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Spalio 28 d., trečiadienis, 19 val., Šv. Kotrynos bažnyčia
28 October, Wednesday, 7 p.m., St. Catherine’s Church

Kamerinis choras
JAUNA MUZIKA 
Chamber choir 
Michele Tadini, Antonello Raggi (elektronika, Italija | electronics, Italy)

Dirigentas | Conductor Vaclovas Augustinas
-------------------------------------------
Arvo Pärt 
Da Pacem Domine 
Summa 
Magnificat 
The woman with the alabaster box 
Tribute to Caesar 

Justė Janulytė 
Švytėjimas / Radiance balsams ir gyvajai elektronikai (premjera) | for voices and live 
electronics (premiere)
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Arvo Pärtas (g. 1935) po kompozicijos studijų Taline 
(Heino Ellerio kl.) 1958–1967 m. dirbo Estijos radijo gar-
so inžinieriumi. 1980 m. su šeima emigravo į Vieną, po 
metų, pelnęs DAAD stipendiją, lankėsi Berlyne. Pärto 
Nekrolog  (1960) laikomas pirmąja estų dodekafonine 
kompozicija, o Perpetuum mobile  (1963) pelnė pirmąjį 
pripažinimą Vakaruose. Koliažiniams autoriaus darbams 
būdinga drąsi ir, regis, nesuderinama avangardo ir seno-
sios muzikos konfrontacija, ypač akivaizdi jo paskutinė-
je koliažinėje kompozicijoje Credo (1968). Tačiau visi šie 
eksperimentai Pärtui neteko prasmės ir kompozitorius 
net aštuoneriems metams pasitraukė iš kūrybos. 
Tylą 1976 m. nutraukė nedidelė pjesė fortpijonui Für 
Alina. Nuo šio kūrinio Pärtas pradėjo taikyti kompozicinį principą, kurį pavadino 
tintinnabuli (lot. „maži varpeliai“). 
Pärtas dažnai tapatinamas su minimalizmo mokykla arba, kartu su amžininkais Górec-
kiu ir Taveneriu, identifikuojamas kaip „šventasis minimalistas“. Paprastai Pärto kūryba 
dalinama į du laikotarpius. Gan griežto neoklasikinio stiliaus ankstyvieji kūriniai buvo 
paveikti Šostakovičiaus, Prokofjevo ir Bartoko. Kiek vėliau jis pradėjo komponuoti rem-
damasis dodekafonija ir serializmu. Šios kompozicijos tapo ne tik sovietinio istebliš-
mento įtūžio objektu, bet ir kompozitoriaus kūrybos aklaviete. Išgyvenęs gilią asme-
ninę krizę, Pärtas pasinėrė į senosios muzikos pasaulį, studijavo bažnytines giesmes, 
grigališkąjį choralą ir Renesanso polifoniją. Tuo pat metu jis aktyviai domėjosi religija, 
galiausiai priėmė Rusijos Ortodoksų Bažnyčios tikėjimą. Po šio atgaivos etapo gimusi 
muzika buvo iš esmės kitokia. Pärtas ją apibūdina sąvoka tintinabuli – tarsi varpelių 
tilindžiavimas. Šiai muzikai būdingi paprasti ritmai, nesudėtinga harmonija, pavieniai 
nepadailinti tonai ir elementarūs trigarsiai. Dar viena vėlyvųjų sakralinių autoriaus kū-
rinių ypatybė, kad jie kuriami vien liturginiais tekstais, dažniausiai renkantis lotynų ir 
slavų bažnytines kalbas.

Pagal www.universaledition.com

Da Pacem Domine (2004) gimė Jordi Savallo užsakymu 2004 m. liepos 1 d. Barselo-
noje organizuotam taikos koncertui. Kūrinio Pärtas ėmėsi praėjus vos porai dienų po 
sprogimų Madrido traukinių tinkle. Ispanijoje ši kompozicija skamba kasmet, pažymint 
aukų atminimą. Žodžiais buvo pasirinkti VI ar VII a. himnai pagal biblinius tekstus iš 
Karalių antros knygos (20:19), Metraščių pirmos knygos (20:12, 15) ir Psalmių (72:60–7). 

Kūrinys yra vienos dalies ir buvo parašytas keturiems balsams. Vėliau parengtos versi-
jos dainininkams ir styginių orkestrui, pavieniams instrumentams, styginių kvartetui ar 
styginių orkestrui. 
Summa (1977) – liturginio Credo adaptacija, sukurta chorui ir vėliau orkestruota instru-
mentų ansambliui. 1992 m. laikraštyje New York Times, po Kronos kvarteto pasirodymo, 
apie kūrinį buvo rašoma: „pirmyn ir atgal švelniai siūbuojančios, pusbalsiu skamban-
čios paprastos harmonijos“.
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Magnificat (1989) – tai lotyniškojo Magnificat teksto adaptacija chorui a capella. Anot 
Pärto biografo Paulo Hillierio, kūrinys taikliai atspindi rafinuotą tintinnabuli techniką 
ir gali būti skirstomas į „verse“ ir „tutti“ epizodus. Kaip įprasta šio estų kompozitoriaus 
muzikoje, muzikos forma priklauso nuo žodinio teksto, pavyzdžiui, garsų kiekį padik-
tuoja skiemenų skaičius.
The woman with the alabaster box (1997) ir Tribute to Caesar (1997) sukurtos Karl-
stado vyskupijos (Švedija) 350-mečio proga. Pirmam kūriniui panaudotas tekstas iš 
Mato evangelijos (26, 6–13), antrajam – (22). Premjera nuskambėjo tų pačių metų spalį 
Karlstado katedroje. Abu kūriniai reprezentuoja Pärto būdingąjį tintinnabuli.

After studies with Heino Eller’s composition class in Tallinn Arvo Pärt (b. 1935) worked 
from 1958 to 1967 as a sound engineer for Estonian Radio. In 1980 he emigrated with 
his family to Vienna and then, one year later, travelled on a DAAD scholarship to Berlin. 
Nekrolog (1960), the first piece of dodecaphonic music written in Estonia, and Perpetuum 
mobile (1963) gained the composer his first recognition in the West. In his collage works 
‘avant-garde’ and ‘early’ music confront each other boldly and irreconcilably, a confronta-
tion which attains its most extreme expression in his last collage piece Credo (1968). But 
by this time all the compositional devices Pärt had employed to date had lost all their 
former fascination and begun to seem pointless to him. The search for his own voice 
drove him into a withdrawal from creative work lasting nearly eight years. In 1976 music 
emerged from this silence – the little piano piece Für Alina. It is obvious that with this 
work Pärt had discovered his own path. The new compositional principle used here for 
the first time, which he called  tintinnabuli  (Latin for ‘little bells’), has defined his work 
right up to today. 
Pärt is often identified with the school of minimalism and more specifically, that of 
‘sacred minimalism’, along with contemporaries Górecki and Tavener. His oeuvre is 
generally divided into two periods. His early works range from rather severe neo-classical 
styles influenced by Shostakovich, Prokofiev and Bartók. He then began to compose 
using the twelve-tone technique and serialism. This, however, not only earned the ire 
of the Soviet establishment, but also proved to be a creative dead end. The composer 
experienced a deep personal crisis. His response to this impasse was to immerse 
himself in early music. He studied plainsong, Gregorian chant, and the emergence of 
polyphony in the Renaissance. At the same time he began to explore religion and joined 
the Russian Orthodox Church. The music that began to emerge after this period was 
radically different. Pärt describes it as ‘tintinnabuli’ – like the ringing of bells. The music 
is characterized by simple rhythms, harmonies, often single unadorned notes, or triad 
chords. Another characteristic of composer’s later works is that they are frequently settings 
for sacred texts, although he mostly chooses Latin or the Church Slavonic language.

From www.universaledition.com
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Da Pacem Domine (2004). The work was commissioned by Jordi Savall for a peace 
concert in Barcelona on 1st July 2004. Pärt began the composition two days after 
the 2004 Madrid train bombings. In Spain, it has been performed annually to com-
memorate the victims. The text is a 6th or 7th century hymn based on biblical verses 
(2 Kings 20:19, 2 Chronicles 20:12, 15 and Psalms 72:6–7). Da pacem Domine is in one 
movement and was originally set for four voices. Pärt later wrote several versions (for 
voices and string orchestra, for instruments alone, string quartet or string orchestra). 
Summa (1977) was initially written as a choral work (a setting of the Credo), then later 
scored for instruments.  It has been described as “gently rocked muted harmonic sim-
plicities back and forth” when it was performed by the Kronos Quartet  in 1992 (New 
York Times). 
Magnificat (1989). The setting is of the Latin Magnificat text for choir a cappella. According 
to Pärt’s biographer Paul Hillier, the Magnificat “displays the tintinnabuli technique at its 
most supple and refined.” Structurally, the work can be divided into what Hillier refers to 
as “verse” and “tutti” sections. The structure of the text determines the structure music 
composition, for example the number of syllables determines the notes to be used. 
The woman with the alabaster box (1997) and Tribute to Caesar (1997) were composed 
for the 350th Anniversary of the Karlstad Diocese in Sweden. The text source for the first 
composition is the Gospel of Matthew 26, 6–13. The text source for the second piece is 
from the Gospel of Matthew, 22. Both pieces were premiered at Karlstad Cathedral in 
October of that year. Both compositions represent Pärt’s “tintinnabuli” style.

Justė Janulytė (g. 1982) kompoziciją studijavo LMTA 
(prof. Osvaldo Balakausko kl.), Milano G. Verdi konser-
vatorijoje (Alessandro Solbiati, Giuseppe Giuliano ir 
Mario Garuti kl.) bei įvairiuose meistriškumo kursuose 
(Helena Tulve, Luca Francesconi ir kt). Justės kūriniai pre-
mijuoti LKS Geriausių metų kūrinių konkurse, UNESCO 
organizuojamoje Tarptautinėje kompozitorių tribūnoje 
Paryžiuje, jos Smėlio laikrodžiai tapo Lietuvos pirminin-
kavimo ES Tarybai uždarymo renginiu Briuselio menų 
centre Flagey 2013 m. gruodį. Justės muzika skambėjo 
Europoje, JAV, Kanadoje, Australijoje, garsiausiuose 
šiuolaikinės muzikos festivaliuose ir koncertų salėse.
Dauguma autorės kūrinių yra skirti vienodų instrumentų 
„monochrominiams“ ansambliams (vien styginiams, vien pučiamiesiems ar vien balsams) 
ir parašyti „termodinaminių“ transformacijų forma, stebint lėtą tam tikro akustinio fe-
nomeno / būsenos metamorfozę ir plečiant muzikinio laiko bei erdvės suvokimo ribas. 
Justės darbai prilygsta akustinėms gamtos reiškinių metaforoms (Krintančio sniego 
tyla, 2006; Naktų ilgėjimas, 2009, Debesų stebėjimas, 2012, ir kt.) bei tyrinėja vizualinę 
muzikinių reiškinių prigimtį garsą ir vaizdą sulydančiuose darbuose (Kvėpuojanti muzi-
ka, 2007; Užtemimai, 2007, Smėlio laikrodžiai, 2010).
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Švytėjimas / Radiance (2015, premjera). Idėja ir kompozicija: Justė Janulytė. Elektro-
nika – sukūrimas, atlikimas: Antonello Raggi, Michele Tadini (Italija). Skiriama Pirmojo 
atominio sprogdinimo 70-ųjų metinių atminimui.
Jei danguje kartu sušvistų šimtai tūkstančių saulių, jų šviesa gal ir prilygtų Aukščiausiojo 
Asmens spindesiui, ir aš tapčiau Mirtimi, pasaulių griovėja (iš indų šventraščio Bhagavad 
Gītā) – tai Manheteno projekto mokslinio vadovo J.R. Oppenheimerio ištarta frazė po 
pirmojo atominės bombos bandymo (Trinity Test) netoli Alamogordo, Naujosios Mek-
sikos valstijoje JAV, 1945 m. liepos 16 d.
Requiem  intencijomis sukurtame kūrinyje muzikinėmis metaforomis tyrinėjama ato-
minio sprogimo anatomija bei filosofija, energetika ir poetika, reflektuojant vieną žiau-
riausių žmonijos tragedijų. Genetiniu kūrinio dramaturgijos kodu tampa dualumas, 
dvilypumas ir dviprasmiškumas, slypintis citatoje iš indų Dieviškosios giesmės (Bhaga-
vad Gītā). Ją grindžiantis staigus kontrastas primena ir pradinį, grynai mokslinį Manhe-
teno projekto narių entuziazmą bandant išrasti, sukurti branduolinę bombą, ir vėliau 
iš to sekusias apokaliptines pasekmes, ją numetus ant gyvenamųjų vietovių. Kompo-
zicijos struktūra pagrįsta dviejų antifonuojančių spinduliavimo procesų persiklojimu. 
Dvi – aukštų ir žemų balsų grupės iš pradžių darniai ir vieningai „gyvena“ unisonu, po 
to, veikiamos stiprios traukos tarp priešingų polių, ima skilti, „spinduliuoti“, jų teritorijos 
artėja viena link kitos, kol visiškai susilieja.

Justė Janulytė

Justė Janulytė (b. 1982) studied composition at the  Lithuanian  Academy  of Music 
and Theatre (with Osvaldas Balakauskas) and at the Verdi Conservatory in Milan and in 
various master classes (with Francesconi, Tulve etc.). The majority of works by the com-
poser were awarded at competitions organized by the Lithuanian Composers’ Union 
and the International Rostrum of Composers in Paris. In December 2013 her concert 
installation Sandglasses was performed at the Flagey Centre, Brussels at the closing 
event of the Lithuanian Presidency of the Council of the EU.
Majority of the works by the composer, written for ‘monochromatic’ ensembles (e.g. 
24 flutes, 21 string, 16 voices etc.) are multilayered textures of slowly pulsating infinite 
sounds, usually evolving in a form of an extremely gradual ‘thermodynamic’ metamor-
phose. While balancing between the aesthetics of minimalism, spectral, and drone 
music, Justė composes acoustic metaphors of optic ideas (Silence of the falling Snow, 
2006; Pendulums, 2011, Observation of Clouds, 2012 etc.) and researches the visual na-
ture of musical phenomena in the works where sound and image are fused together 
(Breathing music, 2007; Eclipses, 2007; Sandglasses, 2010).
Radiance (2015, premiere). Concept and composition: Justė Janulytė. Electronics – 
creation, realization: Antonello Raggi, Michele Tadini (Italy). For the commemoration 
of the 70th anniversary of the First Nuclear Explosion
If the radiance of a thousand suns were to burst into the sky, that would be like the splendor 
of the Mighty One and I am become Death, the shatterer of worlds (from Bhagavad Gītā), – 
so was talking J.R. Oppenheimer, scientific director at Manhattan Project, after the first 
artificial nuclear explosion ‘Trinity test’ near Alamogordo, New Mexico, on 16th July 1945.
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Radiance is a metaphoric reflection of the anatomic / philosophy, energetics / poetics 
of the nuclear explosion; intending to be a requiem for the victims of the first atomic 
bombing. The genetic code of the piece is a duality and ambiguity symbolized by the 
title refers also to the initial, purely scientific enthusiasm of the Manhattan Project in 
inventing the atomic bomb; and its apocalyptic consequences after dropping it on 
inhabited areas. The structure of the composition is an overlap of two antiphonic pro-
cesses of radiation: two groups of high and low choir voices that initially “live” in a 
unison start radiating, splitting, because of the strong attraction between opposites 
poles, their territories get closer, until, they completely merge.

Justė Janulytė

Creation and production of the electronic part of Radiance involves several real-time 
processes of augmentation, de-humanization, and transfiguration of the sonic mate-
rial, in line with the poetic frame set by Janulytė’s idea. The progressive accumulation, 
distortion, and polarization of different vocal registers takes the listener into a different 
flow of time where the natural logic of action-consequence is being destroyed, and 
therefore the catastrophe is always happening, or has not happened yet. In the end, in 
the little details that only a macroscopic stretch of time and sound can reveal, we can 
find seeds of beauty from which we can go on after the tragedy. 

Antonello Raggi

Michele Tadini (g. 1964) gyvena Paryžiuje, dėsto Liono 
nacionalinėje konservatorijoje. Studijas baigė Milano 
G. Verdi konservatorijoje (Ruggero Chiesa’os gitaros kl.; 
Sandro Gorli ir Giacomo Manzoni kompozicijos kl. bei 
Riccardo Sinigaglia’os elektroninės muzikos kl.). Sienos 
Accademia Chigiana ir Milano Scuola Civica mokėsi pas 
Franco Donatoni. Tadini vadovavo Luciano Berio įkurtam 
Tempo Reale Center Florencijoje, Muzikos tyrimų institu-
tui Milane, yra AGON Kūrybos ir tyrimų departamento 
Milane vadovas. Jo kūriniai atliekami daugumoje Euro-
pos festivalių, JAV, Lotynų Amerikos šalyse, Japonijoje, 
Kanadoje, Australijoje. Tadini taip pat rašo muziką tea-
trui, šokiui, video ir interaktyvioms instaliacijoms, radijui, televizijai ir kino filmams. 
Tarp pelnytų apdovanojimų – Prix Italia (2008) už radijo operą La Musica Nascosta 
(Tiziano Scarpa’os tekstas, atliko Claudio Bisio ir Valentina Montanari), Grenoblio menų 
ir mokslo centro Prix A.R.T.S. (2011) už projektą La Terza Luce bei Premio SIAE (2013) 
už kompoziciją Argot / gergo aštuoniems kontrabosams ir elektronikai. Tadini kūrinius 
leidžia Edizioni Suvini Zerboni.
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Michele Tadini (b. 1964) actually lives in Paris and teaches composition at Lyon 
National Conservatory. He graduated from the Verdi Conservatory in Milan  (guitar 
with Ruggero Chiesa, composition with Sandro Gorli and Giacomo Manzoni, and 
electronic music with Riccardo Sinigaglia). Later he studied with Franco Donatoni at 
the Accademia Chigiana in Siena and Scuola Civica in Milan. He directed the Tempo 
Reale Center in Florence (founded by Luciano Berio), the Istituto di Ricerca Musicale in 
Milan and has been chief of the Department of Production and Research of AGON in 
Milan. His music has been performed in many festivals in Europe, the US, Latin America, 
Canada, Japan and Australia, and his catalogue also includes works for theatre, dance, 
video, interactive installations, radio, television and film. His many awards include the 
Prix Italia (2008) for the radio opera La Musica Nascosta (text by Tiziano Scarpa, with 
Claudio Bisio and Valentina Montanari), the Prix A.R.T.S. from Atelier Arts-Sciences of 
Grenoble (2011) for the project La Terza Luce and the Premio SIAE (2013) for Argot / 
gergo for eight double-basses and electronics. Tadini’s works are published by Edizioni 
Suvini Zerboni.

Milane gyvenantis kompozitorius, muzikos prodiuse-
ris, video kūrėjas Antonello Raggi (g. 1975) bakalauro 
studijas baigė garso suvokimo fenomenologijos srityje, 
vėliau studijavo muzikos informatiką ir elektroninės 
muzikos kompoziciją. Domėjimasis garso ir vaizdo 
sąveika paskatino su grupe Yellow Capra parengti du 
albumus, kuriuos inspiravo Francois Truffaut Fahrenheit 
451. Eksperimentinėse albumų video projekcijose daly-
vavo gitarų duetas Le Gros Ballon, buvo sukurta garso 
takelio alternatyva Dantes Pragarui – psichodelinis 
projektas, metaforiškai perteikiantis kelionę muzikoje. 
Neseniai pasirodžiusiame albume All the music is played, 

all the rythm is drawn (SSStars, 2015) Raggi atliko elektrinių klavišinių partiją. Atlikėjas 
bendradarbiauja su kompozitoriais Roberto Andreoni, Luca Francesconi, Giorgio 
Sancristoforo. Jis ir Michele Tadini sukūrė elektroniką Janulytės Smėlio laikoradžiams 
(2010). Rengiant gyvosios elektronikos ir audiovizualinius projektus Raggi bendradar-
biauja su centru AGON, dirba prie muzikinės programos, kurią šiuo metu taiko savo 
kompozicijai Piano Process bei Pietro Pirelli Arpa di Luce. Be to, Raggi rašo muziką teat-
rui, užsiima garso režisūra, kuria videoinstaliacijas, dokumentinius filmus, internetinius 
tinklapius bei reklaminius šaukinius.
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Antonello Raggi (b. 1975) is a composer, music producer and video maker based in 
Milan. After his BA in phenomenology of sound perception, he studied musical infor-
matics and electronic music composition. Due to his interested in the relationships 
between sound and vision, he released two albums with the cinematic combo Yellow 
Capra, produced an electronic live set inspired by Francois Truffaut’s Fahrenheit 451, 
experimented with live video projections with the guitar duo Le Gros Ballon, and com-
posed a possible soundtrack for Dante’s Inferno with Satan Is My Brother, a psychedelic 
project dedicated to means of transport as a metaphor for travelling through music. 
He plays electric piano along with rhythmic drawers in the recently released first al-
bum All the music is played, all the rhythm is drawn (SSStars, 2015). He has worked with 
composers such as Roberto Andreoni, Luca Francesconi and Giorgio Sancristoforo. 
With Michele Tadini he created live electronics for Janulytė’s Sandglasses (2010). He has 
collaborated with AGON on various live electronics and audiovisual projects, including 
the development of real-time musical software for his own Piano Process and Pietro 
Pirelli’s Arpa di Luce. His activity also involves music and sound design for theatre, video 
installations, documentaries, web sites and advertisements.

Vaclovas Augustinas (g. 1959) – įvairiapusė asmeny-
bė, sėkmingai besireiškianti pačiose įvairiausiose muzikos 
terpėse. Jis yra puikus choro dirigentas, nuolat kviečiamas 
į įvairius tarptautinius choro dirigentų seminarus bei festi-
valius. Augustinas yra populiarus choro muzikos kūrėjas bei 
aranžuotojas, jo modalias, kontempliatyvias ar ekstaziškas, 
įvairiuose tarptautiniuose konkursuose premijas pelniusias 
kompozicijas noriai į savo repertuarą įtraukia įvairūs cho-
rai bei muzikos leidyklos. Kompozitorius taip pat žinomas 
įvairių lygių muzikos mokyklų pedagogas. Grojo ir dainavo 
roko grupėse Saulės laikrodis ir Antis, po pastarosios grupės 
atsikūrimo 2007 m. toliau dalyvauja jos veikloje kaip klaviši-
ninkas ir muzikos autorius.
LMTA 1981 m. baigė prof. Hermano Perelšteino choro dirigavimo klasę, 1992 m. – prof. Ju-
liaus Juzeliūno kompozicijos klasę 1995 m. – meno aspirantūrą. 1980–1992 m. dirbo Ąžuo-
liuko muzikos mokykloje, nuo 1992 m. – Vilniaus savivaldybės kamerinio choro Jauna muzi-
ka vyr. dirigentas ir meno vadovas. 1993 m. kaip kviestinis dirigentas dalyvavo Chorvedžių 
suvažiavime Växjö, Švedijoje; 1996 m. buvo chorinio dirigavimo meistriškumo kursų vado-
vas tarptautiniame festivalyje XVI Jardanos Coralistas Aragonesas Borjos mieste, Ispanijoje. 
Nuo 2014 m. yra LMTA Kompozicijos katedros vedėjas. 2010 m. Augustinas apdovanotas 
Lietuvos Nacionaline premija. 

Pagal www.mic.lt
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Vaclovas Augustinas (b. 1959) is a versatile personality successfully working in  various 
musical fields. An excellent choir conductor, he is regularly invited to various international 
seminars of choir conductors and festivals. Augustinas is also popular as a choir music com-
poser and arranger; various choirs and music publishers eagerly include in their repertoire 
his modal, repetitive, contemplative or ecstatic compositions that have won awards at vari-
ous international competitions. Besides, the composer is a famous teacher at musical 
schools of various levels. He was also member of rock groups Saulės laikrodis and Antis 
(keyboards, vocal).
Augustinas graduated twice from the LAMT, receiving diplomas in choir conducting in 1981 
(under Prof. Hermanas Perelšteinas) and composition in 1992 (under Prof. Julius Juzeliūnas). 
Between 1980 and 1992 he taught at the Ąžuoliukas music school. Since 1992 he has been 
chief conductor and artistic director of the Jauna muzika choir. In 1993, as guest conduc-
tor, he participated in the Congress of Choir Leaders in Växjö, Sweden. In 1996 he led mas-
ter classes for choir conductors during the 16th international festival Jardanos Coralistas 
Aragonesas in Borja, Spain. He was appointed Head of the Composition Department of 
LAMT in 2014.
Augustinas was awarded the Lithuanian National Prize in 2010.

From www.mic.lt

Vienas ryškiausių ir pajėgiausių Lietuvos vokalinių kolektyvų, Vilniaus m. savivaldybės cho-
ras Jauna muzika kasmet surengia per 60 koncertų savo šalyje ir užsienyje. 1989 m. chorą 
įkūrė Remigijus Merkelys ir Algimantas Gurevičius. Nuo 1992 m. chorui vadovauja Vaclovas 
Augustinas. 1990–1996 m. choras nugalėjo penkiolikoje tarptautinių chorų konkursų, 
1993 m. Varnoje (Bulgarija) tarptautinių chorų konkursų asociacijos rengiamose Didžiųjų 
prizų nugalėtojų varžytuvėse laimėjo Grand Prix Europeo. 
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Įvairus ir vertingas choro repertuaras apima visų epochų meistrų partitūras chorui a 
cappella, vokalinės-instrumentinės muzikos šedevrus ir premjeras. Svarbią vietą užima 
šiuolaikiniai užsienio ir lietuvių kompozitorių kūriniai. Choras koncertuoja su savo šalies ka-
meriniais ir simfoniniais orkestrais, gastrolėse surengė pasirodymų su Tel Avivo, Jeruzalės, 
Berlyno, Liudvigsburgo festivalio simfoniniais orkestrais, Maskvos virtuozais, Izraelio ir Sankt 
Peterburgo kameratomis, Novosibirsko kameriniu orkestru. Koncertinių kelionių maršrutai 
driekiasi per Europos šalių miestus, koncertuota Kinijoje, po keletą sykių Japonijoje ir Izraelyje.

Pagal www.jaunamuzika.lt

One of the most famous and professional Lithuanian vocal ensembles, Vilnius municipal 
choir Jauna muzika performs over 60 concerts per year in Lithuania and abroad. The choir 
was founded in 1989 by Remigijus Merkelys and Algimantas Gurevičius. Since 1992 Vaclo-
vas Augustinas has led it. Between 1990 and 1996 the choir won in fifteen international 
choir competitions, and in 1993 was awarded Grand Prix Europeo by the International Choir 
Association in Varna, Bulgaria.
The choir has collected a various and rich repertoire with music of different epochs, includ-
ing scores a cappella and vocal-instrumental genres. It has also had many premieres. Spe-
cial attention is paid to contemporary music by Lithuanian and foreign composers. Jauna 
muzika has performed with the Lithuanian symphony and chamber orchestras, and on tour 
with the Tel Aviv, Jerusalem, Berlin, Ludwigsburg festival symphony orchestras, as well as 
Moscow Virtuosi, the Israel and St. Petersburg Cameratas, the Novosibirsk chamber orches-
tra etc. The concerts abroad have been presented in various European countries, China, 
Japan and Israel.

From www.jaunamuzika.lt
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Spalio 29 d., ketvirtadienis, 19 val., Vilniaus kongresų rūmai
29 October, Thursday, 7 p.m., Vilnius Congress Concert Hall

LONDON SINFONIETTA (JK | UK)

-------------------------------------

Michael Nyman
In C Interlude ansambliui | for ensemble

Tansy Davies
Neon septyniems atlikėjams | for seven players

Steve Reich
2 x 5 penkiems atlikėjams ir įrašui | for five musicians and pre-recorded tape
Electric Counterpoint elektrinei gitarai ir įrašui | for electric guitar and pre-recorded tape

Edmund Finnis
in situ devyniems atlikėjams | for nine musicians

Steve Reich
Radio Rewrite ansambliui | for ensemble
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Michael Nyman, žr. p. 93.
In C Interlude (2005) – tai tarsi duoklė garsiajam In C. Trumputėje kompozicijoje 
Nymanas panaudojo savo temą iš muzikos Laurence Dunmore kino filmui The Liber-
tine (2004), kurios nuolat kartojamą sekvenciją pradžioje atlieka vienas instrumentas. 
Kiekvieno pakartojimo metu įstoja naujas instrumentas, plečiama harmonijos ir balsų 
vertikalė. Akompanimento partija galutinai užpildoma, bet jo centre ir toliau girdėti 
nepakitusi melodija. Visa tai perauga į tipinį Nymano muzikos skambesį, kuriam būdin-
gos ritminės vingrybės ir džiaugsmingai pulsuojanti minimalistinė medžiaga.

Jonathan Lennie

Michael Nyman, see p. 94.
In C Interlude (2005) is a tribute to In C. The short work is based on a theme from Ny-
man’s score for the Laurence Dunmore film The Libertine (2004). It begins with a single 
instrument playing a repeating melodic sequence. At each repetition a new instru-
ment joins, exploring the potential harmonies and complementary musical lines. Thus 
an accompaniment is built up, riffing along to the unchanging central melody, until 
all five players (or groups of players) are involved and the texture blossoms into the 
classic Nyman sound, featuring rhythmically quirky instrumental lines of expanded 
minimal material pulsing along in joyous interaction.

Jonathan Lennie

Tansy Davies (g. 1973) muziką rašo tokiems kolekty-
vams, kaip Composers Ensemble (Patterning), London 
Sinfonietta (Torsion), The Brunel Ensemble (The Void in 
this Colour), jos kūriniai balansuoja tarp avangardo ir 
eksperimentinio roko, Xenakio ir Prince’o. 2009 m. kom-
pozitorė pelnė Paulo Hamlyno premiją, o puikiai įvertinta 
kompozicija As with Voices and with Tears 2011 m. buvo 
nominuota South Bank Show / Sky Arts apdovanojimams. 
Tais pačiais metais Nonclassical išleido jos albumą Trou-
bairitz, su norvegų choreografe Ingun Bjørnsgaard pa-
rengtas šokio projektas Omega and the Deer buvo pa-
rodytas Osle, Berlyne, Potsdame, Hamburge ir Niujorke. 
2012 m. Londono miesto festivalyje įvyko Davies forte-
pijoninio koncerto Nature ir pučiamųjų kvinteto premjeros. Vertinant antrąjį kompozi-
torės albumą spine (NMC) susiduriame su tokiais apibūdinimais kaip „emocijų gelmė ir 
nevaržoma energija“, „jautrumas“ ir „išradingumas“. 
2013 m. koncertų serijoje Proms Anglijos kamerinis orkestras atliko jos The Beginning of 
the World premjerą, Oslo festivalyje Ultima Elisabeth Holmertz ir Kennethas Karlssonas 
pirmą kartą atliko Song of Pure Nothingness. Tarp vėlesnių premjerų – Spiral House pri-
statymas festivalyje Varšuvos ruduo bei Neon atlikimas Londono Queen Elizabeth Hall. 
Rugsėjo 11-osios įvykių paveikta Davies sukūrė operą, kurios premjera įtraukta į Angli-
jos nacionalinės operos 2014–2015 m. sezoną. 
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Neon (2004) – modernistinio funko koliažas. Neono šviesos, miesto gyvenimas, fizinė 
energija – apie tai šis kūrinys. Tai žmogaus kūno ir roboto / automato dialogas. Žmogų 
reprezentuojantis muzikos skambesys trapus, netobulas, nešvarus, net sugniuždytas. 
Mechaniškumą perteikia įsiterpiantys epizodai, kūrinio varančioji jėga, kurie nepaisant 
asimetriškumo išlieka tvirti, nugludinti ir nesustabdomi. 
Kūrinio premjera nuskambėjo 2004 m. gegužę Chathamo Dockyard bažnyčioje, ją atli-
ko Composers Ensemble ir Richardas Bakeris.

Pagal www.tansydavies.com

Tansy Davies (b. 1973) has composed music for the Composers Ensemble (Pattern-
ing), the London Sinfonietta (Torsion) and The Brunel Ensemble (The Void in this Col-
our). Davies has found an accommodation between the worlds of the avant-garde and 
experimental rock, between Xenakis and Prince. In 2009 she received a Paul Hamlyn 
Award. In 2011 the critically acclaimed As with Voices and with Tears was nominated 
for the South Bank Show / Sky Arts Award. Also in 2011, Davies’ much-admired album 
Troubairitz was released on the Nonclassical label and she collaborated with Norwe-
gian choreographer Ingun Bjørnsgaard on Omega and the Deer, a dance project which 
toured Oslo, Berlin, Potsdam, Hamburg and New York. 2012 saw the premiere of two 
new works – a piano concerto Nature and a wind nonet for the City of London Festival. 
Her second CD spine, released on the NMC label, has been widely praised for its “emo-
tional depth & unrestrained exuberance”, as well as its “sensibility” and “inventiveness”. 
In 2013 The Beginning of the World was premiered by the English Chamber Orchestra at 
the Proms, and Song of Pure Nothingness, for Elisabeth Holmertz and Kenneth Karlsson 
was premiered at the Ultima Festival in Oslo. Later premieres included Spiral House at 
Warsaw Autumn Festival and neon at the Queen Elizabeth Hall. Davies’ opera, inspired 
by the events of 9/11, was premiered by English National Opera in the 2014/15 season. 
Neon (2004). A collage of twisted modernist funk. Neon lights, urban life, and physical 
energy are what this music is about. It’s a dialogue between the human body and the 
machine. The human is detectable in the surfaces of the music – often fragile sound-
ing, imperfect, dirty or ‘distressed’ in some way. The mechanical side appears in the 
form of grooves that drive the piece, which despite their asymmetrical design, are ro-
bust, sleek and unstoppable. 
First performed May 2004 at the Dockyard Church, Chatham by the Composers En-
semble and Richard Baker.

From www.tansydavies.com
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Steve Reich, žr. p. 58.
2 x 5 (2008) – tai kamerinė kompozicija rokenrolo instrumentams, ją gali atlikti penki 
muzikantai ir penki garso įrašai arba dešimt muzikantų. Gyvename pokyčių laikais, kai 
klasikinė ir populiarioji muzika randa vis glaudesnį dialogą. Šio dialogo užuomazgos 
glūdi dar Renesanso muzikoje, pavyzdžiui, liaudies dainos L’homme armé citatos Dufay 
ar Palestrinos mišiose. Baroko epochoje įvairius šokius savo muzikoje naudojo Frober-
geris, Lully, Bach ar Händelis. Vėliau liaudies dainų išdailų girdime, pavyzdžiui, Haydno 
Simfonijoje Nr. 104, Beethoveno Simfonijoje Nr. 6, rusų liaudies dainos skamba Stra-
vinskio ankstyvuosiuose baletuose, serbų-kroatų muzika – Bartoko kūryboje, Ivesas 
naudojo himnus, o Coplandas, Weillis, Gershwinas ar Sondheimas – liaudies dainas 
ir džiazo fragmentus. Elektrinės gitaros, kontrabosai ir būgnų artilerijos, semplai, sin-
tezatoriai, kitos elektroninės muzikos išgavimo priemonės tapo koncertinės muzikos 
dalimi. Dialogas tęsiasi.
Electric Counterpoint (1987) sukurtas Bruklino akademijos užsakymu muzikos festivaliui 
Next Wave ir gitaristui Patui Metheny. Tai trečia kompozicija iš ciklo, kurio sumanymas – so-
listo grojimas pagal jo paties iš anksto parengtą įrašą. Šiame kūrinyje gitaristas iš anksto įra-
šo dešimties gitarų ir dvi elektrinių kontrabosų partijas. Kompozicija yra trijų dalių (greita–
lėta–greita), atliekamų be pertraukos. Pirmoje dalyje – aštuonių balsų kanone panaudota 
tema, kurios šaltinis – centrinės Afrikos ragų muzika. Antros dalies tempas yra dvigubai 
lėtesnis, kitoje tonacijoje skamba nauja tema, kurią lėtai plėtoja devynių gitarų kanonas. 
Trečioje dalyje grįžta pradinis tempas ir tonacija, panaudotas trijų dalių metras. Po keturių 
gitarų kanono netikėtai įstoja dvi bosinės gitaros, griaunančios muzikos tridalumą. 
Radio Rewrite (2012). Esu kompozitorius, rašantis muziką tradicine notacija. 
Nusprendžiau dvi roko grupės Radiohead dainas Everything in its Right Place ir Jigsaw 
Falling Into Place pritaikyti ne roko instrumentų ansambliui. Man rūpėjo ne dainų vari-
javimas, bet panaudojant jų harmonijas, melodijos fragmentus sukurti naują rezultatą. 
Kūrinį sudaro be pertraukos atliekamos penkios dalys. Pirma, trečia ir penkta greito 
tempo dalys paremtos daina Jigsaw, antra ir ketvirta lėto tempo dalys – Everything. 
Kūrinį užsakė London Sinfonietta ir ansamblis Alarm Will Sound.

Steve Reich

Steve Reich, see p. 59. 
2 x 5 (2008). The piece is chamber music for rock and roll instruments and can be played 
either with five live musicians and five pre-recorded or with ten musicians. 
We’re living at a time when the worlds of concert music and popular music have resumed 
their normal dialogue. We know that this dialogue had been active throughout the Ren-
aissance with the folk song L’homm earmé used in masses by composers from Dufay to 
Palestrina. During the Baroque period, dance forms were used by composers from Frob-
erger and Lully to Bach and Händel. Later we have folk songs in Haydn’s 104th symphony, 
Beethoven’s 6th symphony, Russian folk songs in Stravinsky’s early ballets, Serbo-Croatian 
folk music throughout Bartok, hymns in Ives, folk songs and jazz in Copland, the entire 
works of Weill, Gershwin and Sondheim. Electric guitars, electric basses and drum kits, 
along with samplers, synthesizers and other electronic sound processing devices are now 
part of notated concert music. The dialogue continues.
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Electric Counterpoint (1987) was commissioned by the Brooklyn Academy of Music’s 
Next Wave Festival for the guitarist Pat Metheny. It is the third in a series of pieces all 
dealing with a soloist playing against a pre-recorded tape of themselves. The soloist 
prerecords as many as ten guitars and two electric bass parts. The piece is in three 
movements; fast, slow, fast, played one after the other without pause. The first move-
ment uses a theme derived from Central African horn music, built up in eight voice 
canon. The second movement cuts the tempo in half, changes key and introduces a 
new theme, which is then slowly built up in nine guitars in canon. The third movement 
returns to the original tempo and key and introduces a new pattern in triple meter. 
After building up a four guitar canon, two bass guitars enter suddenly to further stress 
the triple metre. 
Radio Rewrite (2012). Being a composer who works with musical notation, I chose to 
reference two songs Everything in its Right Place and Jigsaw Falling Into Place from the 
rock group Radiohead for an ensemble of musicians playing non-rock instruments. It 
was not my intention to make anything like ‘variations’ on these songs, but rather to 
draw on their harmonies and sometimes melodic fragments and work them into my 
own piece. 
Radio Rewrite is in five movements played without pause. The first, third and fifth are 
fast and based on Jigsaw and the second and fourth are slow and based on Everything. 
The piece was co-commissioned by the London Sinfonietta and Alarm Will Sound.

Steve Reich

Londone gyvenantis kompozitorius Edmundas Finnis 
(g. 1984) bendradarbiauja su London Sinfonietta, kuris 
yra atlikęs šešių jo kūrinių premjeras (trys iš jų sukurti 
ansamblio užsakymu), ir Londono šiuolaikiniu orkestru, 
yra šio kolektyvo kviestinis kompozitorius. Meninin-
kui kūrinius užsako Londono, BBC Škotijos simfoniniai 
orkestrai, Birmingemo Contemporary Music Group, Spi-
tafildo festivalis, festivalis Cross Linx, Oksfordo choras 
New College, kvartetas Mercury ir Britų filmų institutas. 
Finnis’o kūrinius atlieka jauni instrumentininkai Markas 
Simpsonas, Aisha Orazbayeva, Oliveris Coates’as, Liamas 

Byrne, Víkinguras Ólafssonas, dirigentai Sianas Edwardsas, Diego Massonas, Francois-
Xavier Rothas, Vasily Petrenko, Balduras Brönnimannas, Nicholas Collonas ir Ken-Davidas 
Masuras. 2012 m. kovą Carnegie Hall įvyko jo styginių septeto Relative Colour premjera, 
o kvartetas Unfolds  (2011) plačiai atliekamas visoje Europoje, skambėjo Tanglevudo 
festivalyje, Čikagos simfoninio orkestro koncertų serijoje MusicNOW.
Studijoms Tanglvude kompozitorius pelnė Leonardo Bernsteino stipendiją, jo mokyto-
jai buvo Julianas Andersonas ir Rozalie Hirs, o meistriškumo kursus lankė pas George’ą 
Benjaminą, Kaiją Saariaho, Oliverį Knusseną, Johną Harbisoną, Simoną Holtą ir kt. 
Finnis buvo Jonathano Harvey asistentas, Gildholo muzikos mokykloje įgijo daktaro 
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laipsnį. 2012 m. pelnė Paulo Hamlyno fondo premiją, 2013 m. buvo Niujorko festivalio 
Chelsea Music reziduojantis kompozitorius.
in situ (2013). „Elegantiška, daili kompozicija, gaivūs sąskambiai [...] Šį kūrinį verta 
įtraukti į repertuarą.“ (Birmingham Post). Premjera įvyko Niujorko galerijoje Dillon 2013 m. 
birželį, grojo festivalio Chelsea Music ansamblis, diriguojamas Ken-Davido Masuro.

Pagal edmundfinnis.com

The London-based composer Edmund Finnis (b. 1984) has enjoyed particularly close 
associations with both the London Sinfonietta – who have performed six of his works, 
including three that they commissioned – and the London Contemporary Orchestra, 
with whom he is currently Composer-in-Association.
He has received commissions from the London Symphony Orchestra, the BBC Scottish 
Symphony Orchestra, the Birmingham Contemporary Music Group, the Spitalfields 
Festival, the Cross Linx Festival (Netherlands), the New College Choir Oxford, the Mer-
cury Quartet, and the British Film Institute. Other performers of his work include such 
leading young instrumentalists as Mark Simpson, Aisha Orazbayeva, Oliver Coates, 
Liam Byrne, Víkingur Ólafsson and the conductors Sian Edwards, Diego Masson, Fran-
cois-Xavier Roth, Vasily Petrenko, Baldur Brönnimann, Nicholas Collon and Ken-David 
Masur. In March 2012 he conducted the premiere of his string septet, Relative Colour, 
at Carnegie Hall. His quartet Unfolds (2011) has been performed across Europe, at the 
Tanglewood Festival, and in Chicago Symphony Orchestra’s 2012 MusicNOW series.
Finnis received a Leonard Bernstein Fellowship to study at Tanglewood and his pre-
vious teachers have included Julian Anderson and Rozalie Hirs. He has taken part in 
courses and schemes led or mentored by George Benjamin, Kaija Saariaho, Oliver 
Knussen, John Harbison, Simon Holt and others. He worked as an amanuensis for the 
late Jonathan Harvey, and holds a doctorate from the Guildhall School of Music.
Finnis received a Paul Hamlyn Foundation Award for Artists in 2012. He was Composer-
in-Residence at the 2013 Chelsea Music Festival in New York City.
in situ (2013). “Elegant, shapely, cool in its timbres [...] the piece deserves to slip into 
any imaginative programme.” (Birmingham Post). The first performance was held in 
June 2013 at the Dillon Gallery, New York, with Chelsea Music Festival Ensemble and 
Ken-David Masur.

From edmundfinnis.com
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London Sinfonietta misija – šiandienos kultūros akiratyje įtvirtinti geriausius šiuolai-
kinės muzikos pavyzdžius, nepaliauti dominti publiką rengiant aukščiausio meistriš-
kumo koncertus, inicijuoti naujus kūrinius ir puoselėti jaunuosius talentus. Ansamblis 
sukurtas 1968 m., nuo tada užsakyta daugiau kaip 300 kūrinių, atlikta šimtai premje-
rų. Ansamblis įsikūręs Londono Pietų krantinės centre (Southbank Centre), jo įtempta-
me gastrolių tvarkaraštyje – koncertai savo šalyje ir svetur. Kolektyvo branduolį sudaro 
18 muzikantų iš geriausių, pasaulinio lygio solistų ir kamerinės muzikos atlikėjų. Ugdomi 
ir jaunosios kartos atlikėjai, kuriems ateityje patikimai bus perduota šio ansamblio veikla. 
London Sinfonietta jau daugelį metų yra edukacinių projektų lyderė pasaulyje, šią vei-
klą puoselėja tikėdama meno poveikiu ir tuo, kad šiuolaikinė muzika iš tiesų yra svarbi 
žmonių gyvenime.
Per 47 metus ansamblis sukaupė gausią diskografiją, kurią leidžia prestižinės garso 
įrašų kompanijos bei ansamblio įkurta leidybos įmonė. Tarp naujausių įrašų – kom-
paktinė plokštelė su Sero Harrisono Birtwistle’o muzika, pagrečiui įgyvendinama įrašų 
serija Sinfonietta Shorts, kurios metu internetu galima parsisiųsti naujausių muzikos 
pavyzdžių. 2010 m. London Sinfonietta pelnė vieną svarbiausių muzikinių apdovanoji-
mų pasaulyje – RPS Music Award ansamblių kategorijoje.

The London Sinfonietta’s mission is to place the best contemporary classical music 
at the heart of today’s culture; engaging and challenging the public through inspir-
ing performances of the highest standard, and taking risks to develop new work and 
talent. Founded in 1968, the ensemble’s commitment to making new music has seen 
it commission over 300 works, and premiere many hundreds more. 
Resident at the Southbank Centre  with a  busy touring schedule across the UK and 
abroad, its core is 18 Principal Players, representing some of the best solo and ensemble 
musicians in the world. The group also works with talented Emerging Artists, to ensure 
the unique expertise of its Principals is passed on to the next generation of performers. 
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Having held a world-leading position in education and participation work for many 
years, the London Sinfonietta continues this with a belief that arts participation is 
transformational to individuals and communities, and new music is relevant to peo-
ple’s lives. 
The ensemble has an extensive back catalogue of recordings made over 47 years, which 
have been released on numerous prestigious labels as well as its own  label. Most re-
cently the ensemble has released a CD of music by Sir Harrison Birtwistle, alongside its 
ongoing series of Sinfonietta Shorts downloads – bite sized pieces of the best new mu-
sic. The London Sinfonietta won the prestigious RPS Music Award for Ensemble in 2010.
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Spalio 30 d., penktadienis, 19 val., Vilniaus kongresų rūmai 
30 October, Friday, 7 p.m., Vilnius Congress Concert Hall

LIETUVOS VALSTYBINIS SIMFONINIS 
ORKESTRAS | LITHUANIAN STATE SYMPHONY 
ORCHESTRA
Solistai | Soloists:
Francesco Dillon (violončelė, Italija | cello, Italy)
Rūta Rikterė, Zbignevas Ibelhauptas (fortepijonų duetas | piano duo)

Dirigentas | Conductor Robertas Šervenikas

---------------------------------

Mykolas Natalevičius 
Karačiajus simfoniniam orkestrui 
ir gyvajai elektronikai (premjera) | 
Karachay for symphony orchestra 
and live electronics (premiere)

Francesco Filidei 
Ogni gesto d’amore, Koncertas 
violončelei ir orkestrui | Concerto 
for cello and orchestra 

Gediminas Gelgotas 
Mountains. Waters. (Freedom) 
simfoniniam orkestrui | for 
symphony orchestra

Louis Andriessen 
The Hague Hacking dviem 
fortepijonams ir orkestrui | for 
two pianos and orchestra 
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Mykolas Natalevičius  (g. 1985) – jaunosios kartos lie-
tuvių kompozitorius, dirbantis įvairiose muzikos srityse 
nuo akustinės instrumentinės muzikos iki eksperimen-
tinės elektronikos. Kompozitorius aktyviai koncertuo-
ja kaip atlikėjas – pianistas, dainininkas, dirigentas. 
LMTA studijavo kompoziciją (prof. Vytauto Barkausko ir 
Ričardo Kabelio kl.), lankė dainavimo (Deivido Stapon-
kaus ir Algirdo Januto kl.) bei simfoninio dirigavimo 
(prof. Gintaro Rinkevičiaus) paskaitas. 2010 m. studijavo 
Danijos elektroninės muzikos institute (Henriko Muncho 
kl.) bei dainavimą – Danijos Karališkoje akademijoje Or-
huse (Ingridos Haking Raby kl.). Nuo 2011 m. yra LMTA 
meno doktorantas. 2013 m. stažavo Londono Queen Mary universitete.
2008 m. kompozitorius su Naujosios operos akcijos kūrybine grupe apdovanotas už ge-
riausią sceninį kūrinį LKS Metų kūrinių konkurse, 2011 m. šiame konkurse pelnė debiu-
to premiją už kūrinį Kampana simfoniniam orkestrui, 2012 m. apdovanotas LR Kultūros 
ministerijos Jaunojo kūrėjo premija. Video menininko Rimo Sakalausko ir Natalevičiaus 
darbas Sinchronizacija (2009) pelnė septynis tarptautinius apdovanojimus, buvo paro-
dytas keturiasdešimtyje festivalių ir parodų įvairiose šalyse. 2014 m. kompozitorius lai-
mėjo pirmą vietą ir publikos simpatijų prizą chorinės muzikos konkurse Vox Juventutis.
Natalevičius į muziką įžengė neįprastai vėlai – būdamas šešiolikos. Tai galbūt apsaugo-
jo jį nuo klišių ir tabu, susiformuojančių bręstant bendroje muzikinėje terpėje. Jis nebi-
jodamas žengia įvairiomis kryptimis, nesibodėdamas nei šokiruoti, nei atrodyti perne-
lyg sentimentalus – tai tarsi daugelio galimybių, platformų išbandymas. Jam nesvetimi 
ir teoriniai ieškojimai bei analitinis žvilgsnis į muziką, rašymas apie ją, jos refl ektavimas. 
Tačiau tai niekados negriauna emocinio, estetinio ryšio su muzika ir kitais menais. 

Edvardas Šumila, pagal www.mic.lt

Karačiajus (2015, premjera). Karačiajus – tai ežeras Čeliabinsko srityje, tyvuliuojantis 
netoli branduolinių medžiagų perdirbimo gamyklos Majak Oziorsko mieste (Rusija). 
Šioje, 1945–1948 m. pastatytoje gamykloje buvo gaminamos medžiagos Tarybų Są-
jungos atominiam ginklui. Iki 1990 m. gamykla buvo įslaptinta, o Oziorskas iki 1966 m. 
slaptai vadintas Čeliabinsku-40, vėliau – Čeliabinsku-65. Aktyvios branduolinės atlie-
kos įmonėje buvo tiesiog išpilamos į aplinkinius vandens telkinius, taip pat į Karačia-
jaus ežerą, kuris tapo branduolinių atliekų saugykla po atviru dangumi. Po daugelio 
taršos metų šis vandens telkinys tapo labiausiai užteršta vieta Žemėje. 
Saugumo standartai gamykloje buvo labai žemi. Tarybų Sąjungos laikais joje įvyko dau-
gybė smulkesnių ir stambesnių avarijų. Iš jų didžiausia – 1957 m. rugsėjo 29 d., prilygusi 
šešto lygio branduolinei katastrofai, kuri yra trečia pagal dydį po Fukušimos ir Černobylio 
avarijų. Minėta katastrofa stipriai prisidėjo prie nuoseklios regiono ir ežero taršos. 
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Šie įvykiai tapo kūrinio inspiracija. Gamyklos veiklos, nelaimių ir Karačiajaus taršos 
chronologija nuo 1948 m. tapo kūrinio formos pagrindu, o radioaktyviųjų izotopų, 
kuriais užterštas ežeras, emisijos spektras transformuotas į harmoninę sistemą. Elek-
troninę partiją sudaro išplėstinė emisijos spektro struktūra, tarsi pratęsianti orkestro 
skambesį ir kurianti vientisą radioaktyviųjų medžiagų gausmą. 

Mykolas Natalevičius

Mykolas Natalevičius (b. 1985) is a young Lithuanian composer active in various 
fields of music, from acoustic instrumental music to experimental electronics. His work 
involves composing, playing the piano, singing and conducting. He studied composi-
tion (with Prof. Vytautas Barkauskas and Ričardas Kabelis) at the LAMT, also attending 
singing (Deividas Staponkus and Algirdas Janutas) and symphonic conducting (Gin-
taras Rinkevičius) lessons. In 2010 he studied at the Danish Institute of Electronic Music 
with Henrik Munch, he also attended singing class at the Royal Academy of Music in 
Aarhus with Ingrid Haking Raby. Since 2011 he has been training for doctor in art at the 
LAMT; in 2013 was on an internship at Queen Mary University of London.
In 2008 the composer was awarded (together with his fellow composers from the New 
Opera Action) the prize for the best stage work at the annual Best Works of the Year 
awards of LCU; in 2011, his Kampana for symphony orchestra won the Debut Prize at 
the same competition. In 2012 he was awarded the Young Artist Prize by the Lithua-
nian Ministry of Culture. The work of the video artist Rimas Sakalauskas and Mykolas 
Synchronisation (2009) was awarded in seven international competitions and was pre-
sented in forty various festivals and exhibitions around the world. In 2014, the young 
composer won first prize and Audience Award at the choral competition Vox Juventutis.
Natalevičius embarked on music somewhat unusually late, at the age of sixteen. Prob-
ably that was what saved him from cliches and taboos that are formed while growing 
up in the general musical millieu. He bravely ventures into various directions without 
being afraid to shock or look overly sentimental – for him, it is a kind of test of vari-
ous possibilities and platforms. Theoretical research and an analytic view, writing and 
thinking about music is not alien to him. However, it never disrupts his emotional and 
aesthetic relation to music and other arts. 

From Edvardas Šumila, www.mic.lt

Karachay (2015, premiere). Karachay is the lake in Chelyabinsk area near the nuclear 
material processing plant Majak in Ozyorsk city. The plant, which was built between 
1945 and 1948, prepared materials for the Soviet Union’s nuclear weapons. Up until 
1990 the plant was confidential and the city of Ozyorsk until 1966 was secretly called 
Chelyabinsk-40, and later Chelyabinsk-65. The nuclear waste of company was simply 
discharged into the surrounding water, and also into Karachay Lake, which has be-
come an open-air nuclear waste storage site. After many years of pollution, Karachay 
has become the most polluted place on Earth.



131

Security standards at Majak were very low. There were many smaller and larger ac-
cidents in Soviet times. The biggest one was on 29th September 1957. It equated to 
the sixth level of the nuclear disaster, which is the third largest after the Fukushima 
and Chernobyl accidents. This disaster has contributed significantly to regional and 
lake pollution.
These events became the inspiration for the work. the factory activity, accidents and 
pollution of the Karachay chronology from 1948 has become a model of form and 
emission spectra of radioactive isotopes were transformed into the system of har-
mony. Live electronics part consists of emission spectra structure, which extends the 
sound of orchestra and creates a constant drone of radioactive materials.

Mykolas Natalevičius

Francesco Filidei, žr. p. 10–11.
Pradžioje kūrinio Ogni gesto d’amore (2009, redaguota 2013) pavadinimas buvo Finito 
ogni gesto d’amore pagal Aduardo Sanguineti eilėraštį, tačiau kompozitorius atsisakė 
pirmojo žodžio. Anot Filidei, tai tarsi rondo, kuriame manipuliuojama mirties ir gyven-
imo (gyvenimo meilėje, gyvenimo menu ar paties gyvenimo) epizodais. Tad kaip ir 
kokiais būdais miršta muzika? Bosiniai mušamieji šiame kūrinyje simbolizuoja mirtį, 
solo griežianti violončelė – gyvenimą. Ištisinės plėtotės formą organizuoja nuo garso f 
krintantis chromatinis garsaeilis.
Kūrinys parašytas Miuncheno miesto užsakymu, violončelininko Francesco Dillono 
griežiama premjera nuskambėjo 2010 m. gegužę Miuncheno Herkulessaal, Vienos ra-
dijo simfoniniam orkestrui dirigavo Stefanas Asbury. Už koncertą ir kelias kitas pastarų-
jų metų kompozicijas 2015 m. Filidei pelnė Italijos kritikų Metų apdovanojimą. 

Francesco Filidei, see pp. 12–13.
The piece Ogni gesto d’amore (Every Gesture of Love, 2009, revised 2013) was actu-
ally called Finito ogni gesto d’amore after a poem by Aduardo Sanguineti. Finally Filidei 
omitted the word finito. According to the composer, it’s like a rondo, alternating from 
the moment of death to the moments of life – in love, in life, in art. So how and in how 
many ways can music die? The bass drum symbolizes death, the solo cello sings of life. 
The through-composed form is structurized by a descending chromatic scale from F.
The concerto was commissioned by the City of Munich. Its first performance was held 
in May 2010 at the Munich Herkulessaal with the ORF Radio-Symphonieorchester 
Wien and Francesco Dillon (cello) and the conductor Stefan Asbury. In 2015, the con-
certo won this year’s Award from the Italian critics (including two other recent com-
positions by Filidei). 



132

Gedimino Gelgoto (g. 1986) kūryba netelpa į stan-
dartinių žanrų rėmus, išsiskiria netikėtu jos pateikimu, 
aprėpia daugelį stilistinių įtakų nuo XX a. avangardo 
iki šių dienų jaunimo kultūros, tačiau svarbiausias jos 
vardiklis yra minimalizmas. Naujausių jo simfoninių kū-
rinių premjeros vyksta Berlyno Konzerthaus, Leipzigo 
Gewandhaus, Ciuricho Tonhalle, jų užsakovai – Vidurio 
Vokietijos Radijo simfoninis orkestras, Vilniaus festivalis, 
Baltijos šalių jaunimo orkestras, Šveicarijos organizacija 
Orpheum Foundation ir kiti. 

Kūrinys Never Ignore the Cosmic Ocean, patekęs į užsienio atlikėjų bei institucijų regėji-
mo lauką, laikomas tarptautinės Gelgoto karjeros atskaitos tašku. Baltijos šalių jaunimo 
simfoninio orkestro ir dirigento Kristjano Järvi atliekama kompozicija nuo 2012 m. verž-
liai migravo po europietiškus festivalius, skambėjo Champs Elysees, Glinkos kapelos ir 
kitose prestižinėse koncertų salėse, jį transliavo Vokietijos klasikinės muzikos radijo 
stotys, įrašė tarptautinis kanalas Mezzo TV, 2015 m. išleido įrašų kompanija Naive Records. 
2014 m. Gelgotas buvo Verbjė festivalio (Šveicarija) reziduojantis kompozitorius, jam 
įteiktas Neva Foundation apdovanojimas. Lietuvoje kūrėjas buvo nominuotas Auksi-
niam scenos kryžiui už muziką spektakliui Paukščiai, 2014 m. apovanotas LR Kultūros 
ministerijos Jaunojo kūrėjo premija. Gelgoto muzika skamba festivaliuose: Šlėzvigo-
Holšteino, Beethovenfest, Usedom, Young Euro Classics ir kt., Vokietijoje pagal ją statomi 
šiuolaikinio šokio spektakliai.
2010 m. Gelgotas pasirašė kontraktą su JAV–Vokietijos leidybine kompanija Peermusic 
Classical, pagrindine jo kūrybos leidėja. 

Pagal www.gediminasgelgotas.com, www.mic.lt

Kūrinyje Mountains. Waters. (Freedom) (2015) didelę svarbą teikiu garsui ir jo akusti-
kai, o tylą žymiu ne pauzėmis, bet kitaip tėkmės pojūtį formuojančiomis sekundėmis. 
Aiški kūrinio forma, pabrėžtinas kvadratiškumas, lakoniškas medžiagos plėtojimas ir 
saikingas naudojimas sukuria kūrinio toną, kuris atitaria šiandienai, suteikia kiek kitokį 
turinį sąvokoms „repetityvumas“ ar „minimalizmas“. 
Man šis kūrinys yra apie vidines platumas ir mus supančią aplinką, didingumą ir nesu-
stabdomą veržlumą. 
Kūrinys parašytas Šveicarijos Orpheum Foundation užsakymu. Pasaulinė premjera nu-
skambėjo 2015 m. rugsėjį Ciuricho Tonhalle, diriguojant Kristjanui Järvi.

Gediminas Gelgotas
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Gediminas Gelgotas’ (b. 1986) unique and highly attractive musical language is 
based on modern, multi-stylistic influences that combine austere, melodic beauty 
with a stunning rhythmic drive. It covers various styles from avant-garde to youth cul-
ture. However, minimalism is the common denominator of his music. His premieres 
have been held in the Konzerthaus Berlin, the Gewandhaus Leipzig and the Tonhalle 
Zurich. His music has been commissioned by the Orpheum Foundation (Switzerland), 
the MDR Radio Symphony Orchestra, the Vilnius Festival (Lithuania), the Baltic Sea 
Youth Philharmonic and others.
In 2012, his work Never Ignore the Cosmic Ocean, premiered at the Berlin Konzerthaus 
with the Baltic Youth Philharmonic conducted by Kristjan Järvi, and it was described 
“a sensation”. It has been performed on the Champs Elysees, at the Academic Glinka 
Capella and other prestigious venues, broadcasted widely on German radio, recorded 
on Mezzo TV, and soon made the rounds of European music festivals. In 2015 Naive 
Records released it on CD. 
In 2014, Gelgotas was composer-in-residence at the Verbier Festival and awarded the 
Neva Foundation Prize. In 2012, he was nominated for the Golden Stage Cross award 
(Lithuania) for his work Birds (Paukščiai). In 2014, he received the Young Artist Prize 
from the Lithuanian Ministry of Culture. To date, his music has been presented at many 
prestigious classical music festivals including the Beethovenfest, Verbier, Schleswig-
Holstein, Young Euro Classics and Usedom. Performances of modern dance with his 
music have been staged in Germany. In 2010, the composer signed with Peermusic 
Classical (Germany–USA) to publish and distribute his scores.

From www.gediminasgelgotas.com, www.mic.lt

Sound and acoustic plays an important role in Mountains. Waters. (Freedom) (2015). 
The silence is scored not in rests, but in seconds, resulting in a different sense of flow. 
A clear form with bright divisibility, laconic development and moderate use of music 
material creates the posture of composition that reminds one of today and rethinks 
the concepts of repetition and minimalism.
This composition is about inner and surrounding widths, sublimity and irresistible 
drive. It was commissioned by the Orpheum Foundation. The world premiere was held 
in the autumn of 2015 at the Tonhalle Zurich under the baton of Kristjan Järvi.

Gediminas Gelgotas
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Olandų kompozitorius Louisas Andriessenas (g. 1939) 
gimė muzikų tradicijas puoselėjančioje šeimoje: jo tė-
vas buvo kompozitorius ir vargonininkas Hendrikas 
Andriessenas (1892–1981), dėdė – kompozitorius ir pi-
anistas Willemas Andriessenas (1887–1964), brolis Jur-
riaanas Andriessenas (1925–1996) ir sesuo Caecilia An-
driessen (g. 1931) – kompozitoriai. Louisą kompozicijos 
mokė jo tėvas, Hagos karališkojoje konservatorijoje jis 
studijavo Keeso van Baareno klasėje. 1962–1964 m. 
lankė Luciano Berio pamokas Milane ir Berlyne, asistavo 

jam rašant Passaggio.
Andriesseno kūriniai įvertinti Tarptautinėje kompozitorių tribūnoje Paryžiuje, pelnė 
Matthijs Vermeulen, 3M Music, Edison, Grawemeyer ir Carnegie Hall Debs Composer’s 
Chair premijas. Amsterdame kompozitorius sukūrė ansamblius Orkest de Volharding 
ir Hoketus. Parašė straipsnių, su Elmeriu Schönbergeriu parengė knygą apie Stravinskį 
Het Apollinisch Uurwerk (The Apollonian Clockwork, 1982, Oxford University Press). 1994 m. 
Andriessenas buvo Meltdown festivalio Londone meno vadovas, vadovauja Apeldorne 
vykstančiam Tarptautiniam jaunųjų kompozitorių suvažiavimui. Hagos konservatorijo-
je dėstė instrumentuotę ir kompoziciją, skaitė paskaitas įvairiose šalyse.
Andriesseno ankstyvai kūrybai būdingi įvairių šiuolaikinės muzikos krypčių eksperi-
mentai, tai – pokario serializmas (Series, 1958),  pastišas (Anachronie I, 1966–1967), 
magnetofono juostos naudojimas (Il Duce, 1973). Nuo 1970-ųjų jis nustojo kurti tra-
diciniam simfoniniam orkestrui, rašo muziką individualiai sudarytoms instrumentų 
kombinacijoms, kuriose greta tradicinių muzikos instrumentų groja elektrinės gitaros, 
kontrabosai, kongai. Brandžiuose kūriniuose įpinami džiazo ir amerikietiškojo minima-
lizmo elementai, girdėti Stravinskio ir Claude Vivier’o įtaka.
The Hague Hacking (2008) pradžia skamba be galo pažįstamai, tačiau to muzikos 
kūrinio niekaip negalėjau prisiminti. Todėl paskambinau savo bičiuliui kompozitoriui ir 
jam padainavau melodiją. „Lisztas!“ – sušuko jis, o po pertraukėlės – „Vengrų rapsodija 
Nr. 2.“ Nežinojau šio Liszto kūrinio ir vieną vakarą pažiūrėjau animacinį filmą apie Tomą 
ir Jerry. Jame išgirdau savo kūrinio šaltinį – tai Katino koncertas. 
Mano kūrinio pradžioje orkestras lėtai griežia kitą melodiją – populiarią dainą apie Hagos 
miestą. Šį kūrinį pavadinčiau Toccata, jis sukurtas iš minėtų dviejų melodijų. Pabaigoje, 
pergalingoje atomazgoje, atlikėjai visiškai deformuoja dainą apie Hagą.
The Hague Hacking sukūriau neprilygstančioms pianistėms Katiai ir Mariellei Labèque. 
Šios atlikėjos, kaip ir mano sukurtas ansamblis Hoketus, pasižymi tobulu sinchronu, 
regis fortepijonu skambintų vienas žmogus.

Louis Andriessen
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Dutch composer Louis Andriessen (b. 1939) was born into a family with long lived 
musical traditions: he is the son of the composer and organist Hendrik Andriessen 
(1892–1981), a nephew of the composer and pianist Willem Andriessen (1887–1964) 
and brother of the composers Jurriaan Andriessen (1925–1996) and Caecilia Andries-
sen (b. 1931). Louis studied composition privately with his father and with Kees van 
Baaren at the Royal Conservatory in Den Haag. From 1962 to 1964, he studied compo-
sition privately with Luciano Berio in Milan and Berlin, assisting him with the scoring 
of Passaggio.
Among his honours are the selected work at the UNESCO International Rostrum of 
Composers in Paris, the Matthijs Vermeulen Prijs, the 3M Music Award, the Edison 
Award, the Debs Composer’s Chair at Carnegie Hall, and the Grawemeyer Award for 
Music Composition. Andriessen founded the ensembles Orkest de Volharding and 
Hoketus in Amsterdam. He has written numerous articles and co-wrote with Elmer 
Schönberger the book Het Apollinisch Uurwerk (The Apollonian Clockwork, 1982, Oxford 
University Press), a study of Stravinsky. He served as artistic director of the Meltdown 
Festival in London in 1994 and continues to direct the annual International Young 
Composers Meeting in Apeldoorn. He has taught instrumentation and composition at 
the Conservatory in Den Haag and given guest lectures in numerous countries.
Andriessen’s early works show experimentation with various contemporary trends: 
post war serialism (Series, 1958), pastiche (Anachronie I, 1966–1967), and tape (Il Duce, 
1973). Since the early 1970s, he has refused to write for conventional symphony or-
chestras and has instead opted to write for his own idiosyncratic instrumental combi-
nations, which often retain some traditional orchestral instruments alongside electric 
guitars, electric basses and congas. Andriessen’s mature music combines the influ-
ences of jazz, American minimalism, Stravinsky and Claude Vivier.
The Hague Hacking (2008). The opening of composition refers to an existing piece, 
which was in my mind while composing, but could not be tracked down immediately. 
I called a composer friend and sang the melody to him. ‘Liszt!’ he said and, after some 
thinking, ‘Hungarian Rhapsody No. 2’. I did not know the Liszt piano piece but, when 
one evening I watched some early Tom and Jerry cartoons again, I saw and heard my 
true source: The Cat Concerto. 
In The Hague Hacking the orchestra starts to play, in very slow note values, yet another 
melody: a once popular sing-along song about the city of The Hague. The whole work, 
which we could call a Toccata, has been composed with the material of these two 
melodies. At the end of the piece, as a kind of triumphant denouement, the sing-along 
song is totally deconstructed by all the musicians.
The Hague Hacking was written for the matchless pianists Katia and Marielle Labèque. 
Like the group Hoketus, which I founded in the seventies, they manage to make the 
hocketing (interlocking) sound as if it is being played by one person.

Louis Andriessen
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Francesco Dillonas (g. 1973) pasirodymus rengia Vienos 
Konzerthaus, Amsterdamo Muziekgebouw, Berlyno filhar-
monijoje, Miuncheno Herkulessaal, Hamburgo Laeiszhalle, 
Bostono Jordan Hall ir Buenos Airių Teatro Colon, koncer-
tuoja su tokiais kolektyvais kaip Italijos RAI, Štutgarto SWR 
radijo, Vienos radijo, Buenos Airių Teatro Colon, Suomijos 
Oulu Sinfonia ar Toskanos ORT simfoniniai orkestrai, an-
samblis Resonanz. Neseniai violončelininkas debiutavo su 
Milano La Scala filharmonijos orkestru, diriguojant Susan-
nai Mallki. 

1993 m. Dillonas sukūrė Quartetto Prometeo, pelniusį tarptautinį pripažinimą ir daugybę 
apdovanojimų; yra ansamblio Alter Ego narys. Violončelininkas griežė su pasaulinio garso 
atlikėjais, tai – Irvine Arditti, Mario Brunello, Giuliano Carmignola, Piero Farulli, David Ge-
ringas, Veronika Hagen, Alexanderis Lonquichas, Enrico Pace, Jean-Guihenas Queyras. At-
likėjo bendradarbiauta su iškiliais nūdienos kompozitoriais: Gavinu Bryarsu, Ivanu Fedele, 
Luca Francesconi, Stefano Gervasoni, Philipu Glassu, Vinko Globokaru, Sofija Gubaidulina, 
Jonathanu Harvey’u, Toshio Hosokawa, Giya Kancheli, Alexanderiu Knaifelu, Helmutu La-
chenmannu, Davidu Langu, Alvinu Lucier’u, Arvo Pärtu, Henri Pousseur’u, Steve’u Rei-
chu, Fausto Romitelli, Kaija Saariaho, Salvatore Sciarrino, ar eksperimentinės muzikos 
atstovais – duetu Matmos, grupe Pansonic, Williamu Basinsky ir Johnu Zornu. 
Dillonas violončelės studijas baigė Florencijoje (Andrea Nannoni kl.), vėliau jo mokytojai 
buvo Anneras Bijlsma, Mario Brunello, David Geringas ir Mstislavas Rostropovičius, kom-
pozicijos mokėsi pas Salvatorę Sciarrino. Atlikėjo garso įrašus leidžia ECM, Kairos, Ricordi, 
Stradivarius, Die Schachtel ir Touch. 

Pagal www.francescodillon.com

Francesco Dillon (b. 1973) has performed at the Konzerthaus in Vienna, the Muz-
iekgebouw in Amsterdam, the Berlin Philharmonie, the Herkulessaal of Munich, the 
Laeiszhalle in Hamburg, the Jordan Hall in Boston and the Teatro Colon of Buenos 
Aires, with such orchestras as the Italian National Radio Orchestra (RAI), the Southwest 
Radio Symphony Orchestra of Stuttgart, the Radio Symphony Orchestra of Vienna, the 
Orchestra of the Colon Theatre, Ensemble Resonanz, Oulu Sinfonia Finland, and the 
Tuscany Regional Orchestra (ORT). Most recently, he made an acclaimed debut with 
the Philharmonic Orchestra of La Scala, Milan, conducted by Susanna Mallki. 
In 1993, he was one of the founders of the Quartetto Prometeo, a chamber group of 
international acclaim and winner of numerous prizes. Dillon is also a stable member 
of the Alter Ego ensemble. He has performed with musicians such as Irvine Arditti, 
Mario Brunello, Giuliano Carmignola, Piero Farulli, David Geringas, Veronika Hagen, Al-
exander Lonquich, Enrico Pace, Jean-Guihen Queyras, and collaborated with the major 
composers of our time: Gavin Bryars, Ivan Fedele, Luca Francesconi, Stefano Gervasoni, 
Philip Glass, Vinko Globokar, Sofija Gubaidulina, Jonathan Harvey, Toshio Hosokawa, 
Giya Kancheli, Alexander Knaifel, Helmut Lachenmann, David Lang, Alvin Lucier, Arvo 
Pärt, Henri Pousseur, Steve Reich, Fausto Romitelli, Kaija Saariaho, Salvatore Sciarrino 
and with experimental musicians such as Matmos, and Pansonic, William Basinsky and 
John Zorn. 
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Having graduated in Florence under the guidance of Andrea Nannoni, he continued 
his studies with Anner Bijlsma, Mario Brunello, David Geringas and Mstislav Rostropo-
vich, thereafter studying composition with Salvatore Sciarrino. He has recorded for the 
labels ECM, Kairos, Ricordi, Stradivarius, Die Schachtel and Touch. 

From www.francescodillon.com

1989 m. susikūręs Rūtos Rikterės ir Zbignevo 
Ibelhaupto fortepijonų duetas sukaupė nepa-
prastai įvairų ir įdomų repertuarą – nuo baro-
ko epochos iki mūsų dienų, į savo programas 
visuomet įtraukia retai atliekamus opusus, 
plačiai propaguoja XX a. muziką (pamėgtieji 
autoriai – Bartókas, Brittenas, Messiaenas, Lige-
ti, Crumbas,  Langas, Adamsas, Knapikas ir kt.) 
ir yra daugelio lietuvių kompozitorių kūrinių 
iniciatoriai ir pirmieji atlikėjai. Dueto rečitalių 
surengta Japonijoje, Šveicarijoje, Italijoje, Pran-
cūzijoje, Vokietijoje, Airijoje, Latvijoje, Rusijoje. 
Koncertuota tarptautiniuose festivaliuose Ka-
nadoje, Slovėnijoje, Lenkijoje, Danijoje, Vokietijoje, Baltarusijoje, Rusijoje, Ukrainoje, 
Lietuvoje ir kt. Pasirodymų surengta su Lenkijos radijo nacionaliniu, LNSO, LVSO, Balta-
rusijos valstybiniu, Lietuvos bei Kauno kameriniais orkestrais, kuriems dirigavo Saulius 
Sondeckis, Juozas Domarkas, Robertas Šervenikas, Jose Serebrieras, David Geringas, 
Arturo Tamayo, Olivier Grangeanas ir kiti. 1997 m. dueto menas įvertintas Lietuvos na-
cionaline premija. 2013 m. duetas dalyvavo Lietuvos pirmininkavimo ES Tarybai skir-
tuose renginiuose. Jo koncertus transliuoja Lietuvos bei Europos radijo stotys, įgrota 
nemažai radijo ir televizijos įrašų, išleistos kompaktinės plokštelės. 
Pianistai yra LMTA Fortepijono katedros profesoriai. Nuo 2011 m. Ibelhauptas yra LMTA 
rektorius.

The Rūta Rikterė and Zbignevas Ibelhauptas piano duo was founded in 1989. Their 
repertoire ranges from Baroque music to contemporary compositions and includes 
rarely performed music. The duet especially concentrates on 20th century music 
(among their favourite composers are Bartók, Britten, Messiaen, Ligeti, Crumb, Lang, 
Adams, Knapik etc.) and initiates and performs the premieres of Lithuanian music. The 
duet have given recitals in Japan, Switzerland, Italy, France, Germany, Ireland, Latvia, 
Russia, and performed in various international festivals in Canada, Slovenia, Poland, 
Denmark, Germany, Belarus, Russia, Ukraine, and Lithuania. The musicians have ap-
peared with the Polish Radio symphony orchestra, the LNSO, the LSSO, the Belarusian, 
Lithuanian and Kaunas chamber orchestras, conducted by Saulius Sondeckis, Juozas 
Domarkas, Robertas Šervenikas, Jose Serebrier, David Geringas, Arturo Tamayo, Olivi-
er Grangean and others. In 1997, the pianists were awarded the Lithuanian National 
Prize. In 2013, they performed at events for the Lithuanian Presidency of the Council of 
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the European Union. The duet’s performances have been broadcasted by Lithuanian 
and various European radios, they have made records for radio and TV archives and 
released CDs. 
Both pianists are LAMT Piano Department professors. Since 2011 Ibelhauptas has held 
the position of LAMT Rector.

Dirigentas Robertas Šervenikas ypač verti-
namas už aktyvią ir įvairialypę kūrybinę raiš-
ką – lietuvių kompozitorių simfoninių kūrinių 
premjeras bei įtaigias ir brandžias šiuolaikinės 
ir klasikinės muzikos interpretacijas. Intensyvi 
kūrybinė maestro veikla 2005 m. buvo įvertinta 
Lietuvos nacionaline premija. Sankt Peterbur-
go konservatorijoje  Šervenikas baigė chorinį, 
operinį ir simfoninį dirigavimą. 1993 m. pradėjo 

diriguoti LNSO. Šervenikas yra kviečiamas diriguoti Izraelio kameratai, Sankt Peterbur-
go filharmonijos, Slovėnijos nacionalinės operos, Rusijos valstybiniam simfoniniam, 
Karališkosios filharmonijos (Didžioji Britanija) ir kitiems užsienio orkestrams. Nuo 2008 
m. jis kviečiamas diriguoti Miuncheno valstybinėje operoje. Su įvairiais kolektyvais ma-
estro koncertavo beveik visose Europos šalyse, Japonijoje, Pietų Afrikos Respublikoje, 
Brazilijoje, Izraelyje, Rusijoje, bendradarbiavo su žymiais pasaulio solistais. Nuo 2008 
m. yra LNOBT muzikos vadovas. Šiame teatre parengė operų ir baletų premjeras.

The conductor Robertas Šervenikas is noted for his active and versatile creative 
activities – premieres of symphony music by Lithuanian composers and mature and 
convincing interpretation of contemporary and classical music. His intensive crea-
tive activities brought him the Lithuanian National prize in 2005. Šervenikas gradu-
ated from the St Petersburg Conservatoire in choral, operatic and symphonic music 
conducting. He began to conduct the LNSO in 1993. Šervenikas has been invited to 
conduct the Israel Camerata, the 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 European countries, 
Japan, the South African Republic, Brazil, Israel and Russia; he has collaborated with 
world famous soloists. Since 2008 he has been the music leader of the LNOBT, where 
he has conducted many premieres of operas and ballets.

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.), dalyva-
vo prestižiniuose festivaliuose: Varšuvos ruduo, Europamusicale Miunchene, Estorilio 
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pakrantės Portugalijoje, Santa Kruso ir Santandero Ispanijoje, Nijono Šveicarijoje, Či-
česterio bei Lidso Didžiojoje Britanijoje. Su LVSO yra koncertavę iškilūs solistai ir diri-
gentai. LVSO kūrybinėje veikloje – unikalios teminės programos, lietuviškų partitūrų 
premjeros, atliktos visos Mahlerio ir Beethoveno simfonijos. Gausų simfoninės muzikos 
repertuarą papildo koncertiniai ir sceniniai operų pastatymai, parengta apie 20 ope-
rų, 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 iš-
skirtinis užmojis Lietuvos muzikos istorijoje įrašyti ir išleisti visus Mahlerio simfoninius 
kūrinius. 2006 m. orkestrui suteikta Japonijos vyriausybės kultūrinė parama – daugiau 
kaip 1 mln. litų vertės nauji muzikos instrumentai. 

Pagal www.lvso.lt

The Lithuanian State 
Symphony Orchestra 
(LSSO) was founded on 
the initiative of Gintaras 
Rinkevičius, its artistic 
director and principal 
conductor in 1988. Since 
1999, the LSSO has been 
based in the Vilnius Con-
gress 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, Europa-
musicale 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 soloists and conductors. The LSSO has presented a number of unique the-
matic 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 pre-
miered Žaidimas (The Game), a semi-staged opera by Julius Juzeliūnas. In 2006, the 
LSSO commenced collaboration with the theatre director Dalia Ibelhauptaitė and the 
costume 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 orches-
tra has carried out an exceptional project in Lithuania – to record and release Mahler’s 
complete symphonic works. In 2006, the orchestra was granted Japanese governmen-
tal cultural support – over a million litas for the purchase of new music instruments. 

From www.lvso.lt
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Squarepusheris – neprilygstamas britų elektroninės 
muzikos titanas, savo kūryboje virtuoziškai jungiantis 
breikbytą, drum’n’bass, punką, džiazą, musique concrete 
ir laužytus Detroito techno ritmus. Squarepusheris – tai 
Jungtinėje Karalystėje reziduojančio menininko Tomo 
Jenkinsono (g. 1975) pagrindinis slapyvardis. Šis meni-
ninkas kartu su Aphex Twin, Autechre, Boards of Canada 
ir kitomis WARP žvaigždėmis iškart patraukė į savo pusę 
ne vieną generaciją muzikos gerbėjų, daugelio pažintis 
su elektronine muzika dažniausiai prasideda nuo susidū-
rimo su Squarepusheriu – elektroninės muzikos atlikėju, 
kompozitoriumi ir prodiuseriu.
Damogen Furies yra keturioliktas britų elektroninės muzikos kūrėjo albumas, viešai 
paskelbtas 2015 m. vasario 18 d., garso įrašas pasirodė balandžio 20 d. (Warp Records). 
„Šiame albume aš užsibrėžiau tikslą kaip įmanoma galingiau išnagrinėti haliucinaci-
nes, košmariškas, brutaliai instinktyvias elektroninės muzikos galimybes“. Kai elektro-
ninė muzika išnaudoja visą savo komercinį potencialą, neišvengiamai pasiekiamas že-
miausias inovacijų taškas. Tai, kas kažkada buvo revoliucinga, dabar tėra konservatyvu, 
o maniakiškos retro tendencijos, atsispindinčios šiuolaikinėje šokių muzikoje, sulig 
kiekvienu itin populiariu įrašu tampa tuštesnės, betikslės. Būta laiko, kai elektroninė 
muzika galėjo tobulai ir pilnaverčiai atspindėti pasaulį, ją pagimdžiusią motiną. Šiandien 
to teigti nebegalima. Tai, ką praradome – ir tai, ko gero, svarbiausias elementas – yra 
aistra. Didžėjų kultūra pati save išsekino, o didieji novatoriai jau dairosi, kaip susiveikti 
palankesnių pensijų. Ir šalia viso to yra Squarepusheris. 
Squarepusherio indėlis yra tiesiog neginčijamas. Nuo pat jo ankstyvųjų įrašų, išleistų 
kompanijoje Rephlex, rezidavimo Blue Note, agresyvių ansamblinio džiazo interpre-
tacijų ar visas ribas griaunančio drum’n’bass (kuris jau tapo šio menininko sinonimu) 
Squarepusheris visada drąsiai yrėsi į priekį. Damogen Furies, pirmasis jo studijinis 
albumas po 2012 m. pasirodžiusio Ufabulum, eksponuoja tikrą kūrybinių jėgų antplūdį. 
Įvairios technikos ir amato elementai, ištobulinti per visus karjeros metus, tapo simboli-
nėmis kokybės apraiškomis. Pastarąjį dešimtmetį Squarepusheris praleido kurdamas ir 
tobulindamas savo unikalią operacinę sistemą, ir būtent šis albumas sukurtas naudojan-
tis išskirtinai tik minėta sistema. Tuo pačiu tai yra kulminacija eksperimentinių metų, kurie 
buvo skirti bandymams su technine ir operacine įranga, atmetant nusistovėjusias, gerokai 
apribojančias patogiam naudojimui paruoštas priemones. Squarepusheris iš dalies ir liko 
eksperimentuojančiu menininku būtent todėl, kad išdrįso vengti šių apribojimų ir rinkosi 
kompozicinį procesą, kurio metu esmine kūrybos dalimi tampa instrumentų sukonstravi-
mas. Damogen Furies skambesyje girdime tikrovišką, nepagražintą šių instrumentų charak-
terį. Visi garso takeliai buvo sukurti vienu atsikvėpimu, be jokio redagavimo.   
Damogen Furies yra ir atsakas gyvo garso kūrinių atlikimui. Po albumo Ufabulum Square-
pusheris mėgavosi daugybe pasirodymų, o dabartinio albumo šiurkštumas ir tiesmuku-
mas yra savotiškas to laikotarpio testamentas. Ufabulum gimė įrašų studijoje, naudojantis 
griozdiška įranga, kuri gerokai apsukindavo Squarepusherio darbą gastrolėse. Įkvėpimas 
kartais gali priklausyti nuo laiko ir vietos, o šis menininkas nori suturėti mūzą būtent tada, 
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kai ji apsilanko. Todėl 2015 metais jam buvo svarbu užtikrinti, kad sistema, prie kurios kū-
rimo praleista tiek daug laiko, būtų lengvai transportuojama. Tokiu būdu atsirado galimy-
bė dirbti kelionėse ir sudarytos sąlygos nuolatiniam gyvų pasirodymų transformavimui. 
Naujosios scenos dekoracijos atvėrė kelią muzikos kūrinių esminių įrašyto artefakto detalių 
atskleidimui. Ši struktūra paverčia Demogen Furies labiausiai „tiesioginiu“ albumu, kuriame 
talentingai transponuojamos menininko pasirodymų detalės, leidžiančios su nekantrumu 
laukti naujų pasirodymų.
Laikas tarp Ufabulum ir Damogen Furies buvo užpildytas ne vien gastrolėmis. Praėjusiais 
metais pristatyta Music for Robots trims robotams – būgnininkui su 22 rankomis, gitaristui 
su 78 pirštais ir pianistui, savo instrumentą valdančiam lazeriu. Šis projektas iškėlė svarbų 
klausimą apie ego pašalinimą iš archetipinės „grupės“ sudėties bei išlaisvino menininko 
kompozicijas iš varžančių žmogaus anatomijos gniaužtų. Be to, greta vyko serija pasiro-
dymų, kurių metu skambėjo naujai interpretuota Ufabulum versija orkestrui, diriguojant 
Charlesui Hazelwoodui.   
Per visą savo karjerą Squarepusheris sekė dviem ryškiomis tradicijomis – tai džiazas (savotiška 
duoklė Milesui Davisui) ir šokių muzika. Albume Damogen Furies šios tradicijos susikryžiuoja, 
sukurdamos vaiduokliško drill ‘n’ bass ir elektroninio džiazo pionierių ankstyvųjų darbų skam-
besio sintezę. Pavyzdžiui, Kontenjazz arba Baltang Ark – tai makabriška scena, pagardinta 
virtuoziniu melodizmu, iš kito pasaulio atkeliavusia perkusija ir iškeltu viduriniu pirštu, skirtu 
visiems įsitikinusiems, kad muzikalumas yra nesikandžiojančio konservatyvumo sargybinis. 
Damogen Furies – tai albumas, kuris savo brutalia energija ir gyvybingumu prilygsta debiutui. 
Čia regime visų aukščiausių Squarepusherio karjeros taškų susiliejimą, įpakuotą į antagoniz-
mo ir ryžto grožį, būdingą menininkui, kuris vis dar tiki intervencijos galia. 

Josh Hall, vertė Laūra Karnavičiūtė

Squarepusher  is the principal pseudonym adopted by Tom Jenkinson (b. 1975), a UK-
based recording artist. He is a unique colossus of British electronic music, standing out 
with virtuoso combinations of breakbeat, drum’n’bass, punk, jazz, musique concrete and 
the broken rhythms of classic Detroit techno. Squarepusher, together with Aphex Twin, 
Autechre, Boards of Canada and other WARP stars, has attracted more than one generation 
of music fans. For many of them the introduction to electronic music started from encoun-
tering Squarepusher, the performer, composer and producer. 
Damogen Furies is the fourteenth studio album of the British electronic musician. It was 
announced on 18th February 2015 and released on 20th April 2015. 
“Through this record I aim to explore as forcefully as possible the hallucinatory, nightmar-
ish and brutally visceral capacities of electronic music.” Just as electronic music fulfils its 
commercial potential, so too does the inevitable breakdown in innovation reach its nadir. 
What was once a revolutionary mode has collapsed into conservatism, the retromanic ten-
dency of contemporary dance music laid barer with every new blockbuster release. Once, 
everything was possible – once, electronic music could hold an unflinching mirror to the 
world it was birthed in. Today it no longer makes such interventions. What we have lost, 
perhaps above all else, is the passion. DJ culture has melted in on itself; innovators have 
made their pension plans. Then there is Squarepusher. Squarepusher’s legacy is unassail-
able. From his early releases on Rephlex and his residency at the Blue Note, through his 
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aggressive interpretations of ensemble jazz, the peerless Music Is Rotted One Note, his mu-
sique concrete experiments, and the boundary-warping drum ‘n’ bass with which he is syn-
onymous, Squarepusher has tilted ever forwards. Damogen Furies, his first full-length since 
2012’s Ufabulum, ses Squarepusher’s powers in full flow. The techniques and craftsman-
ship that he has honed over the course of his career have become some of his signal quali-
ties. He has spent the last decade creating and refining his own unique software system, 
and this album is the first to be made using that system exclusively. It is the culmination 
of years spent experimenting with and hacking hardware and software, having long since 
abandoned the limitations of out-of-the-box offerings. Squarepusher has remained truly 
experimental in part because he has rejected those limitations, choosing instead a com-
positional process that places the act of building instruments at its heart. On Damogen 
Furies we hear a truthful, unembellished representation of how those instruments sound. 
All of the recordings here were made in one take, with no edits. Damogen Furies is also a 
response to performance. Squarepusher revelled in the long run of shows that followed 
the release of Ufabulum, and the robustness and forthrightness of this album is testament 
to that. Ufabulum was a record born very much of the studio, made using equipment that 
was cumbersome. Such a static setup made it difficult for Squarepusher to work while on 
the road. Inspiration can be bounded by time and place, and he wanted the opportunity 
to seize that inspiration when it happened. For 2015 he has ensured that the system he 
has spent so many years developing can be easily transported, allowing him to work while 
travelling but also offering the opportunity for the new live show to constantly morph. The 
new live set has the capacity for change built in, questioning the position of the recorded 
artefact as the definitive expression of a piece of music. This new setup ensures that this 
is perhaps his most immediate record, transposing the power of his performance practice 
while also anticipating his new live show.
The time between  Ufabulum  and  Damogen Furies  was not only taken up with touring. 
Last year’s Music For Robots saw Squarepusher composing for a trio of robots – a 22-armed 
drummer, a 78-fingered guitarist, and a keyboardist who plays his instrument with a laser. 
The project raised questions about the extraction of ego from the archetypical ‘band’ set-
up, but also freed his compositions from the constraints of human anatomy. At the other 
end of the spectrum, he has recently completed a run of shows in which Ufabulum was 
re-imagined for an orchestra, led by the conductor Charles Hazelwood. Throughout his 
career, Squarepusher has engaged with two distinct traditions in particular: that of the 
Miles Davis-school jazz, and that of dance music. On Damogen Furies those two traditions 
intersect and interact, synthesized into a record that often straddles nightmarish drill ‘n’ 
bass and the early work of electric jazz pioneers. For example on ‘Kontenjaz’ or ‘Baltang Arg’, 
a virtuosic melodicism sits atop macabre, unearthly percussion, a middle finger to all those 
who believe that musicianship is the preserve of the defanged conservatoire. Damogen 
Furies is a record that has the brutal energy and vivaciousness of a debut. It sees the peak 
and confluence of the preoccupations that have emerged throughout Squarepusher’s ca-
reer, approached with the antagonism and audacity of an artist who still believes in the 
power of intervention.

Josh Hall
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