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Spalio 13 d., antradienis, 19 val., 
Vilniaus kongresų rūmai 
GAIDA INTRO
TERRY RILEY & CO
Terry Riley (fortepijonas, klavišiniai, 
vokalas)
Gyan Riley (gitara)
The Gothenburg Combo (gitarų duetas)
Terry Riley. Simply M... 
Terry Riley. Mongolian Winds 
Gyan Riley. Irican 
Liaudies daina 
Terry Riley. The Shape of Flames 
Terry Riley. Zamorra 
The Gothenburg Combo. Highway One – 
Music in 3 parts
Terry Riley. Sunrise of the Planetary Dream 
Collector (nauja 2015 versija)
Terry Riley. In C

Spalio 23 d., penktadienis, 19 val., 
Lietuvos nacionalinė fillharmonija
LIETUVOS NACIONALINIS SIMFONINIS 
ORKESTRAS
Noriko Kawai (fortepijonas, Japonija)
Jovita Vaškevičiūtė (mecosopranas)
Tomas Pavilionis (tenoras)
Dirigentas Christopher Lyndon-Gee 
(Italija, Australija)
Marius Baranauskas. Palaiminimai (premjera)
Francesco Filidei. Fiori di Fiori 
Onutė Narbutaitė. kein gestern, kein morgen 
(premjera)
James Dillon. Andromeda

Spalio 24 d., šeštadienis, 18 val., 
Šiuolaikinio meno centras
ENSEMBLE 2E2M (Prancūzija)
Véronique Briel (fortepijonas, Prancūzija)
Dirigentas Pierre Roullier (Prancūzija)
Francesco Filidei. Finito Ogni Gesto 
Michaël Lévinas. Les rires du Gilles 
Francesco Filidei. Esercizio di Pazzia 1 & 2
Michaël Lévinas. Concerto pour un piano 
espace No. 2 
Philippe Hurel. Pour Luigi

Spalio 24 d., šeštadienis, 20 val., 
Šiuolaikinio meno centras
REPERTORIO ZERO (Italija) 
Fausto Romitelli. Professor Bad Trip: Lesson I 
Riccardo Nova. Yagé Howl 
Fausto Romitelli. Professor Bad Trip: Lesson II 
Giovanni Verrando. Krummholz 
Fausto Romitelli. Professor Bad Trip: Lesson III

Spalio 25 d., sekmadienis, 18 val., 
Šiuolaikinio meno centras
ENSEMBLE MISE–EN NEW YORK (JAV)
Frederic Rzewski. Moonrise with memories 
Frederic Rzewski. 96 
Frederic Rzewski. Spots 
Daniel Fishkin. Composing the Tinnitus 
Suites: 2011 
Sang Song. Quasi-Elegy 
Moon Young Ha. (in)stillness 
Pascal Le Boeuf. Antithesis

Spalio 25 d., sekmadienis, 20 val., 
Šiuolaikinio meno centras
CRASH ENSEMBLE (Airija)
Donnacha Dennehy. Streetwalker 
Michael Gordon. Light is calling 
Steve Reich. Double Sextet
Michael Gordon. Gene Takes a Drink 
Terry Riley. Giant-Hairy Nude-Warriors Racing 
Down the Slopes of Battle

Spalio 26 d., pirmadienis, 19 val., 
Šiuolaikinio meno centras
KLAIPĖDOS KAMERINIS ORKESTRAS 
Guoda Gedvilaitė (fortepijonas)
Mindaugas Bačkus (violončelė)
Pavel Giunter (perkusija)
Kaija Saariaho. Nymphéa reflection 
Ričardas Kabelis. Bolé LT (premjera)
Egidija Medekšaitė. Âkâsha (premjera)
David Lang. Pierced
Kūrinius erdvinio garso sferoje įgyvendina 
LMTA Muzikos inovacijų studijų centras 
Julius Aglinskas (garso dizainas)
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Spalio 26 d., pirmadienis, 21 val., 
Šiuolaikinio meno centras 
ANDREW ZOLINSKY (fortepijonas, JK)
Meredith Monk. Railroad (Travel song)
Meredith Monk. St Petersburg Waltz 
David Lang. This was written by hand 
David Lang. Spartan arcs, Wed, Diet coke, Beach 
(iš ciklo Memory pieces) 
Diderik Wagenaar. La volta

Spalio 27 d., antradienis, 19 val., 
Šiuolaikinio meno centras
NEW ERA ORCHESTRA KIEV (Ukraina)
Roman Repka (klavesinas, Ukraina)
Jurgis Juozapaitis (altas)
Dirigentė Tatyana Kalinichenko (Ukraina)
Iannis Xenakis. Voile 
Tomas Kutavičius. Mano sergantis langas 
(premjera)
Valentin Silvestrov. Epitaph 
Jurgis Juozapaitis. Viola vs Violence (premjera)
Maxim Shalygin. Lullaby 
Michael Nyman. Koncertas klavesinui ir 
styginiams

Spalio 27 d., antradienis, 21 val., 
Šiuolaikinio meno centras
LIETUVOS ANSAMBLIŲ TINKLAS 
Justina Repečkaitė. Tapisserie 
Albertas Navickas. accidental 
Vykintas Baltakas. Redditio 2
Justina Repečkaitė. Rapid Eye Movements 
Ignas Krunglevičius. Gradients (naujos versijos 
premjera)
Vykintas Baltakas. Redditio 
Veronika Krausas. analemma

Spalio 28 d., trečiadienis, 19 val., 
Šv. Kotrynos bažnyčia
Kamerinis choras JAUNA MUZIKA 
Michele Tadini, Antonello Raggi 
(elektronika, Italija)
Dirigentas Vaclovas Augustinas
Arvo Pärt. Da Pacem Domine
Arvo Pärt. Summa
Arvo Pärt. Magnificat	
Arvo Pärt. The woman with the 
alabaster box	
Arvo Pärt. Tribute to Caesar	
Justė Janulytė. Švytėjimas / Radiance (premjera)

Spalio 29 d., ketvirtadienis, 19 val., 
Vilniaus kongresų rūmai
LONDON SINFONIETTA (JK)
Michael Nyman. In C Interlude 
Tansy Davies. Neon
Steve Reich. 2 x 5 
Steve Reich. Electric Counterpoint 
Edmund Finnis. in situ 
Steve Reich. Radio Rewrite

Spalio 30 d., penktadienis, 19 val., 
Vilniaus kongresų rūmai 
LIETUVOS VALSTYBINIS SIMFONINIS 
ORKESTRAS 
Francesco Dillon (violončelė, Italija)
Rūta Rikterė ir Zbignevas Ibelhauptas 
(fortepijonų duetas)
Dirigentas Robertas Šervenikas
Mykolas Natalevičius. Karačiajus (premjera)
Francesco Filidei. Ogni gesto d’amore 
Gediminas Gelgotas. Mountains. Waters. 
(Freedom)
Louis Andriessen. The Hague Hacking 

Spalio 30 d., penktadienis, 21 val., 
Menų fabrikas LOFTAS
SQUAREPUSHER (JK)
Damogen Furies

p. 78

p. 84

p. 98

p. 110

p. 120

p. 128

p. 140



PROGRAMME | CONTENT
13 October, Tuesday, 7 p.m., 
Vilnius Congress Concert Hall
GAIDA INTRO
TERRY RILEY & CO
Terry Riley (piano, keyboard, voice)
Gyan Riley (guitar)
The Gothenburg Combo (guitar duo)
Terry Riley. Simply M... 
Terry Riley. Mongolian Winds 
Gyan Riley. Irican 
Folk Song
Terry Riley. The Shape of Flames 
Terry Riley. Zamorra 
The Gothenburg Combo. Highway One – Music 
in 3 parts
Terry Riley. Sunrise of the Planetary Dream 
Collector (new 2015 version)
Terry Riley. In C

23 October, Friday, 7 p.m., 
Lithuanian National Philharmonic Hall
LITHUANIAN NATIONAL SYMPHONY 
ORCHESTRA
Noriko Kawai (piano, Japan)
Jovita Vaškevičiūtė (mezzo-soprano)
Tomas Pavilionis (tenor)
Conductor Christopher Lyndon-Gee (Italy, 
Australia)
Marius Baranauskas. The Beatitudes (premiere)
Francesco Filidei. Fiori di Fiori 
Onutė Narbutaitė. kein gestern, kein morgen 
(premiere)
James Dillon. Andromeda

24 October, Saturday, 6 p.m., 
Contemporary Art Centre
ENSEMBLE 2E2M (France)
Véronique Briel (piano, France)
Conductor Pierre Roullier (France)
Francesco Filidei. Finito Ogni Gesto 
Michaël Lévinas. Les rires du Gilles 
Francesco Filidei. Esercizio di Pazzia 1 & 2
Michaël Lévinas. Concerto pour un piano 
espace No. 2 
Philippe Hurel. Pour Luigi

24 October, Saturday, 8 p.m., 
Contemporary Art Centre
REPERTORIO ZERO (Italy) 
Fausto Romitelli. Professor Bad Trip: Lesson I 
Riccardo Nova. Yagé Howl 
Fausto Romitelli. Professor Bad Trip: Lesson II 
Giovanni Verrando. Krummholz 
Fausto Romitelli. Professor Bad Trip: Lesson III

25 October, Sunday, 6 p.m., 
Contemporary Art Centre
ENSEMBLE MISE–EN NEW YORK (USA)
Frederic Rzewski. Moonrise with memories 
Frederic Rzewski. 96 
Frederic Rzewski. Spots 
Daniel Fishkin. Composing the Tinnitus 
Suites: 2011 
Sang Song. Quasi-Elegy 
Moon Young Ha. (in)stillness 
Pascal Le Boeuf. Antithesis

25 October, Sunday, 8 p.m., 
Contemporary Art Centre
CRASH ENSEMBLE (Ireland)
Donnacha Dennehy. Streetwalker 
Michael Gordon. Light is Calling 
Steve Reich. Double Sextet
Michael Gordon. Gene Takes a Drink 
Terry Riley. Giant-Hairy Nude-Warriors 
Racing Down the Slopes of Battle

26 October, Monday, 7 p.m., 
Contemporary Art Centre
KLAIPĖDA CHAMBER ORHCESTRA
Guoda Gedvilaitė (piano)
Mindaugas Bačkus (cello)
Pavel Giunter (percussion)
Kaija Saariaho. Nymphéa reflection 
Ričardas Kabelis. Bolé LT (premiere)
Egidija Medekšaitė. Âkâsha (premiere)
David Lang. Pierced
The surround sphere of 
compositions carried out by Music 
Innovation Studies Centre, Lithuanian 
Academy of Music and Theatre 
Julius Aglinskas (sound designer)
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26 October, Monday, 9 p.m., 
Contemporary Art Centre
ANDREW ZOLINSKY (piano, UK)
Meredith Monk. Railroad (Travel song) 
Meredith Monk. St Petersburg Waltz 
David Lang. This was written by hand 
David Lang. Spartan arcs, Wed, Diet coke, 
Beach (from Memory pieces) 
Diderik Wagenaar. La volta

27 October, Tuesday, 7 p.m., 
Contemporary Art Centre
NEW ERA ORCHESTRA KIEV (Ukraine)
Roman Repka (harpsichord, Ukraine)
Jurgis Juozapaitis (viola)
Conductor Tatyana Kalinichenko 
(Ukraine)
Iannis Xenakis. Voile 
Tomas Kutavičius. My ailing window 
(premiere)
Valentin Silvestrov. Epitaph 
Jurgis Juozapaitis. Viola vs Violence 
(premiere)
Maxim Shalygin. Lullaby 
Michael Nyman. Concerto for 
harpsichord and strings

27 October, Tuesday, 9 p.m., 
Contemporary Art Centre
LENsemble
Justina Repečkaitė. Tapisserie 
Albertas Navickas. accidental 
Vykintas Baltakas. Redditio 2
Justina Repečkaitė. Rapid Eye Movements 
Ignas Krunglevičius. Gradients (new version 
premiere)
Vykintas Baltakas. Redditio 
Veronika Krausas. analemma

28 October, Wednesday, 7 p.m., 
St. Catherine’s Church
Chamber choir JAUNA MUZIKA 
Michele Tadini, Antonello Raggi 
(electronics, Italy)
Conductor Vaclovas Augustinas
Arvo Pärt. Da Pacem Domine
Arvo Pärt. Summa
Arvo Pärt. Magnificat	
Arvo Pärt. The woman with the alabaster box
Arvo Pärt. Tribute to Caesar	
Justė Janulytė. Radiance (premiere)

29 October, Thursday, 7 p.m., 
Vilnius Congress Concert Hall
LONDON SINFONIETTA (UK)
Michael Nyman. In C Interlude 
Tansy Davies. Neon
Steve Reich. 2 x 5 
Steve Reich. Electric Counterpoint 
Edmund Finnis. in situ 
Steve Reich. Radio Rewrite

30 October, Friday, 7 p.m., 
Vilnius Congress Concert Hall
LITHUANIAN STATE SYMPHONY 
ORCHESTRA
Francesco Dillon (cello, Italy)
Rūta Rikterė ir Zbignevas Ibelhauptas 
(piano duo)
Conductor Robertas Šervenikas
Mykolas Natalevičius. Karachay (premiere)
Francesco Filidei. Ogni gesto d’amore 
Gediminas Gelgotas. Mountains. Waters. 
(Freedom)
Louis Andriessen. The Hague Hacking 

30 October, Friday, 9 p.m., 
Art factory LOFTAS
SQUAREPUSHER (UK)
Damogen Furies
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TERRY RILEY
Apie Kalifornijoje gimusį kompozitorių, gyvąja muzikos legenda vadinamą Terry Riley 
(g. 1935) sakoma, jog jis stovėjęs prie minimalizmo ištakų. Šios muzikinės krypties sa-
votišku atskaitos tašku laikoma Riley’o 1964 m. sukurta kompozicija In C, sukėlusi revo-
liuciją to laikmečio muzikos koncepcijoje.
Pradžioje Riley ketino tapti koncertuojančiu pianistu, tačiau šių užmojų atsisakė ir stu-
dijavo kompoziciją San Francisko valstybiniame koledže pas Robertą Eriksoną. 1958 m. 
studijas tęsė Kalifornijos universitete Berklyje, pragyvenimui užsidirbdamas kaip reg-
taimų pianistas vietiniame bare. Universtitete susipažino su bendramoksliu La Monte 
Youngu, su kuriuo tuo metu daug bendradarbiavo, be to rengė projektus su šokėja 
Anna Halprin.
Įgijęs kompozicijos magistro diplomą 1961 m., Riley išvyko į Europą, grojo karininkų 
klubuose, dalyvavo gatvės teatro projektuose ir hepeninguose, bendradarbiavo su 
grupe Fluxus, dramaturgu Kenu Dewey  ir trimitininku Chetu Bakeriu. 1963 m. sukū-
rė muziką Dewey’aus spektakliui The Gift, kurioje pritaikė naujovę – vadinamąjį laiko 
intervalų akumuliatorių (time-lag accumulator). Šį prietaisą sudarė du juostiniai magne-
tofonai, sujungti taip, kad būtų galima išgauti susisluoksniavusio aido skambesį – „kilpą“. 
Anot Riley’o, muzika spektakliui The Gift tapo kūrinio In C pirmtaku, abiejų kūrinių mu-
zikos formą nulėmė tas pats principas – pasikartojimas. O tiesioginis šaltinis, įkvėpęs 
kompozitorių parašyti In C, – tai jausmas, patirtas dar gyvenant San Franciske, kai Riley 
autobusu važiuodavo į darbą. 
1965 m. į Ameriką grįžęs Riley apsigyveno Niujorke, bendradarbiavo su La Monte 
Youngu ir jo Amžinosios muzikos teatru. 1967 m. Filadelfijos menų koledže įvyko pir-
masis jo autorinis koncertas, kompozitorius pradėjo dirbti su vaizdo menininku Ro-
bertu Bensonu. 1968 m. kompanija Columbia Records išleido kompozicijos In C įrašą. 
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Tuo metu Riley labiau susitelkė į improvizaciją. 1969 m. išleistame albume (jame įrašyti 
Poppy Nogood and the Phantom Band ir Rainbow in Curved Air) kūrėjas eksperimentavo 
su „autointerpretacinės improvizacijos“ (self-interpretive improvisation) technikomis. 
8-ajame dešimtmetyje Riley pasinėrė į kitą kūrybos šaltinį – Indijos garsų pasaulį. Susi-
domėjęs Indijos muzika kompozitorius mokėsi pas Panditą Praną Nathą, dažnai lankėsi 
Indijoje, Kalifornijos koledže Oklande dėstė indų muzikos kursą. Indų ragos jį inspiravo 
sukurti ilgai plėtojamas, takias melodijas, o improvizacijose panaudoti artimas ragai 
dermes. Šiam kūrybiniam laikotarpiui atstovauja jo kūriniai Persian Surgery Dervishes 
(1971) ir Shri Camel (1976). 
1979 m. už kūrybines pastangas Riley apdovanotas dviejų draugijų – NEA ir Guggen-
heimo – stipendijomis. Dar dirbdamas Oklande kompozitorius susitiko su Davidu Har-
ringtonu – garsiojo Kronos styginių kvarteto įkūrėju ir vadovu. Tada prasidėjo ilgametė 
muzikų bičiulystė: Riley sukūrė net 13 styginių kvartetų, kvintetą Crows Rosary ir kon-
certą styginių kvartetui The Sands (1990), kurį užsakė Zalcburgo festivalis.
9-ajame dešimtmetyje kompozitorius grįžo prie tradicinės muzikinės notacijos. Tai 
iliustruoja Kronos kvartetui parašytos kompozicijos G-Song ir Sunrise of the Planetary 
Dream Collector styginių kvartetui, balsui ir sintezatoriui (1981), kuriose Riley nebenau-
dojo 8-ame dešimtmetyje jo ypač pamėgtos improvizacijos klavišiniais instrumentais. 
Improvizacija užleido vietą Amerikos džiazo, indų ragos ir europinės klasikinės muzi-
kos įtakų deriniui, žinoma, neišsižadant minimalizmo. 
Minėtina daugybė garsių atlikėjų ir kolektyvų, kurie užsakė ir / arba atliko Riley’o kū-
rinius, tai – kvartetai Kronos, Calder, Arditti, Amati, Arte, saksofonų kvartetas Rova, an-
sambliai Array Music, Zeitgeist, Steven Scott Bowed Piano Ensemble, California E.A.R. Unit, 
Assad brothers, violončelių oktetas Conjunto Ibérico, Crash Ensemble, Abel Steinberg-
Winant Trio, Alter Ego, Sounds Bazaar, Bang On A Can All Stars, multiinstrumentininkas 
Johnas Zornas, pianistai Sarah Cahill, Werneris Bartschi ir Gloria Cheng, gitaristai Da-
vidas Tanenbaumas ir sūnus Gyanas Riley, smuikininkas Tracy Silvermanas, būgninin-
kas George’as Marshas, kontrabosininkas Billas Douglassas, dainininkė Amelia Cuni ir 
daugelis kitų. 
2000 m. įvyko pirmasis Riley’o koncertinis turas Rusijoje. 2003 m. NASA užsakymu 
buvo sukurta įspūdinga, dviejų valandų trukmės multimedijinė kompozicija Sun 
Rings  chorui, vaizdo projekcijoms ir Visatos garsams. Tarp naujausių kompozitoriaus 
kūrinių: SolTierraLuna dviems gitaroms, smuikui ir orkestrui (premjera 2008 m. kovą 
nuskambėjo Filadelfijoje) bei The Transylvanian Horn Courtship originaliesiems Stro-
ho instrumentams (Kronos kvartetas premjerą atliko 2009 m. kovą). 2008 m. gegužę 
Riley surengė pirmą vargonų rečitalį Disney koncertų salėje, kurio metu didžiaisiais 
vargonais pagriežė šiam pasirodymui užsakyto ciklo The Universal Bridge premjerą. 
Pastaruoju metu kompozitorius darbuojasi prie 24 pjesių ciklo The Book of Abbeyozzud 
gitarai ir įvairiems ansambliams su gitara (dalis šio sumanymo jau išleista kompanijos 
New Albion kompaktinėje plokštelėje The Book of Abbeyozzud).
Londono laikraštis Sunday Times kompozitorių yra paskelbęs „vienu iš „tūkstančio 
XX a. kūrėjų“.

Pagal terryriley.net, Kristen Grimshaw, www.allmusic.com 
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Californian composer Terry Riley (b. 1935) is an avant-garde composer who was present at 
the birth of the idea that became known as minimalism. He launched what is now known 
as the Minimalist movement with his revolutionary classic In C in 1964. This seminal work 
provided a new concept in musical form based on interlocking repetitive patterns. It’s im-
pact was to change the course of 20th century music. 
Abandoning his original plans to become a concert pianist, Riley studied composi-
tion at San Francisco State College with Robert Erikson. In 1958, while supporting 
himself as a ragtime pianist at a local saloon, Riley attended graduate school at the 
University of California, Berkeley. It was at Berkeley that Riley met and felt a strong 
connection with fellow composition student La Monte Young. During this time Riley 
and Young worked out many of their seminal ideas while working with the influential 
dancer Anna Halprin.
After graduating with an M.A. in composition in 1961, Riley moved to Europe, where he 
performed in officers’ clubs, was involved in street theatre and happenings and collaborated 
with members of the Fluxus group, playwright Ken Dewey and trumpeter Chet Baker. In 
1963 Riley composed the music for the play The Gift by Dewey. Riley used the opportunity 
to utilize a new invention known as the time-lag accumulator. It consisted of two reel-to-
reel tape recorders connected together to form a loop of layered echoes. According to 
Riley, music for The Gift was the forerunner of In C, utilizing repetition as an essential part of 
musical form. Riley’s direct inspiration for In C occurred back in San Francisco while riding a 
bus to work at the Gold Street Saloon. 
In 1965 Riley moved to New York, collaborating occasionally with La Monte Young, and 
performing in Young’s Theatre of Eternal Music. 1967 was the year of his first all night 
concert at the Philadelphia College of Art and he began a collaboration with visual art-
ist Robert Benson. Released in 1968 by Columbia Records, In C became a platform upon 
which the Minimalist movement was built. It was during this period that Riley stopped 
notating his compositions and focused more on improvisation. He also abandoned the 
use of his time-lag accumulator. Riley was able to experiment with his ‘self-interpretive im-
provisation’ techniques on his 1969 album containing the works Poppy Nogood and the 
Phantom Band and Rainbow in Curved Air. 
Another creative inspiration for Riley was the world of Indian sounds. During the 1970s, 
Riley began to focus on Indian music, studying with the singer Pandit Pran Nath. Travelling 
often to India and teaching Indian music at Mills College in Oakland, California, Riley found 
a new compositional angle for his music. Influenced by the raga, Riley began to create 
long, flowing melodic lines using raga-related scales in his improvisations. Works, inspired 
during this period include Persian Surgery Dervishes (1971) and Shri Camel (1976). 
In 1979 Riley received both a grant from the NEA and a Guggenheim Fellowship for his 
creative efforts. While teaching at  Mills College he met  David Harrington, founder and 
leader of the Kronos Quartet and began the long association that has so far produced 13 
string quartets, a quintet, Crows Rosary and a concerto for string quartet, The Sands (1990), 
which was the Salzburg Festival’s first new music commission, and Sun Rings (2003), the 2 
hour multimedia piece for choir, visuals and Space sounds, was commissioned by NASA.
In the 1980s Riley returned to musical notation, composing several works for the Kronos 
String Quartet (works such as G-Song and Sunrise of the Planetary Dream Collector, 1981, 
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for string quartet, voice and synthesizer). The pieces draw very little upon the layering of 
structural motives as found in Riley’s works of the 1960s, or the keyboard improvisations 
characteristic of the 1970s. Instead, Riley’s string quartets are more lyrical and include influ-
ences of American jazz, Indian raga, and traditional Classical music – continuing, as well, in 
the Minimalist style. 
Performers who have commissioned and/or played his works include: Kronos Quartet, 
Rova Saxophone Quartet, ARTE Quartet, Calder Quartet, Arditti Quartet, Amati Quartet, 
Alter Ego, Sounds Bazaar, Array Music, Zeitgeist, Steven Scott Bowed Piano Ensemble, 
California E.A.R. Unit, Bang On A Can All Stars, the Assad brothers, cello octet Conjunto 
Ibérico, Crash Ensemble, Abel Steinberg-Winant Trio, guitarist David Tanenbaum, electric 
violinist Tracy Silverman, drummer George Marsh, bassist Bill Douglass, John Zorn, Sarah 
Cahill, pianists Werner Bartschi and Gloria Cheng, singer Amelia Cuni, guitarist Gyan Riley 
and many others. 
In May of 2000, Riley made his first tour of Russia with solo piano concerts. In 2003 was 
composed Sun Rings, the 2 hour multimedia piece for choir, visuals and Space sounds, 
commissioned by NASA. Recent works include SolTierraLuna for two guitars, violin and 
orchestra, premiered in Philadelphia in March 2008, and  The Transylvanian Horn Court-
ship written for Stroh instruments premiered at Notre Dame in March of 2009. Riley played 
his first pipe organ concert to a sold out audience at Disney Hall in May of 2008, introduc-
ing The Universal Bridge, a work especially commissioned for that evening. The composer 
is currently at work on a set of 24 pieces for guitar and guitar ensemble called The Book of 
Abbeyozzud. Many of these pieces can be found on the New Albion CD, The Book of Ab-
beyozzud.
Riley was listed in the London Sunday Times as “one of the 1000 makers of the 20th Century.”

From terryriley.net, Kristen Grimshaw, www.allmusic.com
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Francesco Filidei
„Iš beribio okeano garsų, kuriuos šis menininkas naudoja remdamasis išlavinta vargoni-
ninko klausa, Francesco Filidei savo kūriniuose sutveria įstabaus grožio, poezijos kupi-
ną pasaulį. Būtų sunku nusakyti, kas įkvėpė jo estetinį skonį. Lachenmannas, Kagelis ar 
Harry Partchas? Greičiau jau Vivaldi, Puccini ar Radiohead! Įtvirtinta neįprastu sonphéno-
mène (garso fenomeno) žanru, jo muzika drąsiai plečia meno suvokimo ribas.“  

Pagal www.cdmc.asso.fr

2006 m. Salvatore Sciarrino rekomendavo įteikti Zalcburgo paramos premiją 32-ejų 
metų italų muzikui ir kompozitoriui Francesco Filidei. Štai kaip savo pasirinkimą pa-
grindė Sciarrino: 
„Pamėginkite įsivaizduoti muziką, praradusią garsą. Visa, kas lieka – tai murmesys, ske-
letas, lengvumas, kurį tirštai užpildo kone mechaniniai garsai, išgaunami rankų liečia-
mais ir glostomais instrumentais. Tokia yra Francesco Filidei muzika. Itin asmeniškas jo 
stilius nepasiduoda kompromisams ir bėgant metams netampa paprastesnis ar labiau 
asketiškas. Nepaisant iš pažiūros ribotos naudojamų garsų kolekcijos, šio kūrėjo darbai 
kvėpuoja ir šlovina ramybę. Jie pilnai išvystyti ir savo formose atradę individualizuotus 
sprendimus – tokius, kokių anksčiau net neįsivaizdavome. Ir tai susiję ne su intelektua-
liniais sprendimais, o su trapaus, poetiško pasaulio atvėrimu.
[…] Kalbant apie Filidei ir jo muziką, gana sudėtinga įvardyti šio menininko dabarti-
nio muzikos horizonto estetinius modelius ar kryptis. Ryškus musique-concrète garsas, 
triukšmo prigimtis galėtų būti traktuojama tarsi duoklė Lachenmannui ar tam tikriems 
Kagelio opusams, tačiau fantastiškas, kvapą gniaužiantis muzikos absurdiškumas ver-
čia galvoti apie Harry Partcho individualybę.   
[…] Šioje muzikoje ritmas, pulsas ir netikėtos cezūros formuoja bazinę struktūrą, lei-
džiančią pastebėti bet kokius pokyčius ir neįtikimai veiksmingą formos netolygumą. 
Naudodamasis neįprastais garsų efektais kompozitorius gerokai praplečia mūsų suvo-
kimo ribas. Maža to, pats Filidei funkcionaliai išpuoselėjo savo muzikos notaciją, rem-
damasis muzikinės artikuliacijos ir muzikinių elementų sąveikų galimybėmis. 
[…] Kiti dalykai, kurie man atrodo svarbūs – tai kompozitoriaus atkaklumas ir nuose-
klumas einant vienišu, sudėtingu keliu, taip pat jo įspūdingas muzikinis produktyvu-
mas (nors jam vos 32-eji!) ir šiais laikais itin retas darbų originalumas. Taip pat verta 
pažymėti, kad Filidei itin praturtino vargonų repertuarą (vargonai – jo instrumentas). 
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Jo kūriniai ir atlikimo virtuoziškumas prieinami kitiems daugiau ar mažiau jauniems 
kūrėjams ir meta iššūkį kūrybiškai analizuoti šio instrumento galimybes. 

Pagal www.salzburg.gv.at

1973 m. Pizoje gimęs Francesco Filidei baigė Luigi Cherubini konservatoriją Florencijo-
je – čia jam įteikti vargonų atlikimo meno ir kompozicijos specialybių diplomai. Būda-
mas Ecole Normale Supérieure asistentas ir Pizos katedros vargonininkas (1993–1995), 
jis tobulino savo įgūdžius pas Salvatore Sciarrino, Sylvano Bussotti ir Giacomo Manzo-
ni. Menininkas nemažai koncertavo Italijoje ir kituose kraštuose, atliko Liszto, Francko, 
kitų kompozitorių ir savo paties sukurtus kūrinius vargonams ar fortepijonui, ypatingą 
dėmesį skirdamas šiuolaikinei muzikai. 1998 m. Filidei buvo suteikta Taddei stipendija, 
2004 m. – Meyerio fondo stipendija. 1999 m. jis įstojo į Paryžiaus konservatoriją, čia 
pirmenybės teise studijavo pas Frédéricą Durieux ir Michaëlį Léviną (analizės kursas). 
2000 m. jis baigė kompozicijos ir informacinių technologijų kursą IRCAM, 2004-asiais – 
kompozicijos kursą Voix Nouvelles Royaumonte. 2003 m. Filidei pateko į Šv. Albanso 
tarptautinio vargonininkų konkurso finalą, 2004 m. pelnė garbės premiją tarptautinia-
me Strasbūro konkurse ir antrąją vietą Viterbo konkurse.    
Kaip vargonininkas ir kompozitorius Filidei pasirodymų surengė svarbiausiuose šiuolai-
kinės muzikos festivaliuose. Jo kūrinius atliko tokie simfoniniai orkestrai kaip Vokietijos 
WDR ir SWR, Vienos RSO, Toskanos regiono, Turino RAI, Tokijo filharmonijos ir Bavarijos 
radijo, garsūs pasaulio ansambliai 2E2M, Linea, L’Itinéraire, Alter Ego, NEM, EOC, Inter-
Contemporain, Les Percussions de Strasbourg, Klangforum, Cairn, Musikfabrik, Recherche, 
Ascolta, Next Mushroom Promotion, Tokijo Sinfonietta, Ars Ludi, Icarus, Ictus, Signal, Neue 
Vocalsolisten. Filidei kūriniai skambėjo Berlyno ir Kelno filharmonijose, Paryžiaus Cité de 
la Musique, Tokijo operoje ir Suntory Hall, Vienos Theaterhaus, Miuncheno Herkulessaal, 
Ciuricho Tonhalle ir kt.
Tarp kitų Filidei apdovanojimų: Takefu (2007), Siemens Forderpreistrager (2009), UNESCO 
medalis Tarptautinėje kompozitorių tribūnoje (2011), Abbiati (2015). 2005 m. jis buvo 
Akademie Schloss Solitude reziduojantis kompozitorius, 2006 ir 2007 m. – Casa de 
Velázquez narys, 2012–2013 m. – Medičių vilos Romoje rezidentas. Kompozitorius yra 
pelnęs Berlyno DAAD stipendiją, o 2015 m. paskirtas ansamblio 2E2M kompozitoriu-
mi. Filidei dėstė Voix Nouvelles kursuose Royaumonte (Prancūzija), Ajovos universite-
te (JAV), Tarptautinėje jaunųjų kompozitorių akademijoje Čaikovskio mieste (Rusija), 
meistriškumo kursuose Bargoje (Italija). Jo kūrinius leidžia Rai Trade.

Pagal francescofilidei.com

Parengė Rima Povilionienė, vertė Laūra Karnavičiūtė
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“In the limitless world of noises that he uses with the exceptional ear of the organist 
that he is, the works of Francesco Filidei open up a precious world of poetry. It is diffi-
cult to name his aesthetic models. Lachenmann or Kagel, Harry Partch? Rather, Vivaldi, 
Verdi, Puccini or Radiohead! With the unusual genre of ‘sonphéno-mène’ (sound phe-
nomenon), his music pushes back the frontiers of our perceptive abilities. “

From www.cdmc.asso.fr

In 2006, Salvatore Sciarrino suggested that the Salzburg Support Prize be awarded to 
the 32-year-old Italian musician and composer Francesco Filidei. According to Sciar-
rino: 
“Try to imagine music which has lost the sound element. What remains is a murmur-
ing, a skeleton, light but rich in almost mechanical sounds that are created by the 
hands touching and stroking the instruments. That is the music of Francesco Filidei. 
His very personal style makes no compromises and over the years has not become 
simpler but more austere. Despite the apparently limited sphere of the kind of noises 
he uses, his works breathe and have taken on calmness. They are developed and in 
formal terms find very individual solutions which were previously unimaginable. It is 
not a matter of intellectual solutions but of opening up a precious and poetic world.
[...] As regards Filidei and his music it is difficult to name aesthetic models and his 
points of orientation in the current musical landscape. The musique-concrète sound, 
the noise-like nature could be a reference to Lachenmann or to specific works by 
Kagel, but the fantastic and astonishing absurdity of the mood of this music brings to 
mind individual figures like those of Harry Partch.
[...] In this music rhythm, pulse and abrupt caesurae become the primary structure in 
order to guarantee recognition in the changes and the incredibly efficient non-conti-
nuity of form. With the unusual kind of sound phenomena his music extends the bor-
ders of our perceptive abilities. Furthermore, Filidei has functionally refined his graphic 
notation with regard to possibilities of musical articulation and musical relationships.
[...] The following also appears to me to be important: the persistence and consist-
ency of the composer along a solitary and difficult path, his rich musical productivity 
(although he is only 32 years old!) and in particular nowadays the rare originality of his 
work. It should also be stressed that Filidei has greatly enriched the organ repertoire 
(the organ is his instrument). He makes himself and his virtuosity as a performer avail-
able to other more or less younger composers and challenges them to make a creative 
analysis of this instrument.”

From www.salzburg.gv.at

Born in Pisa in 1973, Francesco Filidei graduated from the Luigi Cherubini Conserva-
tory in Florence (diplomas in organ playing and composition). As an assistant at the 
Ecole Normale Supérieure and organist at Pisa Cathedral (1993–1995) he attended 
perfection courses held by Salvatore Sciarrino, Sylvano Bussotti and Giacomo Man-
zoni. He has given concerts of works by Franz Liszt, César Franck as well as of his own 
works and a great deal of contemporary music for organ and piano in Italy and else-
where. In 1998 he was awarded the Taddei grant and in 2004 the Meyer grant. In 1999 
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he was accepted by the Conservatoire National et Supérieur de Paris and awarded 
priority in studying with Frédéric Durieux and Michaël Lévinas (analysis). In the year 
2000 he completed a course in composition and information technology at IRCAM 
and in 2004 the composition course at Voix Nouvelles in Royaumont. In 2003 he was 
a finalist in the international organ competition of St. Albans; in 2004 he received a 
prize of honour at the international competition in Strasbourg and 2nd prize at the 
competition in Viterbo.
As organist and composer, he has been invited by the most important festivals of 
contemporary music, performed with orchestras such as WDR, SWR, RSO Wien, ORT, 
RAI, Tokyo Philharmonic and Bavarian Radio, and with ensembles such as 2E2M, Linea, 
L’Itinéraire, Alter Ego, NEM, EOC, InterContemporain, Les Percussions de Strasbourg, 
Klangforum, Cairn, Musikfabrik, Recherche, Ascolta, Next Mushroom Promotion, Tokyo 
Sinfonietta, Ars Ludi, Icarus, Ictus, Signal, Neue Vocalsolisten, and particularly at the 
Berlin and Cologne philharmonies, Cité de la Musique (Paris), Suntory Hall and Tokyo 
Opera, Theaterhaus Vienna, Munich Herkulessaal, Tonhalle Zurich.
Among other Filidei’s awards are: the Takefu Prize (2007), the Siemens Forderpreis-
trager (2009), the UNESCO Medal of the Rostrum of Composers (2011), the Abbiati 
Prize (2015). He was composer-in-residence at the Schloss Solitude Academy in 2005, 
a member of the Casa de Velázquez in 2006 and 2007 and resident at the Villa Medici 
between 2012 and 2013. He is a fellow of the DAAD Berlin and composer-in-residence 
at 2E2M in 2015. He has taught composition at Royaumont (Voix Nouvelles), the Uni-
versity of Iowa, the International Young Composers Academy in Tchaikovsky City, and 
at Barga inaudita. His works are published by Rai Trade.

From francescofilidei.com
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Spalio 13 d., antradienis, 19 val., Vilniaus kongresų rūmai 
13 October, Tuesday, 7 p.m., Vilnius Congress Concert Hall

GAIDA INTRO
TERRY RILEY & CO 
Terry Riley (fortepijonas, klavišiniai, vokalas | piano, keyboard, voice)
Gyan Riley (gitara | guitar)
The Gothenburg Combo (David Hansson & Thomas Hansy; gitarų duetas | guitar duo)
--------------------------------
Terry Riley 
Simply M... 
Mongolian Winds iš styginių kvarteto | from 
sting quartet The Gift

Gyan Riley 
Irican 

Liaudies daina | Folk Song (atlieka | 
performed by Terry Riley & Gyan Riley)

Terry Riley 
The Shape of Flames iš ciklo | 
from cycle The Universal Bridge

***
 
Terry Riley 
Zamorra iš ciklo | from cycle 
The Book of Abbeyozzud
 
The Gothenburg Combo
Highway One – Music in 3 parts

Terry Riley 
Sunrise of the Planetary Dream Collector 
(nauja 2015 m. versija | new 2015 version)
In C 
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Terry Riley, žr. p. 6–7.
Simply M... (2007) – tai „triukšminga kompozicija solo fortepijonui, primenanti Thelo-
niouso Monko ritmus, integruotus į vienuolikos dalių metrą“ (New York Times).
Mongolian Winds (1986). 1985 m. Kronos kvartetas paprašė Riley’o sukurti styginių 
kvartetų ciklą Salome Dances for Peace. 1989 m. pasirodė šio epinio, bemaž dvi valan-
das trunkančio kūrinio įrašas. Ciklą, kuriame akivaizdi indiškų melodijų ir ritmų įtaka, 
sudaro penki styginių kvartetai: I. Anthem of the Great Spirit, II. Conquest of the War 
Demons, III. The Gift, IV. The Ecstasy ir V. Good Medicine. Trečiąjį Salomės ciklo kvartetą 
sudaro dvi dalys. Kvartetą pradeda kanoninė kompozicija Echoes of Primordial Time, 
pagrįsta rytietiškomis dermėmis. Antroji dalis – tai plačiai žinoma ir dažnai savaran-
kiškai skambanti pjesė Mongolian Winds, kurios vienas išskirtinių bruožų – vienuolikos 
dalių metras (pjesės versija fortepijonui 1996 m. buvo įrašyta koncerte Lisabonoje). 
Pjesė The Shape of Flames (2008) yra iš ciklo vargonams The Universal Bridge, kurį 
kompozitorius specialiai sukūrė savo pasirodymui – vargonų rečitaliui 2008 m. gegu-
žės 25 d. garsiojoje Walto Disney’aus koncertų salėje. Vienos valandos trukmės kūrinį, 
partitūroje užrašytą su improvizacijos intarpais, sudaro keturios dalys: I. Anthem for 
Disney Hall, II. The Bull, III. The Shape of Flames ir IV. Hurricane Mama Blues. Anot kompo-
zitoriaus, rašydamas šį ciklą, jis vadovavosi keliomis gairėmis: „tiltas – tai metafora, tarsi 
jungianti mūsų fizinį kūną ir dvasinį pasaulį; tiltas, jungiantis tai, ką mes manome ži-
nantys, ir tai, ko net neįsivaizduojame; tiltas, jungiantis iš pirmo žvilgsnio, regis, visiškai 
tolimas muzikines idėjas; tiltas – tai magiška alėja, tarsi kelias išlikimo link, akimirksniu 
perkeliantis mus iš vienos galaktikos į kitą. [...] Cikle yra pjesė The Shape of Flames – 
rami ir nepajudinama, sukomponuota iš viduje lėtai besisukančių dalelių.“
Zamorra (1993) buvo sukurta legendiniam brolių gitaristų Sergio ir Odairo Assadų 
duetui. Ši kompozicija yra iš grandiozinio Riley’o ciklo The Book of Abbeyozzud, kurį 
sudaro 24 pjesės. Dauguma jų parašytos gitarai solo ir pasižymi ispanišku skambesiu. 
Kita dalis pjesių skirtos dviem ir daugiau gitarų arba gitaros ir smuiko ar gitaros ir mu-
šamųjų duetui. Kompozitoriaus teigimu, visų kompozicijų pavadinimai yra ispaniški ir 
prasideda vis kita abėcėlės raide; be to, rašant muziką buvo panaudotos svarbiausios 
ispanų muzikos tradicijos. Pjesei Zamorra buvo parinktas miesto ir regiono Ispanijos 
šiaurės vakaruose, prie Portugalijos sienos, pavadinimas; tuo tarpu ciklo pavadinimas 
kildinamas iš nieko nereiškiančios raidžių kombinacijos „ah-BYE-ah-ZOOD“ – tai paties 
Riley’o sugalvotas žodis.
Sunrise of the Planetary Dream Collector  (2015 versija). Anot kompozitoriaus, pir-
miausia kilo mintis minorinėje tonacijoje išplėtoti kūrinį A Rainbow in Curved Air (1968). 
Dalis šios medžiagos buvo įrašyta 1973 m. bei parengtas garso takelis prancūzų reži-
sieriaus Joëlio Santoni filmui Les Yeux Fermes. Tačiau tikrasis šios kvarteto versijos pirm-
takas tuo pačiu pavadinimu buvo sukurtas tik po 1975-ųjų, jo premjera nuskambėjo 
1976 m. Berlyno radijo stoties RIAS surengtuose koncertuose. Kūrinio pavadinimo 
idėja (Kosminio sapnų kolektoriaus saulėlydis) gimė gana spontaniškai – vieną rytą pus-
ryčiaujant ją pasufleravo septynmetė Joëlio dukra Delphine.
In C (1964) – tai etapinė XX a. vidurio muzikos kompocizija, tapusi savotišku 
minimalizmo atskaitos tašku, kurį po šio Terry’o Riley’o eksperimento pratęsė Philipas 
Glassas, Steve’as Reichas, Johnas Adamsas ir kiti. Kūrinį sudaro 53 trumpi melodiniai 
segmentai – nuo pavienių natų iki sudėtingesnių frazių. Šių segmentų atlikimo tvarka 
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yra fiksuota, tačiau kiekvienas atlikėjas gali savo nuožiūra „užsibūti“ ties tam tikru 
segmentu. Už išorinio paprastumo slypi ritmų, kontraritmų, tembrinių mikrovariacijų 
ir pamažu augančios dinamikos įtampa. In C nėra apibrėžtos trukmės kompozicija, jos 
atlikimas gali tęstis nuo 15 minučių iki kelių valandų. Tačiau, kaip pažymi kompozitorius, 
įprastai šis kūrinys trunka nuo 45 minučių iki pusantros valandos. 

Terry Riley, see pp. 8–9.
Simply M... (2007) is “a boisterously swinging piano solo, which suggests a Thelonious 
Monk riff grafted onto 11-beat pulse” (New York Times).
Mongolian Winds (1986). In 1985, the Kronos Quartet commissioned a string quartet 
cycle Salome Dances for Peace and in 1989, this epic 2-hour work was recorded. The cy-
cle consists of five quartets: I. Anthem of the Great Spirit, II. Conquest of the War Demons, 
III. The Gift, IV. The Ecstasy and V. Good Medicine. The music is coloured with the melodic 
and rhythmic inflections of India. The third in the Salome cycle, The Gift quartet, in 2 
parts, is opened with the canonic Echos of Primordial Time and its sonic waves of melis-
matic patterns built on eastern scales, and closed with the well-known 11 beat com-
position Mongolian Winds that is often performed separately. A version of Mongolian 
Winds for piano solo is available too and was recorded at the Lisbon Concert in 1996.
The Shape of Flames (2008) is a part of the organ cycle The Universal Bridge, commis-
sioned for a 25th May 2008 organ recital played by Riley at the Walt Disney Concert Hall. 
A notated ca. one-hour score including improvisation was composed in four parts: An-
them for Disney Hall, The Bull, The Shape of Flames and Hurricane Mama Blues. According 
to the composer, there were a few ideas while composing the cycle: “metaphorically 
it might stand for a connection between our physical and spiritual body… it could be 
the bridge between what we think we know and what we could never imagine… it 
could be the link between musical ideas that on face value seem unrelated… it may 
be the magic avenue that leads us instantaneously from Galaxy to Galaxy… our es-
cape route to survival… somewhere inside the Universal Bridge is a section called The 
Shape of Flames. Inside The Shape of Flames it is still and the tiniest particles spin in the 
coolness.”
Zamorra (1993) for 2 guitars was written in 1993 for the legendary Assad duo and is 
a part of The Book of Abbeyozzud. The Book is a large work in 24 pieces for guitar that, 
for the most part, bear a distinct Spanish flavour. There are also works for guitar duo, 
multiple guitars and guitar in ensemble with other instruments – violin and percus-
sion. According to the composer, all of the pieces have Spanish titles and take a dif-
ferent letter of the alphabet to begin their names. This composition is also indebted 
to the great Spanish music traditions and to those traditions to which Spanish music 
owes its heritage. Zamorra is the city and province in northwest Spain, near the frontier 
with Portugal. However, the cycle title is delivered from the word “ah-BYE-ah-ZOOD” 
invented by Riley, without meaning. 
Sunrise of the Planetary Dream Collector (new 2015 version). “This work first came 
about as a minor key extension of A Rainbow in Curved Air (1968) and some of the 
material appeared in a 1973 recording I made as a soundtrack for a film by the French 
filmmaker Joël Santoni called Les Yeux Fermes. The real ancestor to this quartet version 
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with this title was not composed until 1975 and was premiered in a series of concerts I 
did at RIAS in Berlin 1976. The title occurred to me one morning over breakfast during 
a conversation with Delphine Santoni, Joël’s 7 year old daughter.” (Terry Riley)
In C (1964), a milestone for minimalist music, composed in the middle of the 20th 
century. Soon after this incredible experiment by Terry Riley, this music tendency was 
followed by Philip Glass, Steve Reich, John Adams and many others. The composition 
is made up of 53 short melodic patterns, ranging from a single note to phrases that 
are more complex; the order of the patterns is fixed, even though each performer can 
decide to linger on any pattern ad libitum. Its apparent simplicity covers the intensity 
of rhythms, counter-rhythms, timbre micro-variations and gradual dynamic growth in-
side the composition. In C has no set duration; performances can last as little as fifteen 
minutes or as long as several hours, although Riley indicates, “performances normally 
average between 45 minutes and an hour and a half.” 

Gyanas Riley (g. 1977) pradžioje būti muzikantu net ne-
galvojo, nors vaikystėje šiek tiek mokėsi griežti smuiku. 
Viskas pasikeitė, kai būdamas dvylikos metų jis loterijoje 
laimėjo akustinę, prastos kokybės gitarą ir keletą užsiė-
mimų pradedantiesiems. Gana greitai Gyanas jau grojo 
iš klausos visas dainas, buvusias jo kasečių kolekcijoje, o 
vėliau tapo pirmuoju studentu, pelniusiu pilną stipen-
diją grojimo gitara studijoms San Francisko konserva-
torijoje. Dar studijuodamas jis įrašė ir 2002 m. New Al-
bion Records išleido debiutinę savo kūrinių kompaktinę 
plokštelę Food for the Bearded. Kaip kompozitorius ir atlikėjas jis bendradarbiavo ir kū-
rybinių užsakymų sulaukė iš Kronos kvarteto, New Music USA, Carnegie Hall, Amerikos 
kompozitorių forumo, Niujorko gitarų festivalio, Paulo Dresherio ansamblio, Elaine’s 
Kaufman kultūros centro ir kt. Gitaristas surengė pasirodymų įvairiose Europos, Lotynų 
Amerikos šalyse, Kanadoje, JAV; koncertavo solo ir su įvairiais ansambliais, kolektyvais 
bei atlikėjais – tai Zakiras Hussainas, Lou Reedas, Johnas Zornas, kvartetas Kronos, Iva 
Bittova, legendinis ansamblis Bang On A Can All-Stars, San Francisko simfoninis bei Fi-
ladelfijos kamerinis orkestrai, o su tėčiu Terry’u Riley’u pasirodymai nuolatos rengiami 
nuo 1990-ųjų. 
Pastaruoju metu įvairiapusė Gyano veikla daugiausia krypsta originalios kūrybos ir im-
provizacijų link, atliekama nemažai šiuolaikinės muzikos. 2011 m. gitaristas įgrojo naują 
savo kūrinių klasikinei gitarai solo albumą Stream of Gratitude. Gyanas Riley užsiima ir 
pedagogine veikla, yra dėstęs Humbolto valstybiniame universitete Kalifornijoje, Rytų 
pakrantės Kalifornijos valstybiniame universitete bei San Francisko konservatorijoje. 
Irican (2009). Kūrinio pavadinimas – tai būdvardžių „airiškas“ ir „afrikietiškas“ kombi-
nacija (angl. IRIsh-AfriCAN), o muzika – tarsi indiškų ir ispaniškų sąskambių mišinys. 
Anot kompozitoriaus, tai „lengvai įsimenama, veržli vienos dalies kompozicija gitarai“.

Pagal gyanriley.com
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Gyan Riley (b. 1977) didn’t plan on being a musician (although he took violin lessons 
at an early age) and picked up the guitar because he won a cheap acoustic model and 
some free lessons at a raffle when he was 12. Shortly after learning all of the songs 
in his cassette collection by ear, he became the first full-scholarship graduate guitar 
student at the San Francisco Conservatory. While studying he received a recording 
contract for his debut CD of original works, Food for the Bearded, released in 2002 on 
New Albion Records. He has since expanded his career as a composer and instrumen-
talist, receiving commissions from the Kronos Quartet, New Music USA, the Carnegie 
Hall Corporation, the American Composers Forum, the New York Guitar Festival, the 
Paul Dresher Ensemble and the Elaine Kaufman Cultural Center. He has performed 
throughout European countries, Canada, Latin America and the US, both as a soloist and 
in ensemble with various artists such as Zakir Hussain, Lou Reed, John Zorn, the Kronos 
Quartet, Iva Bittova, the Bang On A Can All-Stars, the San Francisco Symphony, the Phila-
delphia Chamber Orchestra and his father Terry Riley. Terry and Gyan Riley have been 
performing together since the late 90’s. Gyan’s diverse work now focuses on his own 
compositions, improvisation, and contemporary classical repertoire. In 2011 Stream of 
Gratitude, an all-solo classical guitar CD of original compositions appeared. As a teacher, 
Gyan has served on the faculties at Humboldt State University, Cal State University East 
Bay and the San Francisco Conservatory of Music. 
Irican (2009). According to composer, this Irish-African titled, yet also Indian- and 
Spanish-sounding little ditty is “a catchy, driving, single-movement solo guitar work.”

From gyanriley.com

Gitaristų Davido Hanssono ir Thomaso Hansy duetas 
The Gothenburg Combo vertinamas kaip vienas įdo-
miausių ir charizmatiškiausių pasaulyje koncertuojančių 
ansamblių. Atlikėjai pasižymi novatorišku požiūriu į kla-
sikinės gitaros tradiciją, tobula grojimo technika ir neįti-
kėtinai paveikia interpretacija. Regis, šie gitaristai, į mūsų 
dienas perkėlę klaisikinį repertuarą, leidžia jam atsiskleis-
ti ir suskambėti nepaprastai gaiviai, tarsi iš naujo. 
2004 m. The Gothenburg Combo pelnė pirmą premiją ir 
klausytojų prizą prestižiniame tarptautiniame gitarų du-

etų konkurse Montelimaro mieste Prancūzijoje. Nuo tada duetas nuolatos koncertuoja 
visoje Europoje, JAV, Kinijoje, Pietų Amerikos šalyse, pasirodymus sėkmingai rengia kon-
certų salėse, džiazo klubuose, mokyklose, bažnyčiose, galerijose ir teatruose. 2005 m. buvo 
išleista pirmoji kompaktinė plokštelė Hausmusik, kurioje XIX a. muzikos kūrinius atlikėjai 
įgrojo to meto instrumentais. Antrasis albumas Soundscapes buvo skirtas Steve’ui Rei-
chui ir sulaukė ypatingo pripažinimo, Švedijos garso įrašų konkurse pateko į geriausiųjų 
įrašų dešimtuką.
The Gothenburg Combo yra aktyvus šiuolaikinės muzikos projektų dalyvis. Duetas 
bendradarbiauja su kompozitoriais, aktoriais, rašytojais, video menininkais ar šviesos 
dailininkais, didžėjais ar šokėjais. Sykiu atlikėjai patys rašo muziką ir ją atlieka. Gitaristai 
Davidas Hanssonas ir Thomas Hansy yra puikiai įvaldę muzikinių stilių įvairovę, jų 
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programose greta ispanų ar Lotynų Amerikos klasikinės gitaros kūrinių skamba Bacho, 
Debussy, Brahmso ar Rossini kūrinių transkripcijos, jų repertuare yra ir skirtingų 
kraštų – Kinijos, Afrikos, Pietų Amerikos, Švedijos liaudies muzika, Michaelo Jacksono, 
grupių ABBA, Supremes ar Beach Boys hitų aranžuotės. 
2014 m. sukurta kompozicija Highway One – Music in 3 parts tais pačiais metais buvo 
įrašyta The Gothenburg Combo albume Guitarscapes kaip jų siuitos America dalis. Ši 
kompozicija – tarsi homage Kalifornijai. Jos klausantis susidaro įspūdis, tarsi puikiu 
amerikietišku automobiliu važiuotumei keliu, vingiuojančiu viena gražiausių pasaulio 
pakrančių. Mylia po mylios pro akis bėga nuostabių, saulėje tviskančių apylinkių vaizdai. 
Tai hipnotizuojanti gitarų muzikos kelionė, savo tiršta faktūra artima Terry Riley’o ar Briano 
Wilsono braižui. Kūrinyje gana aiškios trys dalys, iliustruojančios kraštovaizdžio įvairovę ir 
perteikiančios skirtingas nuotaikas, yra sujungtos į ciklinę, nuolatinės tėkmės formą.

Pagal www.gbgcombo.com

The Gothenburg Combo (David Hansson & Thomas Hansy) is one of the most exciting 
and hypnotic guitar ensembles touring the world today, with a fresh, personal approach 
to the classical Guitar tradition, technical perfection and an unusually powerful stage 
presence. They bring the classical repertoire into our time, making it sound so fresh and 
natural, so that it could have been written today. In 2004, The Gothenburg Combo won 
the first prize and the audience’s prize in the International Guitar Duo Competition in 
Montélimar, France, the most prestigious competition for duo-Guitarists. Since then, the 
duo has toured regularly throughout Europe, the USA, China and South America, per-
forming in concert halls, jazz clubs, schools, churches, galleries and theatres with equal 
success. Their first CD, Hausmusik, 19th century music played on period instruments, was 
released in 2005. Their second album, Soundscapes, a tribute to Steve Reich, received 
brilliant reviews and made it to the top ten on the Swedish Album Chart. 
Besides performing in traditional venues, The Gothenburg Combo is very active on the 
contemporary music scene. The duo collaborates with the composers, actors, writers, 
video artists, light designers, DJs, dancers and performance artists of today as well as 
composing their own material. Encompassing a broad variety of styles, their concert 
programmes range from personal interpretations of Spanish and Latin American Guitar 
Classics to arrangements of works by Bach, Debussy, Brahms and Rossini, from tradi-
tional music from China, Africa, South America or Swedish folk music to popular music 
by Michael Jackson, ABBA, the Supremes and the Beach Boys. 
Highway One-Music in 3 parts, composed in 2014, was recorded for and featured on 
our 2014 album Guitarscapes and as part of our America suite. This is our homage to 
California. The music evokes the feeling of riding on one of the world’s most beautiful 
coastal roads in the perfect American vehicle, traveling mile after mile through the glit-
tering, sun-drenched and incredibly beautiful landscape. It is a hypnotic and suggestive 
musical road trip that evokes the spirits of both Terry Riley and Brian Wilson through the 
dense, guitarist textures. Although the three parts of the music are clearly defined and 
represent different landscapes or states of mind, they are seamlessly integrated in a cycli-
cal form that could go on forever...

From www.gbgcombo.com
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Spalio 23 d., penktadienis, 19 val., Lietuvos nacionalinė fi llharmonij a
23 October, Friday, 7 p.m., Lithuanian National Philharmonic Hall

LIETUVOS NACIONALINIS SIMFONINIS 
ORKESTRAS | LITHUANIAN NATIONAL 
SYMPHONY ORCHESTRA
Solistai | Soloists:
Noriko Kawai (fortepijonas, Japonija | piano, Japan)
Jovita Vaškevičiūtė (mecosopranas | mezzo-soprano)
Tomas Pavilionis (tenoras | tenor)

Dirigentas | Conductor Christopher Lyndon-Gee (Italija, Australija | Italy, Australia)

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

Marius Baranauskas 
Palaiminimai simfoniniam 
orkestrui (premjera) | The 
Beatitudes for symphony 
orchestra (premiere)

Francesco Filidei 
Fiori di Fiori orkestrui | for 
orchestra

Onutė Narbutaitė 
kein gestern, kein morgen 
mecosopranui, tenorui 
ir simfoniniam orkestrui 
(premjera) | for mezzo-soprano, 
tenor and symphony orchestra 
(premiere)

James Dillon 
Andromeda, Koncertas 
fortepijonui ir orkestrui | 
Concerto for piano and 
orchestra 
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Marius Baranauskas (g. 1978) baigė Lietuvos muzikos 
ir teatro akademijos (LMTA) aspirantūrą (2005, prof. Ri-
manto Janeliausko kompozicijos kl.), 2004–2005 m. sta-
žavo Liono nacionalinėje konservatorijoje, nuo 2005 m. 
yra LMTA kompozicijos katedros dėstytojas.
Jo muzika nuolatos atliekama dižiausiuose festivaliuose 
Lietuvoje ir užsienyje (Dark Music Days, ICSM World Mu-
sic Days, Drezdeno šiuolaikinės muzikos dienos, Nordis-
che Musik, DOCK meno centre Berlyne, Kalindi Bratyajon 
Kalkutoje ir kt.). Kūrinius atlieka ir užsako garsūs Lietu-
vos ir pasaulio kolektyvai: Lietuvos nacionalinis (LNSO), Lietuvos valstybinis (LVSO) 
simfoniniai orkestrai, choras Aidija, Šv. Kristoforo kamerinis orkestras, Gaidos ansam-
blis, Slovėnijos radijo ir televizijos orkestras, Sinfonietta Leipzig, ansambliai Les temps 
modernes, Melos Ethos, Latvijos radijo choras, Kammerensemble Neue Musik Berlin ir kt. 
2004 m. už kūrinį orkestrui Kalbėjimas Baranauskas apdovanotas III premija prestiži-
niame Toru Takemitsu kompozicijos konkurse Tokijuje. Jo kūriniai įvertinti Lietuvos 
kompozitorių sąjungos (LKS) Geriausių metų kūrinių rinkimuose: Nunc – už geriausią metų 
elektroakustinį kūrinį (2004), Išlydyta mintis – už geriausią kūrinį orkestrui (2006), 2010 m. – 
trečia premija už Templum Dei estis chorui. 2006 m. kompozitorius apdovanotas Auksi-
niu scenos kryžiumi už geriausią teatro muziką (šokio spektaklis Salamandros sapnas. 
Paveikslas), 2011 m. už muziką spektakliui Miego brolis nominuotas Auksiniam scenos 
kryžiui. 
Baranauskas gana anksti suformavo individualius savo muzikos kalbos bruožus ir savi-
tą, lengvai atpažįstamą skambesį. Jo muzikinį skonį daugiausia formavo sonorizmas ir 
spektralizmas. Kompozitorius dažnai semiasi įdėjų iš kitų meno ir mokslo sričių – lite-
ratūros, tapybos ar astronomijos.

Pagal www.mic.lt

Palaiminimai (2015, premjera). Pagrindine kūrinio inspiracija tapo 9 palaiminimai iš 
Šventojo Rašto. Jie ištariami garsiojo Kalno pamokslo pradžioje. Šie palaiminimai – tar-
si nuoroda į harmoningą, pilnavertę ir prasmingą žmogaus egzistenciją bei ypatingai 
aktualiai skamba mūsų dienomis, kai daugeliui trūksta prasmės, harmonijos, ramybės 
ir meilės.
Siekiau išgauti orkestro skambesį, kuris tarsi panardintų į tam tikrą sakralinę būseną. 
Tai – malda, meditacija ar tiesiog vidinis įsiklausymas, apmąstymas siekant atrasti 
darną su pačiu savimi ir aplinkiniu pasauliu.
Kaip ir daugelyje mano kūrinių, čia tekstas figūruoja įvairialypiais lygmenimis, nėra ta-
riamas tikruoju pavidalu. Žodžių prasmė išsilydo kaip emocinis įkvėpimo šaltinis ir yra 
muzikinių parametrų organizavimo pagrindas.

Marius Baranauskas
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Marius Baranauskas (b. 1978) graduated from the Lithuanian Academy of Music and 
Theatre (LAMT, 2005, Prof. Rimantas Janeliauskas composition class). From 2004 to 
2005 he had an internship at Lyon Conservatory, and since 2005 he has lectured at the 
LAMT. His music has been performed in various Lithuanian and foreign festivals (Dark 
Music Days, ICSM World Music Days, Dresden Contemporary Music Days, Nordische 
Musik, at Berlin DOCK Art Centre, Kalindi Bratyajon in Calcuta etc.). His compositions 
have been commissioned by famous Lithuanian and world musicians: the Lithuanian 
National (LNSO) and State (LSSO) symphony orchestras, Aidija choir, St Christopher 
chamber orchestra, Gaida Ensemble, Slovenia Radio and TV Orchestra, Sinfonietta 
Leipzig, Les temps modernes, Melos Ethos, Latvian Radio Choir, Kammerensemble 
Neue Musik Berlin and others. 
In 2004 Baranauskas received 3rd prize for his composition Talking at the prestigious 
Toru Takemitsu competition in Tokyo. His music has been awarded at the annual Best 
Works of the Year awards of the Lithuanian Composers’ Union (LCU): for the best elec-
troacoustic composition in 2004 (Nunc), for best orchestral piece in 2006(The Molten 
Thought), and in 2010 he received 3rd prize for the choral work Templum Dei estis. 
Marius was awarded the Golden Stage Cross for the best music for theatre in 2006 (for 
dance performance Dream of Salamander), in 2011, he was nominated for the same 
award. 
Quiet early on in his career Baranauskas formed his unique, individual and easily iden-
tifiable music features. His style was influenced by sonorism and spectralism besides 
gathering ideas from other arts and sciences like literature, painting or astronomy.

From www.mic.lt

Beatitudes (2015, premiere). The composition was inspired by nine Beatitudes from 
the Holy Scripture. They were pronounced at the beginning of the Sermon on the 
Mount. The blessings refer to the harmonious, fulfilling, and significant human exist-
ence and are very relevant nowadays as people are lacking a life of sense, love and 
peace. 
I was trying to create an orchestral sound immersing into the sacral mode. I was trying 
to create a prayer, meditation, or inner listening and contemplation seeking for the 
harmony with myself and the surrounding world. 
As in most of my compositions, the text is presented in various layers and is not articu-
lated in its original form. The meaning of words is the background and organizes the 
musical parameters. 

Marius Baranauskas

Francesco Filidei, žr. p. 10–11.
Fiori di Fiori (2012) buvo sukurta Kelno WDR simfoninio orkestro užsakymu. Kūrinio 
premjera nuskambėjo Kelno filharmonijos koncertų serijoje Musik der Zeit 2013 m. 
pradžioje, WDR simfoniniam orkestrui dirigavo Emilio Pomarico. Kūrinyje girdėti 
asociacijų su Girolamo Frescobaldi muzika (Fiori musicali) ir sykiu tarsi perteikiamas 
Romos bažnyčios vargonų skambesys, kurį sudaro ne tik garsai, bet ir registrų traukių 
ar dumplių keliamas triukšmas. 
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Francesco Filidei, see pp. 12–13.
Fiori di Fiori (2012) was composed under a WDR Cologne commission. It was per-
formed by the WDR Symphony Orchestra Cologne and the conductor Emilio Pomarico 
at the Cologne Philharmonie Musik der Zeit concerts series at the beginning of 2013. 
Fiori di Fiori resounds with music by Girolamo Frescobaldi (Fiori musicali) and resem-
bles the great church organ in Rome, its sound and various noises emerging from the 
mechanical use of stop knobs or bellows. 

Onutė Narbutaitė (g. 1956) – viena žymiausių lietuvių 
kompozitorių, jos muzika paženklinta išskirtinio 
asmeniškumo žyme ir yra atpažįstama nuo pirmųjų 
kiekvieno kūrinio taktų. 1997 m. už oratoriją  Centones 
meae urbi  – lenkų muzikologo Andrzejaus Chłopeckio 
žodžiais, „istoriosofinę kompoziciją apie Vilnių ir to 
miesto dvasingumą“ – kompozitorė pelnė Lietuvos 
nacionalinę premiją. Ne vienas Narbutaitės kūrinys yra 
apdovanotas LKS Geriausių metų kūrinių rinkimuose. 
2015 m. už operą Kornetas ir kompoziciją kameriniam 
orkestrui Was there a butterfly? Narbutaitė paskelb-
ta Metų kompozitore. Narbutaitės kūriniai įrašyti daugiau nei 30-tyje kompaktinių 
plokštelių, išleistų Lietuvoje ir užsienyje, tarp jų – 7 autoriniai CD.
Dar 9 dešimtmetyje Narbutaitė pelnė subtilios kamerinės muzikos kompozitorės 
reputaciją. Vėliau jos muzika patyrė ženklias transformacijas, ji atsidėjo stambių formų 
simfoninei kūrybai. 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 atsekamo-
mis 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 apgaubta intymaus kamerinės muzikos išraiškos formų skai-
drumo, 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 univer-
saliai, meditatyviai ir analitiškai“.

Pagal www.mic.lt
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kein gestern, kein morgen (jokio vakar, jokio rytoj, 2015, premjera) yra dirigento Chris-
topherio Lyndon-Gee pasiūlymu koncertiniam atlikimui adaptuotas operos Kornetas 
(2012) fragmentas. Šioje savarankiško kūrinio pavidalą įgyjančioje versijoje remiamasi 
keturiomis (14.–17.) antrojo veiksmo scenomis: Sodas, Bokštas, Vėliavos sapnas, Ugnis, 
iš dalies panaudojant ir kelis tryliktos scenos Pilis epizodus. Literatūrinis tekstas pina-
mas iš Rainerio Maria Rilkės ir Oscaro Miloszo įvairių tekstų fragmentų.
Pati opera grindžiama laisvai interpretuojamu Rilkės prozinės poemos Sakmė apie 
korneto Kristupo Rilkės meilę ir mirtį (Die Weise von Liebe und Tod des Cornets Christoph 
Rilke) siužetu, įjungiant kitų autorių bei paties Rilkės kitų tekstų citatas. Du operos 
veiksmai (18 scenų) struktūriškai yra gana kontrastingi – ilgas, tarp sapnų ir realybės 
fragmentiškais „kadrais“ vingiuojantis I veiksmas Kelias ir daug trumpesnis bei vien-
tisesnis, meilės išsipildymo viziją išskleidžiantis II veiksmas Bokštas. Opera baigiasi 
vienintelę savo meilės naktį išgyvenusio Korneto žūtimi. 
Kompozicijos kein gestern, kein morgen dominantė – slogioje karo apsuptyje įsilieps-
nojantis Korneto ir Grafienės meilės jausmas. Tikrovė ar sapnas? Naktis, kurios baigties 
priartėjimą klausytojui leidžiama nujausti. Bet bokšto kambaryje – „jokio vakar, jokio 
rytoj; nes laikas yra sutrupėjęs. Ir jiedu žydi iš tų griuvėsių“ („kein Gestern, kein Morgen; 
denn die Zeit ist eingestürzt. Und sie blühen aus ihren Trümmern.“ Rainer Maria Rilke).

Onutė Narbutaitė

Onutė Narbutaitė (b. 1956) is one of the leading Lithuanian composers and one of 
the few contemporary creators, whose music bears the mark of extraordinary individu-
ality and remains recognizable from the very first bars of each composition. In 1997 
she was awarded the Lithuanian National Prize for the oratorio Centones meae urbi. 
Her compositions were awarded at the annual Best Works of the Year awards of LCU. 
In 2015 she was awarded the nomination Composer of the Year for her opera Cornet 
and composition for chamber orchestra Was there a butterfly? Narbutaitė’s composi-
tions 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 as a composer of subtle chamber mu-
sic. Later she focused on large scale symphonic compositions. 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 compo-
sition here is expressed by meticulously detailed textures, exact proportions of smaller 
and larger sections and the overall form, as well as the understated interplay of minute 
details. The abstract musical narrative is extremely expressive, prominent and often 
reminiscent of “something familiar.” The German musicologist Albrecht Thiemann has 
aptly noted that “the impact generated by Narbutaitė’s works is related with quite un-
common, paradoxical inner balance: their sound is simple and complex, personal and 
universal, meditative and analytical.”

From www.mic.lt
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kein gestern, kein morgen (No Yesterday, No Tomorrow, 2015) is a fragment from the 
opera Cornet (2012), arranged for a concert performance upon the request of conduc-
tor Christopher Lyndon-Gee. Having obtained a facet of an individual musical work, 
this version is based on four (14.–17.) scenes from the second act: The Garden, The 
Tower, Dream of the Flag, Fire and partial usage of a few episodes from the 13th scene 
The Castle. The literary part is woven from various fragments of texts by Rainer Maria 
Rilke and Oscar Milosz. 
The opera itself was inspired by Rilke’s prose poem The Love and Death of Cornet Chris-
topher Rilke (Die Weise von Liebe und Tod des Cornets Christoph Rilke) and also gained 
quotations from his other works and texts of various authors. Structurally, the two acts 
(18 scenes) of this opera are quite contrasting: the lengthy, fragmented I act The Road 
that lingers between dreams and reality, and much shorter II act The Tower, in which 
the vision of requited love blossoms in its full beauty. The opera ends with the death of 
Cornet, after he experiences his one and only night of love. 
The composition kein gestern, kein morgen focuses on the feeling of love between Cor-
net and the Countess that catches fire amidst the dismal atmosphere of war. Is this 
reality or a dream? The audience is given a premonition of how the night shall end. 
But in the room of the tower – “no yesterday, no tomorrow; because time is shattered. 
And they are blossoming in the ruins” (“kein Gestern, kein Morgen; denn die Zeit ist 
eingestürzt. Und sie blühen aus ihren Trümmern.” Rainer Maria Rilke).

Onutė Narbutaitė

Škotijoje gimęs Jamesas Dillonas (g. 1950), kurio 
muzika plačiai skamba visame pasaulyje, iš tiesų yra sa-
vamokslis kompozitorius. Jaunystėje jis žavėjosi tradi-
cine dūdmaišių muzika, 7-ojo dešimtmečio pabaigoje 
grojo grupėje Influx. Glazgo menų mokykloje jis studi-
javo dailės ir dizaino specialybes, Londono universiteto 
kolegijoje – lingvistiką, vadovaujamas Eleanoros Purse 
grojo fortepijonu. Vėliau Šiaurės Londono universitete 
studijavo akustiką, iš Punito Gupos sėmėsi žinių apie 
Indijos muzikos ritmus, Anglijos Tavistoko institute, 
vadovaujamas Gordono Millaro, studijavo matematiką 
bei IRCAM Paryžiuje dalyvavo kompiuterinės muzikos 
seminaruose. 2003 m. Hadersfildo universitete pelnė garbės daktaro laipsnį.
Tarp kompozitoriaus apdovanojimų – pirma premija Hadersfildo šiuolaikinės muzi-
kos festivalyje (1978), Kranichsteiner muzikinė premija Darmštato kursuose (1982) ir 
Londono dienraščio The Sunday Times paskirtas Metų klasikinio muziko titulas (1989). 
Dillonas yra gavęs Japonijos fondo Tokijuje stipendiją (1996) ir keturias Karališkosios 
filharmonijos muzikų sąjungos premijas. Jo autoriniai koncertai surengti Paryžiuje, 
Osle, Tulūzoje, Briuselyje ir Niujorke.
Dillono muzikinė kalba pasižymi turtingumu, kylančiu iš informacijos ir skirtingų įtakų 
gausos. Kompozitorius savo kūriniuose byloja apie kvantinę mechaniką, Rimbaud 
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poeziją, Heraklito aforizmus, pasitelkiamos akustinių instrumentų ir elektronikos 
sąsajos. Garsų intensyvumo ir daugiasluoksnio sudėtingumo gretinimas jo muzikoje 
sukuria patirčių įvairovės atmosferą.
Koncertas fortepijonui ir orkestrui Andromeda (2006) sukurtas kompozitoriaus 
žmonai pianistei Noriko Kawai. „Andromeda yra tarsi nuoroda į Skriabino Prometėją. Pas-
taroji kompozicija – tai lyg simfoninės poemos su fortepijono partija ir koncerto žanrų 
tarpininkė. Andromedos ir Prometėjaus mitai yra gana artimi. Tačiau ties tuo šių kūrinių 
panašumas ir baigiasi. Mano kūrinys nėra programinis, nes man rūpi pati muzika. Sąsa-
ja su Andromedos mitu tėra kaleidoskopiško teatro alegorija, slėpiningo Andromedos 
šauksmo ar, galbūt, į krantą dūžtančių bangų aidas. Pakrantės uolos, prie kurių už baus-
mę pririšta Andromeda, skleidžia nerimą – galbūt tai ir yra raktas į šį kūrinį.“

James Dillon

Scottish-born  James Dillon (b. 1950) is self-taught as a composer. He had early 
experiences with traditional music for bagpipes and played with his band Influx in the 
late 1960s. At first he studied art and design at the Glasgow School of Art, linguistics 
at University College London and piano with Eleanor Purse. He later studied acoustics 
at the University of North London, rhythms of music from India with Punita Gupta 
and mathematics with Gordon Millar at the Tavistock Institute of Human Relations 
in London and attended seminars on computer music at IRCAM in Paris. In 2003, he 
received an honorary doctorate from the University of Huddersfield.
Among his honours are First Prize in the competition of the Huddersfield Contem-
porary Music Festival in West Yorkshire (1978), the Kranichsteiner Musikpreis at the 
Ferienkurse in Darmstadt (1982) and the title Classical Musician of the Year from The 
Sunday Times in London (1989). He later earned a fellowship from the Japan Founda-
tion in Tokyo (1996) and four prizes in the Royal Philharmonic Society Music Awards. 
Retrospectives of his music have been given in Paris, Oslo, Toulouse, Brussels and New 
York.
The richness of Dillon’s music lies partly in its surfeit of information and influences. He 
talks, for example, about quantum mechanics, the poetry of Rimbaud, the aphorisms 
of Heraclitus, the relationship between acoustic instruments and electronics; the com-
bination of sonic immediacy and multi-layered complexity creates some of the richest 
experiences you can have in new music. 
Concerto for piano and orchestra Andromeda (2006) was composed for composer’s 
wife pianist Noriko Kawai. “Andromeda is a rather oblique reference to Scriabin’s 
Prometheus, a work which seems to exist in the interstice between symphonic poem 
(with piano obbligato) and concerto. The Andromeda and Prometheus myths share 
certain features. However, here the attraction ends – there are no programmatic 
imports in my work. My concerns are purely musical. The invocation of the Andromeda 
myth serves only as an allegory to some protean theatre, whether it’s the uncanny cries 
of Andromeda or perhaps the echo of the shoreline. The rocks at the shoreline, where 
Andromeda is tied (as punishment), contains an image of edginess, of boundaries – 
and herein lies a clue to the state of the work.”

James Dillon
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Noriko Kawai fortepijoną studijavo Londono karališkaja-
me muzikos koledže (Phyllis Sellick ir Yonty Solomono kl.) 
ir Romos Šv. Cecilijos akademijoje (Rodolfo Caporali kl.). 
Pianistė koncertavo įvairiuose festivaliuose, britų garso 
įrašų kompanijoje NMC įgrojo Geraldo Barry kūrinius bei 
Dillono ciklo  The Book of Elements  I–V sąsiuvinius. Pas-
taroji kompaktinė plokštelė pelnė aukščiausius kritikų 
įvertinimus, tarp kurių –Gramophone Editor’s Choice. Tuo 
metu išleistas Skriabino kūrinių koncertinis įrašas (Live 
Notes, Japonija) buvo įvardytas vienu reikšmingiausių Ka-
wai meninių pasiekimų. NMC kompanija išleido antrąją 
Dillono kūrinų ploštelę, kurioje pianistė kamerinę muziką atlieka su smuikininku Irvine 
Arditti ir Arditti kvartetu.
Tarp svarbesnių koncertinių pasirodymų – pirmieji Dillono Andromedos atlikimai Londo-
ne ir Glazge su BBC Škotijos simfoniniu orkestru ir dirigentu Ilanu Volkovu, Lachenmanno 
Ausklang premjera Londono karališkajame muzikos koledže. Koncertą Andromeda pia-
nistė skambino Strabūro festivalyje Musica su Liežo filharmonijos orkestru ir dirigentu 
Pascaliu Rophé. Minėtinas Andromedos atlikimas su BBC Škotijos simfoniniu orkestru ir 
Steve’u Schicku 2014 m. Hadersfildo šiuolaikinės muzikos festivalyje, autoriniame Dillo-
no kūrybos vakare. Romos Medičių vilos Prancūzų akademijoje Kawai atliko Saedo Had-
dado Etudes Mystérieuses premjerą bei parengė šio kūrinio įrašą (Wergo), kuris 2010 m. 
pelnė Vokietijos garso įrašų kritikų apdovanojimą. 
Pastaruoju metu Kawai daug dėmesio skiria pedagoginei veiklai, yra Londono karališko-
jo muzikos koledžo fortepijono profesorė bei kviestinė fortepijono ir kamerinės muzikos 
profesorė Minesotos universiteto Muzikos mokykloje.

Noriko Kawai studied with Phyllis Sellick and Yonty Solomon at the Royal College of 
Music London and with Rodolfo Caporali at the Academia di Santa Cecilia in Rome. She 
has appeared at various festivals. For the British NMC label Kawai has recorded works 
by Gerald Barry and James Dillon’s The Book of Elements Volumes I-V. The latter received 
unanimous critical acclaim including Editor’s Choice in Gramophone. Her earlier Scriabin 
recital CD from Live Notes, Japan, was also hailed as a major artistic achievement. A 
second Dillon disc for NMC includes chamber music with Irvine Arditti and the Arditti 
Quartet.
Concert engagements have included the first performances of Dillon’s Andromeda, with 
the BBC Scottish Symphony Orchestra conducted by Ilan Volko, in London (BBC Proms 
2006) and Glasgow, and Lachenmann’s Ausklang in ‘Transcendent – the Music of Hel-
mut Lachenmann’ presented by the Royal College of Music. Kawai also gave the French 
première of Andromeda with the Orchestre Philharmonique de Liège and Pascal Rophé 
at the Musica festival in Strasbourg. Her most recent performances of Dillon’s Androme-
da, with the BBC Scottish Symphony Orchestra conducted by Steve Schick, formed part 
of a major retrospective of the composer’s work at the 2014 Huddersfield Contemporary 
Music Festival. Kawai gave the first complete performance of Etudes Mystérieuses by Saed 
Haddad at the French Academy of the Villa Medici Rome and her recording of the this 
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work for the Wergo label received The German Record Critics’ Award in 2010. 
Noriko has been active teaching in recent years, serving as a Professor of Piano at the 
Royal College of Music London, and visiting professor of piano and chamber music at the 
School of Music, University of Minnesota. 

Jovita Vaškevičiūtė 2004 m. LMTA baigė dainavimo 
studijas (doc. Sigutės Stonytės kl.), 2004–2006 m. staža-
vo Lietuvos nacionalinio operos ir baleto teatro (LNOBT) 
Operos studijoje (prof Virgilijaus Noreikos ir Vytauto Vir-
žonio kl.). 2000 m. Z. Paulausko jaunųjų dainininkų kon-
kurse pelnė II vietą. 2006 m. LNOBT scenoje debiutavo 
Ulrikos vaidmeniu (Kaukių balius). Dainuoja Estijos, Lat-
vijos teatruose, Klaipėdos muzikiniame teatre, bendra-
darbiauja su LNSO, LVSO. Dalyvavo daugelyje Lietuvos 
muzikų rėmimo fondo organizuotų projektų, festivalyje 
Gaida, koncertavo su senosios muzikos ansambliu Mu-
sica Humana, gastroliavo Lenkijoje, Rusijoje, Baltarusijo-

je, Vokietijoje, Prancūzijoje, Kinijoje, ir kt. 2006 m. už Suzuki vaidmenį operoje Madam 
Baterflai pelnė Operos švyturių apdovanojimą Metų operos vilties nominacijoje. 
Dainininkės debiutas Eötvöso operoje Meilė ir kiti demonai (Domingos vaidmuo) atvėrė 
kelią jaunos solistės karjerai Europos scenose. 2010 m. šį vaidmenį dainavo Kelno operos 
teatre ir Strasbūro Opera National du Rhin. Vėliau Kelno operos teatre dainavo operoje 
Aida (Amneris) ir Verdi Requiem. Strasbūro Opera National du Rhin 2014 m. Jovita pasi-
rodė Paskualitos vaidmeniu Adamso operoje Doctor Atomic, šį vaidmenį 2015 m. atliko 
ir Opera Maestranza Ispanijoje. Solistė nuolatos dainuoja Vilnius City Opera projektuose. 

In 2004 Jovita Vaškevičiūtė graduated from the LAMT (Prof. Sigutė Stonytė’s class), in 
2004–2006 she served an internship at the Lithuanian National Opera and Ballet Thea-
tre (LNOBT) Opera Studio, studying with Prof. Noreika and Viržonis. In 2000 she won 
2nd prize at Z. Paulauskas’ Young Singers Competition. Jovita made her debut at the 
LNOBT in 2006 as Ulrica (Un ballo in maschera). She is currently singing at the Estonian 
and Latvian theatres, and the Klaipėda Musical Theatre, where she is collaborating 
with the Lithuanian National Symphony and Lithuanian State Symphony Orchestras. 
The soloist has participated in many events organized by the Lithuanian Musicians Aid 
Foundation, aw well as in the festival Gaida. She has performed in concerts together 
with the early music ensemble Musica Humana, and has also performed in Poland, 
Russia, Byelorussia, Germany, France and China. In 2006 Jovita was awarded an Operos 
Švyturiai Award in the Opera Hope of the Year category, for her role of Suzuki in Puc-
cini’s Madame Butterfly.
Dominga in Eötvös’ opera Love and Other Demons was the role that brought incredible 
success to Vaškevičiūtė and launched her successful career in Europe. In 2010 Love and 
Other Demons was presented in Cologne and at the Opera National du Rhin in Stras-
bourg. She was invited to sing Amneris in Aida presented at the Cologne Opera and to 
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perform in Verdi’s Requiem. Later Jovita was invited to sing Pasqualita in Adams’ Doctor 
Atomic at the Opera National du Rhin (2014) and Opera Maestranza in Spain (2015). 
She is a regular soloist at various Vilnius City Opera projects. 

Tomas Pavilionis 2010 m. vokalo studijas baigė LMTA 
(prof. Vytauto Juozapaičio kl.). Jis dažnai dalyvauja kla-
sikinės muzikos projektuose, tarptautiniuose vokalo 
meistriškumo kursuose. 2006 m. gastroliavo JAV, daina-
vo Čikagos lietuvių operoje, 2008 m. – tarptautiniame 
projekte minint Puccini sukaktį (Gerardo partija operoje 
Džanis Skikis). Dainininkas pasirodė su Kauno simfoni-
niu orkestru, dalyvavo naujosios operos festivalyje NOA. 
2009 m. tapo S. Baro vokalistų konkurso laureatu, 2010 m. 
šiame konkurse pelnė pirmą premiją. 
Pavilionis 2009–2014 m. buvo Klaipėdos valstybinio mu-
zikinio teatro, nuo 2014 m. – LNOBT solistas (parengti vaidmenys: Alfredas ir Gastonas 
Traviatoje, Alfredas Šikšnosparnyje, Kornetas Kornete, Grafas Almaviva Sevilijos kirpėjuje, 
Nemorinas Meilės eliksyre ir kt.). Parengė vaidmenų Rusų dramos teatre, Baltijos kame-
riniame operos teatre, taip pat dainuoja populiarios klasikos grupėje el Fuego. 

In 2010 Tomas Pavilionis graduated from LAMT (Prof. Vytautas  Juozapaitis class). 
He is active in classical music projects and international vocal master classes. In 2006 
he toured in USA and he sang in the Chicago Lithuanian Opera; in 2008 he sang 
Gherardo in Gianni Schicchi at an international project dedicated to Puccini. Tomas has 
performed with the Kaunas symphony orchestra and taken part in the opera festival 
NOA. In 2009 he was a laureate at the S. Baras Singing Competition, and in 2010 he was 
awarded the first prize at the same competition. 
Between 2009 and 2014 Tomas was a soloist of the Klaipėda State Musical Theatre. 
Since 2014 he has been a soloist at LNOBT, where he has performed Alfredo and Gas-
ton in Traviata, Alfredo in The Bat, Cornet in Cornet, Count Almaviva in The Barber of Se-
ville, Nemorino in The Elixir of Love and others. He has performed at the Russian Drama 
Theatre, Baltic Chamber Opera Theatre and takes part in the popular classical music 
group el Fuego. 

Londone gimęs ir šiuo metu Niujorke gyvenantis diri-
gentas Christopheris Lyndon-Gee net tris kartus buvo 
nominuotas Grammy už jo garso įrašus (1998 m. – už 
Igorio Markevitchiaus kūrinių plokštelę, 2003 m. – už 
George’o Rochbergo  Simfoniją Nr. 5  bei 2007 m. – už 
Hanso Wernerio Henzes  Koncertus smuikui Nr. 1 ir 3). 
Kaip pianistas ir dirigentas jis įrašė ir išleido per 70 kom-
paktinių plokštelių, daugumą jų – prestižinėje kompanijoje 
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Naxos. Jo įrašai yra pelnę prestižinius apdovanojimus: Gramophone Editor’s Choice, žur-
nalo Fanfare ryškiausių metų CD nominacija, Pizzicato premija (Liuksemburgas), Mėne-
sio kompaktinės plokštelės titulas (Fono Forum, Vokietija). 1994 m. Australijos kritikų 
tribūna jam suteikė Metų atlikėjo apdovanojimą, o Sidnėjaus operos kritikai išrinko 
geriausiu metų dirigentu.
Dirigavimo Lyndon-Gee mokėsi pas Rudolfą Schwartzą Londone ir Franco Ferrarą 
Romoje. Leonardo Bernsteino kvietimu jis studijavo Tanglvudo muzikos mokykloje. 
Vėliau dirbo Maurice’o Abravanelio ir Ericho Leinsdorfo asistentu. Milano La Scala 
buvo dirigento Bruno Madernos asistentas, o vėliau tapo Turino Teatro Regio antruoju 
dirigentu bei vadovavo to miesto simfoniniam orkestrui. Su kompozitoriumi Loren-
zo Ferrero įkūrė ansamblį Fase Seconda, kuris atliko daugybę premjerų tarptatiniuose 
festivaliuose Italijoje, Vokietijoje, Prancūzijoje. Maestro nuolatos kviečiamas diriguoti 
Vokietijoje, Lenkijoje, yra dažnas festivalio Varšuvos ruduo svečias. Nuo 2013 m. ben-
dradarbiauja su LNSO. 2015 m. su šiuo orkestru ir pianistu Gabrieliumi  Alekna įrašė 
Bacevičiaus fortepijoninius koncertus ir Pavasario siuitą (Naxos).
Prieš imdamasis batutos, Lyndon-Gee studijavo muzikos kompoziciją, jo pedagogai 
buvo pasaulinio garso kompozitoriai – Goffredo Petrassi, Luciano Berio, Sylvano Bus-
sotti ir Jeanas Martinonas. Už savo kūrybą 2001 m. Lyndon-Gee pelnė Aleksandro 
S. Onassio fondo Atėnuose premiją, yra triskart apdovanotas Sounds Australian, Adolfo 
Spivakovskio prizais bei dukart buvo MacDowello fondo stipendininkas. 

Born in London and currently resided in New York, Christopher Lyndon-Gee was three 
times nominated for Grammys in 1998, 2003 and 2007 for his records (the complete 
works of Igor Markevitch, the world première recording of George Rochberg’s Sym-
phony No. 5 and Hans Werner Henze’s Violin Concertos Nos. 1 and 3). Other record-
ings have been listed among the Gramophone ‘Editor’s Choice’ in London and Fanfare 
magazine’s ‘Outstanding CDs of the Year’. Christopher has also won the Pizzicato prize 
in Luxembourg. He was named ‘Artist of the Year’ by the Australian National Critics 
Circle in 1994, and won the Sydney Opera Critics ‘Best Conductor’ award the same year. 
Lyndon-Gee studied conducting under Rudolf Schwarz in London, and Franco Ferrara 
in Rome, where Leonard Bernstein heard him conduct a student concert, subsequent-
ly inviting him to study at Tanglewood. Here he later worked also under Maurice Abra-
vanel, Erich Leinsdorf and others. He worked as Bruno Maderna’s assistant at La Scala, 
Milan, later becoming second conductor at the Teatro Regio in Turin, working also 
with the RAI Orchestra in that city. He was co-founder with composer Lorenzo Ferrero 
of the Ensemble Fase Seconda, who premièred dozens of commissioned new works 
throughout Italy, Germany, France and at many international festivals. He is frequently 
invited to conduct at the Warsaw Autumn Festival. Since 2013 he has been invited to 
conduct the Lithuanian National Symphony Orhcestra (LNSO), in 2015 Naxos released 
his new record with the LNSO and pianist Gabrielius Alekna (piano concerts and Spring 
suite by the Lithuanian composer Bacevičius).
He studied composition with Goffredo Petrassi in Rome, later – with Luciano Berio, 
Sylvano Bussotti and Jean Martinon. As a composer, Lyndon-Gee was honoured by 
the Onassis Foundation Prize in 2001, has also won the ‘Sounds Australian’ award three 
times, the MacDowell Fellowship twice and the Adolf Spivakovsky Prize. 
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Įkurtas 1940 m. kompozito-
riaus, dirigento ir pianisto Ba-
lio Dvariono iniciatyva, Lietu-
vos nacionalinis simfoninis 
orkestras (LNSO) šiandieną 
yra vienas brandžiausių bei 
žymiausių Lietuvos orkestrų. 
Nuo 2015 m. LNSO vadovauja 
maestro Modestas Pitrėnas. 
LNSO repertuaro pagrindą su-
daro klasikinė ir romantinė muzika, paįvairinama ryškiomis XX a. partitūromis ir beveik 
visų lietuvių kompozitorių simfoninių opusų premjeromis. Orkestro dėka didelė dalis 
lietuviškos muzikos šiandien skamba ir iš daugybės įrašų, išleistų Lietuvoje ir svetur 
(Melodija, Marco Polo, Col legno, Ella Records, Naxos, Avie Records). Nuo 1991 m. orkes-
tras yra nuolatinis šiuolaikinės muzikos festivalio Gaida dalyvis, kasmet pristato po ke-
lias lietuvių autorių premjeras. LNSO kasmet surengia apie 50 koncertų Nacionalinės 
filharmonijos salėje ir kitose Lietuvos scenose, intensyviai gastroliuoja užsienyje, pa-
sirodydamas žymiausiose daugelio Europos šalių, taip pat Japonijos, Turkijos, Korėjos 
koncertų salėse bei festivalių scenose. 2013 m. orkestras pirmą kartą surengė koncertų 
turą Pietų Amerikoje (Argentinoje, Brazilijoje, Peru, Ekvadore), koncertavo Lietuvos pir-
mininkavimo ES Tarybai skirtuose iškilminguose atidarymo bei uždarymo renginiuose 
KlaraFestival Briuselyje ir Balstogės (Lenkija) filharmonijoje.

Pagal www.filharmonija.lt

Founded in 1940 by the Lithuanian composer, conductor and pianist Balys Dvarionas, 
the Lithuanian National Symphony Orchestra (LNSO) remains one of the most ex-
perienced and reputable symphony orchestras in Lithuania. The orchestra is led by 
maestro Modestas 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, 
Naxos, 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 performed in most the European countries, Japan, Korea and Turkey, 
as well as in some of the world’s greatest concert halls and major festivals. In 2013 the 
orchestra toured South America (Argentina, Brazil, Peru, and Ecuador). The orchestra 
was invited to perform at the opening and closing ceremonies in the Klara Festival 
Brussels and Bialystok Philharmonic Hall in the frame of the Lithuanian Presidency of 
the Council of the European Union in 2013.

From www.filharmonija.lt
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Spalio 24 d., šeštadienis, 18 val., Šiuolaikinio meno centras
24 October, Saturday, 6 p.m., Contemporary Art Centre

ENSEMBLE 2E2M (Prancūzija | France)
Jean-Philippe Grometto, fleita | flute
Véronique Fèvre, klarnetas | clarinet
Patrice Petitdidier, valtorna | horn 
Laurent Bômont, trimitas | trumpet
Clément Delmas, mušamieji | percussion
Anne-Sophie Lerol, smuikas | violin
Sarah Givelet, violončelė | cello

Solistė | Soloist Véronique Briel, fortepijonas | piano

Dirigentas | Conductor Pierre Roullier

Augustin Müller, kompiuterinės muzikos vadovas | computer music director
-----------------------------------------
Francesco Filidei 
Finito Ogni Gesto šešiems instrumentas | 
for six instruments

Michaël Lévinas 
Les rires du Gilles penkiems instrumentams 
ir magnetofono juostai | for five 
instruments and magnetic tape

Francesco Filidei 
Esercizio di Pazzia 1 & 2 keturiems 
atlikėjams | for four performers

Michaël Lévinas 
Concerto pour un piano espace 
No. 2 fortepijonui, penkiems 
instrumentams, dviem magnetofono 
juostoms ir elektronikai | for piano, 
five instruments, two tapes and 
electroacoustic

Philippe Hurel 
Pour Luigi fleitai, klarnetui, smuikui, 
violončelei ir fortepijonui | for flute, 
clarinet, violin, cello and piano
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Francesco Filidei, žr. p. 10–11.
Finito Ogni Gesto (2010). „Kai meilė išblėsta“ (angl. „When every gesture of love has 
ended“) – ši nuostabi citata iš Edoardo Sanguineti Novissimum Testamentum kalba apie 
užgimusią meilę ir jos „mirtį“. Ji mane įkvėpė sukurti koncertą violončelei ir orkestrui, 
paremtą lėtai, tarsi į pragarą besileidžiančia chromatine garsų slinktimi, kurios pa-
baigoje regėti šviesos blyksniai. 2010 m. gegužės 18 d., vos kelios dienos po kūrinio 
premjeros, Sanguineti netikėtai mirė nuo aneurizmos. Jo išėjimas paliko tuštumą pa-
drikame Italijos kultūriniame gyvenime. Giliai įsirėžusi jo frazė apie meilę ir jos baigtį 
(angl. „Every gesture of love“) ir toliau nedavė man ramybės. Taigi, nusprendžiau 
pratęsti Koncerto sumanymą ir parašyti kūrinį, kurio formą ir melodinį reljefą mode-
liuoja ta pati chromatiškai žemyn besileidžianti slinktis. 
Esercizio di Pazzia 1 & 2 (2012/2014). Esercizio 1 buvo sukurtas Siemens per Villa Roma-
na užsakymu, Esercizio 2 – šįvakar koncertuojančio Ensemble 2e2m užsakymu. Pirmajai 
kompozicijai būdingi vizualiniai efektai, kylantys iš tam tikrų spalvinių kodų, kiekvie-
nas atlikėjas turi galimybę manipuliuoti 5–7 skirtingomis spalvomis. Antrojoje pjesėje, 
Esercizio 2, šis sumanymas pasiekia kulminacinį tašką.

Francesco Filidei

Francesco Filidei, see pp. 12–13.
Finito Ogni Gesto (2010). “When every gesture of love has ended,” a wonderful verse 
taken from Novissimum Testamentum by Edoardo Sanguineti, perfectly compares love 
to its dead. From this I began to work on the idea of a concerto for cello and orchestra: 
a slow descent to the hell based on the chromatic scale with a glimmer of light at the 
end. Sanguineti suddenly died from an aneurism on 18 May 2010, a few days after the 
first performance of the piece. His passing left an empty inconsolable void in the badly 
damaged cultural life of Italy. “Every gesture of love” had burrowed into me; I decided 
to follow a similar way, constructing the form and a melody on the same descending 
chromatic scale. 
Esercizio di Pazzia 1 &2 (2012/2014). Esercizio 1 was commissioned by Siemens / Villa 
Romana and Esercizio 2 by the Ensemble 2e2m. Esercizio 1 is structured with visual 
effects by the colour codes; each performer has a choice of five to seven different 
colours. In Esercizio 2 this principle reaches its climax.

Francesco Filidei
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Pelnęs tarptautinį pripažinimą kaip kompozitorius ir 
pianistas Michaëlis Lévinas (g. 1949) muzikos mo-
kytis pradėjo anksti vaikystėje, pirmoji mokytoja – jo 
mama, rusiškosios pianizmo mokyklos atstovė Raissa 
Lévy, anksčiau gyvenusi Maskvoje ir Lietuvoje. Kom-
pozitoriaus Lévino muzika – tai neabejotino talento 
ženklas, jo kūriniams būdingas glaudus ryšys su litera-
tūriniu tekstu, teatru ir scena. Poezija, literatūra Lévino 
akiratyje atsidūrė neatsitiktinai – tai jo tėvo filosofo 
Emmanuelio Lévino įtaka, jo dėka kompozitorius išla-
vino minties lakumą, iškalbingumą, interpretacijos ir 
rašymo stilių. 

Lévinas studijavo Paryžiaus nacionalinėje konservatorijoje (fortepijoną, akompani-
mentą, simfoninį dirigavimą ir kompoziciją), čia sutiko tokias fortepijono legendas 
kaip Vlado Perlemuteras ir Yvonne Lefébure. Po to, kai savo pirmuosius kūrinius parodė 
Yvonne’ai Loriod, ji jaunąjį kompozitorių nuvedė tiesiai į garsiąją Messiaeno kompozi-
cijos klasę. 
Studijuodamas Lévinas kaip pianistas vyko į koncertines gastroles, Messiaeno paska-
tintas tapo Medičių vilos Romoje stipendininku. 1973 m. su Messiano klasės studentais 
Tristanu Murail’iu ir Gérard’u Grisey sukūrė ansamblį L’Itinéraire – vieną iš spektrinės 
muzikos pirmtakų.
Tęsdamas pianistinę karjerą, Lévinas pasirašė sutartį su Lucien Ades ir tapo pirmuoju 
prancūzų pianistu po Yves’o Nat’o, įrašiusiu visas 32 Beethoveno sonatas. Tarp ateities 
planų – Bacho Gerai temperuoto klavyro įrašai. Lévinas dėsto Paryžiaus konservatorijo-
je, yra Prancūzijos instituto Menų akademijos narys.

Pagal www.michaellevinas.com

Les rires du Gilles (1981). Kūrinį inspiravo juokavimo ir liūdesio – dviejų nuotaikų iš 
Commedia dell’Arte sugretinimas bei dainavimo ir kalbėjimo priešpastatymas. Muzikos 
instrumentais siekiama perteikti juoko ir raudos / verksmo dviprasmybę, kuri veikia 
muzikos sintaksę ir dramaturgiją. Taip pat dviprasmybės įspūdį kuria tradicinių ir elek-
troakustinių bei mušamųjų instrumentų skambesio konfrontacija. 
Concerto pour un piano espace No. 2 (1980). Lévinas laikomas vienu pirmųjų XX a. 
kompozitorių, tradicinį instrumentinės muzikos skambesio arsenalą praturtinusių 
nauja skambesio kokybe – elektriniais, kompiuteriniais garsais. Tai matyti ir pirmuo-
se jo darbuose – Arsis et Thésis (1971), Clov et Hamm  (1973), Appels  (1974), Froissements 
d’ailes (1975), Ouverture pour une fête étrange (1979), Concerto pour un piano espace Nr. 1 
ir Nr. 2 (1977/1980), ir stambiuose veikaluose orkestrui – La Cloche fêlée  (1988), Par-
delà (1994), Evanoui (2009), ir vienoje paskutinių jo partitūrų – Amphithéâtre (2012).
1977 m. Lévinas parašė pirmą koncerto versiją (Nr. 1), o 1980 m. kūrinį pritaikė ansam-
blio L’Itinéraire sudėčiai ir galimybėms. Pirma ir antra koncerto versijos – tai fortepijo-
no akustinių ypatybių studija. Dėka fortepijono pedalu sukuriamo rezonanso galima 
išgauti skambesį, primenantį XVII–XVIII a. liturginės muzikos aido efektą. Fortepijono 
grojimo manierą pakartoja elektriniai instrumentai, kuriantys mažo orkestro įspūdį. 
Taip pat Koncerte panaudoti triukšmai ir mušamųjų garsai. 
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Internationally recognized as pianist and composer Michaël Lévinas’ (b. 1949) musi-
cal training was marked from his very early childhood by the Russian school of piano, 
thanks to his mother, the pianist Raissa Lévy, coming from Moscow and Lithuania. 
Lévinas is characterized by an undeniable dramatic gift, a connection with the text, 
the theatre and the scene. The closeness with the text, literature and poetry in his mu-
sic was influenced by his father, the philosopher Emmanuel Lévinas, who passed on to 
him the taste of languages, thought, risk, interpretation and writing.
Lévinas studied piano, accompaniment, orchestra conducting and composing at the 
National Superior Conservatory of Paris. There he met the pianists Vlado Perlemuter 
and Yvonne Lefébure. After he showed his first works to Yvonne Loriod, she got him 
into Olivier Messiaen’s famous composing class. During his studies Lévinas went on his 
first tours as a pianist. Later, encouraged by Messiaen, he was appointed as a scholar-
ship student at the Villa Medicis in Rome. In 1973 with his classmates from Messiaen’s 
class, Tristan Murail and Gérard Grisey, he created the ensemble L’Itinéraire, founder of 
the spectral movement.
As for Lévinas’ career as a concert pianist, after he signed a contract with Lucien Ades, 
he was the first French performer of his generation after Yves Nat to record the com-
plete set of Beethoven’s 32 Sonatas. His future plans include the recording of the com-
plete set of Bach’s Well Tempered Clavier. 
Lévinas teaches at the Paris Conservatory and is a member of the Beaux-Arts Academie 
of the Institut de France.

From www.michaellevinas.com

Les rires du Gilles (1981). This piece was inspired by buffoonery and sadness, two 
different characters of the Commedia dell’Arte, and the opposition of speaking and 
singing. The instruments are supposed to introduce the laughing – crying ambiguity, 
based on the syntax and musical dramaturgy. Therefore it is expressed in the confron-
tation between the sounds of traditional instruments and electroacoustic and percus-
sion.
Concerto pour un piano espace No. 2 (1980). In his works, like Arsis et Thésis (1971), Clov 
et Hamm (1973), Appels (1974), Froissements d’ailes  (1975), Ouverture pour une fête 
étrange (1979), Concerto pour un piano espace No. 1 and No. 2 (1977/1980), including 
his great works for orchestra, like La Cloche fêlée (1988), Par-delà (1994), Evanoui (2009) 
or very recently Amphithéâtre (2012), Lévinas has been a pioneer regarding the new 
ideas of instrumental writing and the development of the sound range by the use of 
technological environments. 
In 1977 the first version of the Concerto was composed. Later it was reworked for a 
performance of L’Itinéraire ensemble in 1980. It is a study of piano acoustic features. 
The piano, thanks to the pedal resonance effect, creates the natural reverberation of 
liturgical music of the seventeenth and eighteenth centuries. Respectively the playing 
of piano is reverberated in the playing of amplified instruments (small orchestra). The 
composition also involves an element of noise and percussion. 
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Prancūzų kompozitoriaus Philippe’o Hurelo (g. 1955) 
kūryboje dominuoja orkestrinės ir kamerinės kompozi-
cijos, atliekamos įvairiose Europos šalyse ir kituose že-
mynuose. Tulūzos universitete Hurelas studijavo muziko-
logiją (Betsy Jolas kl.), Paryžiaus konservatorijoje – kom-
poziciją (Ivo Maleco kl.). 1983 m. Paryžiuje lankė Tris-
tano Murail’io kompiuterinės muzikos pamokas. Tarp 
kompozitoriaus apdovanojimų – Medičių vilos Romoje 
stipendija, Miuncheno Förderpreis der Siemens-Stiftung, 
dukart pelnyta SACEM premija. IRCAM’e dirbo muzikos 

tyrėju ir dėstė kompoziciją, buvo Arsenal de Metz ir Lotaringijos filharmonijos reziduo-
jantis kompozitorius. 1990 m. sukūrė naujosios muzikos ansamblį Court-circuit, yra šio 
kolektyvo meno vadovas. Nuo 2013 m. kompoziciją dėsto Liono konservatorijoje.
Hurelo kūrinius atlieka įvairūs orkestrai ir ansambliai bei dirigentai Pierre’as Boulezas, 
Davidas Robertsonas, Ludovicas Morlot, Tito Ceccherini, Jonathanas Nottas, Esa Pekka 
Salonenas, Kentas Nagano, Pierre-André Valade, François Xavieras Rothas, Christianas 
Eggenas, Lorraine Vaillancourt, Reinbertas de Leeuw, Bernardas Kontarsky. 2014 m. 
balandį Tulūzos Kapitolijuje įvyko jo operos Tanguy Viel’io tekstais premjera (opera su-
kurta Kapitolijaus užsakymu). Tarp naujausių sumanymų – muzika, rašoma Prancūzijos 
radijo filharmonijos orkestro ir IRCAM, festivalio Messiaen au Pays de la Meije, Ensemble 
Recherche, Ensemble Nikel ir kvarteto Diotima užsakymu. Nuo 1997 m. Hurelo kūrinius 
leidžia Éditions Lemoine.

Pagal philippe-hurel.fr

Pour Luigi (1994) sukurtas Barbaros Polla užsakymu ir dedikuotas Barbarai ir Luigi 
Polla. Kūrinio ritminius motyvus inspiravo afro-amerikiečių muzika, kuri iš esmės konf-
rontuoja su spektrinės muzikos kompozicija. Kūrinio visumą sudaro modifikuota for-
ma, turinti akivaizdžias padalas, plėtojimo ir reprizos epizodus. Anot kompozitoriaus, 
kūrinio pradžioje girdėti laipsniškas perėjimas į polifoninę faktūrą, kuri lėtėjant patiria 
eroziją. Ilgainiui šio skambesio ritminiai ir melodiniai motyvai pranyksta, jų vietoje pa-
sigirsta spektriniai sąskambiai. Kūrinio pradžios elementai originaliu pavidalu grįžta 
po ilgo muzikinės medžiagos plėtojimo. Ši plėtojimo atkarpa, kūrinio centras, išsiskiria 
komplikuota harmonija (gausiai naudojami mikro-intervalai), ritmine įvairove, kintan-
čiais tempais. Po jos skambanti trečia padala artima pirmajai, tačiau reprizą galima pa-
vadinti sintetine – joje girdėti ir motyvų, išaugusių plėtojimo epizode. Manipuliacijos 
šiais muzikiniais elementais tarsi provokuoja klausytojo atmintį.

Eric Denut
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Philippe Hurel (b. 1955), is a French composer of mostly orchestral and chamber 
works that have been performed throughout Europe and elsewhere. Hurel studied 
musicology at Toulouse University and composition with Betsy Jolas and Ivo Malec at 
the National Superior Conservatory of Paris. He also had private studies in musical 
computer science with Tristan Murail in Paris in 1983. His honours include a scholar-
ship at the Villa Medici in Rome, winning the Förderpreis der Siemens-Stiftung in Mu-
nich, and two prizes from SACEM. He has worked as a music researcher and taught 
composition at IRCAM, and served as composer-in-residence to both the Arsenal de 
Metz and the Lorraine Philharmonic. With Pierre André Valade he founded the new 
music ensemble Court-circuit in 1990 and has since served as its artistic director. Since 
2013 he has taught composition at the Lyon Conservatory.
His music has been performed by numerous orchestras and ensembles and by 
conductors such as by Pierre Boulez, David Robertson, Ludovic Morlot, Tito Ceccherini, 
Jonathan Nott, Esa Pekka Salonen, Kent Nagano, Pierre-André Valade, François Xavier 
Roth, Christian Eggen, Lorraine Vaillancourt, Reinbert de Leeuw and Bernard Kontarsky. 
Hurel’s opera based on a text by Tanguy Viel was premiered in April 2014 at the Capitole 
of Toulouse which was the commissioner. His other pieces have been commissioned by 
the Orchestre Philharmonique de Radio France / IRCAM, the festival Messiaen au Pays de 
la Meije, the Ensemble the Recherche, the Ensemble Nikel and the Diotima Quartet. Since 
1997 his music has been published by Éditions Lemoine.

From philippe-hurel.fr

Pour Luigi (1994) was commissioned by Barbara Polla and dedicated to Barbara & 
Luigi Polla. One of the most pregnant auditory consequences is the veritable rhythmic 
motifs, inspired by Afro-American music, which, while flagrantly contradicting the 
spectral notion of times, don’t cohabit any less with the harmonicals associated with 
spectral composition. The work’s overall form can be understood as a modified form in 
sections, with development and reprise. According to the composer: “The listener will 
perceive (from the beginning of the piece) the progressive establishment of a rigorous 
writing opening into a polyphony which, as it slows down, undergoes bit by bit a 
slow process of erosion. The progressive disappearance of the rhythmic and melodic 
elements of this polyphony leaves room for an essentially harmonic composition 
arising from calculating spectra. Through a long, non-linear process of acceleration, 
the central portion of the piece brings back the elements of the work’s beginning. 
This is the most complex section harmonically (extensive use of micro-intervals) and 
rhythmically (tempo modulations); it can be understood as a development section. 
The last section is related to the first, but contains within itself the diverse elements 
which appeared in the course of its progress. These elements interrupt the rhythmic 
discourse and act like signals, which make it possible to play on the listener’s memory.”

Eric Denut
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Po fortepijono ir kamerinės muzikos studijų Paryžiaus 
konservatorijoje Véronique Briel pelnė Hennessy-Mo-
zarto fondo stipendiją, kaip solistė koncertavo daugelyje 
Europos scenų, pasirodė su Vienos kameriniu orkestru, 
Amadeus Orchestra ir Symphony Orchestra Mozart). Pia-
nistė bendradarbiauja su kameriniais ansambliais, Pran-
cūzijos nacionaliniu ir Paryžiaus simfoniniais orkestrais; 
su muzikinio teatro organizacijomis (Les Musicomédiens, 
la Péniche Opéra, Sortie d’Artistes ir kt.) pasirodė plačiame 
repertuare nuo Offenbacho operečių iki šiuolaikinių pa-

statymų. Inicijuojant naujų kūrinių atlikimą Véronique Briel dirbo su ansambliais 
Erwartung, Intervals ir Ensemble 2e2m. Bendradarbiaujant su Prancūzijos ir Varšuvos ra-
diju įrašė menkai žinomos romantinės lenkų muzikos kompaktinę plokštelę, kurią išleido 
Dux Records. Pianistė dėsto Paryžiaus XVII regiono ir Sen Klodo konservatorijose.

After piano and chamber music studies at the National Conservartoire of Paris, 
Véronique Briel was winner of the Hennessy-Mozart scholarship and performed as a 
soloist in numerous halls of Europe (concerts with the Vienna Chamber Orchestra, the 
Amadeus Orchestra and the Symphony Orchestra Mozart). She collaborates regularly 
with chamber ensembles and orchestras (Paris and French National orchestras). She 
has also collaborated with various musical theatre companies (Les Musicomédiens, 
la Péniche Opéra, Sortie d’Artistes, etc.) in a repertoire ranging from operettas by 
Offenbach to contemporary creations. She has collaborated in the creation of numerous 
works with ensembles such as Erwartung, Intervals, and especially with the Ensemble 
2e2m. In collaboration with Radio France and Radio Warsaw she recorded a disc of little-
known works of the Polish romantic repertoire (Dux Records). Véronique Briel teaches 
piano at the Paris Conservatory (17th arroundissement) and Saint Cloud Conservatory.

Dirigentas Pierre Roullier studijavo Paryžiaus konser-
vatorijoje, pelnė nacionalinių ir tarptautinių įvertinimų, 
susikūrus Ensemble Orchestral de Paris buvo šio kolekty-
vo fleitininkas. Daug metų paskyrė solinės ir kamerinės 
muzikos atlikimui, koncertavo Japonijoje, Vokietijoje, 
Šveicarijoje, Belgijoje, JK, Italijoje, Taivane, Pietų Ame-
rikoje. Kaip fleitininkas grojo su pagrindiniais Paryžiaus 
ansambliais – Music Vivante, L’Itinéraire, Ars Nova – bei 
inicijavo nemažai jam dedikuotų kompozicijų. Nuspren-
dęs imtis batutos, dirigavo Prancūzijos operos teatruose 

ir šios šalies simfoniniams kolektyvams, Sofijos ir Osakos simfoniniams orkestrams, 
pasirodymų surengė Berlyno Konzerthaus, Bremeno Kunsthalle, Wiener Festwochen, 
Paryžiaus Opéra Comique ir Théâtre du Châtelet, Ruano teatre, Avinjono festivalyje. 
Dirigento repertuarą sudaro svarbiausi klasikinės muzikos opusai ir daugiau kaip 180 
premjerų, o diskografijoje – kūriniai nuo Bacho ir Beethoveno iki Takemitsu, Paulo Mé-
fano, Dusapino, Strasnoy ir Bedrossiano. Jo įrašai pelnė palankius kritikų įvertinimus 
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ir prestižinius apdovanojimus – Académie du Disque Français, Académie Charles Cros ir 
Académie du Disque Lyrique. Nuo 2005 m. Roullier vadovauja Ensemble 2e2m.

Pierre Roullier studied at the Paris Conservatory. He won many prizes, both national 
(Menuhin Foundation, soloist of Radio France, Jeunes Solistes tribune) and interna-
tional (Munich, Rotterdam, Martigny) before becoming the principal flute of the En-
semble Orchestral de Paris at its founding. For many years he devoted himself to a 
solo and chamber music career, which took him to the most important venues round 
the world (Japan, Germany, Switzerland, Belgium, England, Italy, Taiwan and South 
America). As a Flautist with the major ensembles for new music in Paris (Music Vivante, 
L’Itinéraire, Ars Nova), he initiated a wide repertoire of pieces dedicated to him. He 
then decided to devote himself to conducting, and was then invited to conduct by 
French opera houses and symphony orchestras, the Orchestra of Sofia and the Osaka 
Symphony Orchestra. He performed at the Konzerthaus in Berlin, the Kunsthalle in 
Bremen, the Wiener Festwochen in Vienna, the Opéra Comique and Théâtre du Châte-
let (Paris), Théâtre de Rouen, and the Avignon Festival. His repertoire, beside the major 
works, includes more than 180 premieres, and his recordings range from Bach to Toru 
Takemitsu and Paul Méfano, and from Beethoven to Dusapin, Strasnoy and Bedross-
ian. They have received widespread critical acclaim as well as prestigious awards from 
the Académie du Disque Français, the Académie Charles Cros and the Académie du 
Disque Lyrique. Pierre Roullier has been the director of the Ensemble 2e2m since 2005.

Ensemble 2e2m 1972 m. sukūrė kompozitorius Paulas 
Méfano. Tai vienas seniausių Prancūzijos kolektyvų, puose-
lėjančių šiuolaikinę muziką. Ansamblio pavadinimas – tai frazės etudes et expressions 
des modes musicaux (muzikos dermių studijos ir išraiška) akronimas. Per daugiau kaip 
40 metų ansamblis sukaupė įvairių stilių muzikos atlikimo patirtį bei parengė daugiau 
kaip 600 premjerų. Ensemble 2e2m klausytojus supažindina su naujais kūrėjais, ansam-
blio dėka dauguma naujų opusų įsitvirtino šiuolaikinės muzikos panoramoje. Įspū-
dingi pasirodymai rengiami ir gimtajame Šampinji prie Marnos, ir visame pasaulyje. 
Kolektyvo muzikantai puikiai interpretuoja įvairių stilių – klasikinę ir šiuolaikinę muziką 
ir pristato originalius tarpdalykinio meno projektus.

The Ensemble 2e2m, founded in 1972 by the composer Paul Méfano, is one of the oldest 
and most distinguished French ensembles dedicated to today’s musical creation. The initials 
that characterize it and which mean etudes et expressions des modes musicaux (studies and 
expressions of musical modes) have become an acronym, a guarantee of pluralism and open 
mindedness. It is needless to say that for over forty years the Ensemble has been aware of all 
musical practices. The Ensemble has premiered more than six hundred pieces. Before any 
other ensemble, 2e2m introduces composers to the public, and many pieces of its repertoire 
become major milestones. Although the home town of 2e2m has been Champigny-sur-
Marne, the outstanding performances of the Ensemble are acknowledged domestically and 
overseas. 2e2m not only tackles a whole range of styles – classical, modern and recent – but 
it also aims at being the main agent of new mixed art forms.



40

Spalio 24 d., šeštadienis, 20 val., Šiuolaikinio meno centras
24 October, Saturday, 8 p.m., Contemporary Art Centre

REPERTORIO ZERO (Italija | Italy) 
Franziska Schoetensack, smuikai | violins
Paolo Fumagalli, altai | violas
Giorgio Casati, violončelės | cellos
Elena Gabbrielli, fl eitos | fl utes
Paolo Casiraghi, klarnetai | clarinets
Paul Hübner, trimitai | trumpets
Simone Beneventi, mušamiejie | percussions
Francesco Zago, gitara | guitar
Andrea Agostini, kontrabosas | bass
Eleonora Ravasi, klavišiniai | keyboards
Andrea Rebaudengo, fortepijonas ir klavišiniai | piano & keyboards
Luca Valli, elektronika | electronics
Paolo Brandi, garso inžinierius | sound engineering

------------
Fausto Romitelli 
Professor Bad Trip: Lesson I ansambliui ir elektronikai | for ensemble and electronics

Riccardo Nova 
Yagé Howl ansambliui ir elektronikai | for ensemble and electronics

Fausto Romitelli 
Professor Bad Trip: Lesson II ansambliui | for ensemble

Giovanni Verrando 
Krummholz ansambliui | for ensemble

Fausto Romitelli 
Professor Bad Trip: Lesson III ansambliui | for ensemble
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Fausto Romitelli (1963–2004) studijavo Sienos Acca-
demia Chigiana (Franco Donatoni kl.) ir Milano Scuola 
Civica. Jo ankstyvąją kūrybą įkvėpė György Ligeti, Gia-
cinto Scelsi, Karlheinzo Stockhauseno, Pierre’o Boulezo ir 
Gérald’o Grisey muzika. Romitelli 1980-ųjų kūriniai – Ga-
nimede  (1986) ir Kû  (1989) – atspindi jo susidomėjimą 
garso materija. 1990-aisiais garso tyrimus kompozito-
rius tęsė Paryžiaus IRCAM, bendradarbiavo su ansam-
bliu L’Itinéraire. Garso sintezės ir spektrinės analizės 
eksperimentai buvo įgyvendinti to laikotarpio kompo-
zicijose: Sabbia del Tempo  (1991) ir Natura morta con 
fi amme (1991).
Romitelli nevengia hibridazacijos ir griauna klasikinę ir populiariąją muziką skiriančias 
sienas. Iškraipytos, psichodelinio roko įkvėptos kompozicijos, „nešvarios“ harmonijos – 
tai jo garsų pasaulis. Kompozitorius išgauna akustinius sąskambius, regis, atėjusius iš 
kito pasaulio ir primenančius elektroninės muzikos efektus. Paskutinis Romitelli kūri-
nys – video opera sopranui ir ansambliui An Index of Metals (2003, Paulo Pachini video) 
yra šio kompozitoriaus išmonės viršukalnė.

Pagal brahms.ircam.fr

Professor Bad Trip: Lesson I (1998), Lesson II (1998–1999), Lesson III (2000). Haliuci-
nacijomis alsuojantį muzikinį ciklą įkvėpė Henri Michaux poezija, paveikta meskalino 
ir kitų narkotikų, bei komiksų menininko Gianlucos Lerici, vadinamo Professor Bad Trip, 
psichodelinės karikatūros. Romitelli unikaliam braižui būdingas akustinių ir elektrinių 
instrumentų iškreiptų sąskambių derinimas, tokių instrumentų kaip mirlitonas ir armo-
nikėlė naudojimas. Kūriniai atliekami elektriniais ir tradiciniais klasikiniais instrumen-
tais, išgaunant iškreiptus, pavyzdžiui, zvimbimo, glissando efektus. 
Lesson I premjera nuskambėjo 1998 m. rugsėjo 24 d. Strasbūro muzikos festivalyje, jį 
atliko ansamblis Musiques Nouvelles, dirigentas Patrickas Davinas. Lesson II premjera 
įvyko 1999 m. kovo 10 d. IRCAM, dalyvaujant ansambliui L’Itinéraire ir dirigentui Patric-
kui Davinui. Lesson III premjerą 2000 m. spalio 3 d. Strasbūro muzikos festivalyje atliko 
ansamblis Ictus ir dirigentas Georges-Elis Octorsas.

Fausto Romitelli (1963–2004) fi rst studied under Franco Donatoni at the Accademia 
Chigiana in Siena, and later at the Scuola Civica in Milan. His early inspirations were 
György Ligeti and Giacinto Scelsi, followed by Karlheinz Stockhausen, Pierre Boulez 
and Gérald Grisey. His 1980s output already testifi ed to his interest in sound as, in his 
own words, a “material to be forged”: Ganimede  (1986) and Kû  (1989). In the 1990s, 
he continued his investigations of sound at IRCAM in Paris, and with the musicians of 
L’Itinéraire. Romitelli’s experiments in sound synthesis and spectral analysis informed 
his compositions during this period: Sabbia del Tempo  (1991) and Natura morta con 
fi amme (1991).
Romitelli did not shy away from hybridization, breaking down the barrier between 
art music and popular music. Distortion, saturation and psychedelic rock-inspired 
compositions and “dirty” harmonies were part of his musical universe. Some of the 
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completely acoustic sounds seem to be otherworldly and makes you think that there’s 
an electronic part. An Index of Metals (2003), a video-opera for soprano and ensemble, 
with video by Paulo Pachini, is Fausto Romitelli final work, the synthesis and summit 
of his musical language.

From brahms.ircam.fr

Professor Bad Trip: Lesson I (1998), Lesson II (1998–1999), Lesson III (2000). The cycle, 
that gives you a hallucinogenic feeling through music, was inspired by the poet Henri 
Michaux’s writings under the influence of mescaline and other psychedelic drugs. 
It was also inspired by the comic artist Gianluca Lerici a.k.a. Professor Bad Trip  and 
his psychedelic cartoons. The unique Romitelli’s style is characterized by blending 
distorted colorations of acoustic and electric instruments as well as accessories 
like the mirliton and harmonica. The composition includes the electric instruments 
alongside traditional classical instrumentation, drones, glissandi and amplification 
with distortion. 
Lesson I premiere: 24th September 1998 at Strasbourg Musica festival, the Musiques 
Nouvelles ensemble with Patrick Davin. Lesson II premiere: 10th March 1999 at IRCAM, 
L’Itinéraire ensemble with Patrick Davin. Lesson III premiere: 3rd October 2000 at Stras-
bourg Musica festival, the Ictus ensemble with Georges-Elis Octors.

Riccardo Nova (g. 1960) Milano G. Verdi konservatori-
joje studijavo fleitą ir kompoziciją (Giuliano Zosi ir Gia-
como Manzoni kl.). Vėliau Milane lankė Franco Donato-
ni pamokas, studijavo Sienos Accademia Chigiana. Nuo 
1990-ųjų kartkartėmis gyvena Indijoje, Pietų Indijos 
muzikos žinių sėmėsi vadovaujamas M.T. Raja’os Kesari.
Kompozitorius bendradarbiauja su pagrindiniais Eu-
ropos ansambliais, yra ansamblių Overclockd ir Artico-
olaction vienas įkūrėjų. 2000 m. su Romitelli, Giorgio 
Bernasconi, Giovanni Verrando ir Massimiliano Vielu 
įkūrė Sincronie.
Nova sukūrė muziką garsios Azijos-britų choreografės 

Akram Khan projektui Ma, kurio premjera 2004 m. įvyko Singapūre ir po to parodytas 
daugiau kaip 150 kartų prestižinėse pasaulio scenose – Sidnėjaus operos teatre, Queen 
Elizabeth Hall, Théatre de la Ville ir kt. 2008 m. Milane Nova’os naujausių kūrinių autorinį 
koncertą pristatė ansamblis Ictus. Kompozitoriaus kūrinių garso įrašų išleido Stradiva-
rius, Karnatic Lab Records ir Impossible Records.
Yagé Howl (2014) parašytas Romitelli kūrybai dedikuoto 2014 m. Milano muzikos fes-
tivalio užsakymu. Nova ir Romitelli buvo artimi bičiuliai, planavę sukurti bendrą kūrinį. 
Šį kūrinį (Yagé – tai haliucinogeninių savybių turintis alus) inspiravo Romitelli opusas 
Professor Bad Trip, galėjęs būti bendru dviejų autorių projektu.  Didelis dėmesys 
Nova’os kūrinyje tenka harmonijos deformacijai, kurią išgauna du klavišiniai. Šiems 
instrumentams Nova suprogramavo kompleksinį 26 skirtingų derinių tinklą. 

Pagal Universal Music Publishing Classical
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Riccardo Nova (b. 1960) studied both flute and composition at the Verdi Conservatory 
in Milan, with Giuliano Zosi and Giacomo Manzoni. Later he studied with Franco Dona-
toni in Milan and at the Accademia Chigiana in Siena. Since the early 90s he has been 
living periodically in India where he studied South Indian music with M.T. Raja Kesari.
He has been working with all the main European ensembles. He is the co-founder of the 
groups Overclockd and Articoolaction. In 2000, together with Fausto Romitelli, Giorgio 
Bernasconi, Giovanni Verrando and Massimiliano Viel, he has founded Sincronie.
He composed the music for Ma, the world wide acclaimed production of the young 
Asian-British choreographer Akram Khan. Since its première in Singapore in 2004, Ma 
has had more than 150 performances in all the most important theatres in the world 
(Sydney Opera House, Queen Elizabeth Hall, Théatre de la Ville, etc.). A portrait concert 
dedicated to Nova’s latest production was performed by the Ictus ensemble in Mi-
lan (2008). Several of his works have been recorded on the Stradivarius, Karnatic Lab 
Records and Impossible Records labels.
Yagé Howl (2014). The 2014 Milano Musica Festival was dedicated to Fausto Romitel-
li and commissioned a new work from Riccardo Nova. Nova was a close friend of 
Romitelli and recalls that one of the projects they would have liked to undertake was 
to compose a piece together. Romitelli’s Professor Bad Trip inspired the writing of Yagé 
Howl (Yagé is a brew with hallucinogenic properties), which aspires to be that desired 
joint work.  In the piece Nova gives great importance to the realization of the “har-
monic deformation”, produced above all by two keyboards for which the composer 
has elaborated and programmed a complex network of 26 different tunings.

From Universal Music Publishing Classical

Kompozitorius, muzikinių esė autortius Giovanni 
Verrando (g. 1965) pradžioje mokėsi groti fortepijonu 
ir klasikine gitara. Studijavo Milano G. Verdi konserva-
torijoje (Manzoni, Castiglioni ir Zosi kl.) ir Milano valsty-
biniame universitete (filosofijos studijos). Vėliau Sienos 
Accademia Chigiana studijavo kompoziciją, vadovauja-
mas Donatoni. 1993–1997 m. gyveno Paryžiuje, lankė 
IRCAM renginius ir Murail’io pamokas. 2011 m. 55-oje 
Venecijos bienalėje pelnė Sidabrinio liūto apdovanojimą 
už ansamblio Repertorio Zero sukūrimą. Jo kūriniai atlie-
kami visame pasaulyje: Wien Modern, Centre Pompidou, 
Berliner Festspiele, Strasbūro ir Milano muzikos festiva-
liuose, Opera Bastille, Venecijos bienalėje, Ciuricho Tonhalle, Stokholmo New Music, Ro-
mos festivalyje Europa, Hadersfildo šiuolaikinės muzikos festivalyje, Ženevos Archipel, 
Oslo Ultima, Varšuvos rudenyje ir kt. Muzikinių esė autorius, 2013 m. pasirodė jo knyga 
New lutherie: orchestration, grammar, aesthetics. 2015–2016 m. yra Helsinkio J. Sibeli-
jaus akademijos kviestinis profesorius.
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Verrando kūryba skaidoma į du laikotarpius. Pirmajame dominuoja harmoninių sąs-
kambių kompozicijos (Alex Brücke Langer, Sottile, Il ruvido dettaglio celebrato da Aby 
Warburg). Kūriniams nuo 2005 m. būdingas autoriaus domėjimasis instrumentų gali-
mybių transformacijomis (Triptych, Krummholz, Dulle Griet, Multiplicity). 
Krummholz (2014) sukūrimas buvo daugelį mėnesių trukusio instrumentų tyrimo re-
zultatas. Kūrinį užsakė Milano muzikos festivalis. Žodis Krummholz – tai atšiauriame 
kraštovaizdyje augantis iškreiptų formų, išsausėjęs medis (pušis). Jį galima palyginti su 
žmogaus išgyvenimu sudėtingomis sąlygomis, gebėjimu atsilaikyti prieš šią neįprastą, 
beprotišką aplinką. Fragmentas iš kūrinio pastabų atlikėjams: 
Mušamieji: paruošas smuikas, plastiku dengtas kartonas, aliuminio folija, bosinis bū-
gnas (derinimas D), 6 lėkštelės (suderintos žemyn g-cis-e-g-gis-ais).
Styginių trio nariai ant kairės rankos turi mūvėti ploną, elastinę pirštinę; prie pirštinės 
pirštų, išskyrus nykštį, turi būti priklijuoti ar stipriai pritvirtinti 4 siuvimo antpirščiai.
Perkusininkas ant kairės rankos turi mūvėti ploną, elastinę pirštinę su ant visų pirštų 
priklijuotais / pritvirtintais siuvimo anrpirščiais.

Pagal www.giovanniverrando.net

The composer, writer of musical essays Giovanni Verrando (b. 1965) began his musical 
studies at a very early age with the piano and classical guitar. He studied composition 
at the Verdi Conservatory in Milan with Manzoni, Castiglioni and Zosi, and philosophy 
at Milan State University. Later he continued at the Accademia Chigiana in Siena with 
Donatoni. In 1993–1997 he lived in Paris, attended IRCAM and the composition class 
of Murail. He was recently appointed visiting professor at the Sibelius Academy in Hel-
sinki for 2015–2016. In 2011 he received the Silver Lion of the 55th Biennale di Venezia, 
as Repertorio Zero’s deviser and founder. His music has been presented at festivals 
and seasons all over the world: Wien Modern, Centre Pompidou, Berliner Festspiele, 
Strasbourg Musica Festival, Opera Bastille, Biennale di Venezia, Zürich Tonhalle, Milano 
Musica, Stockholm New Music, Roma Europa, Huddersfield Contemporary Music Festi-
val, Archipel de Geneve, Oslo Ultima Festival, Warsaw Autumn, etc.
His musical production is characterized by two different periods. During the first one 
his works were developed mostly through harmonic fields (Alex Brücke Langer, Sottile, 
Il ruvido dettaglio celebrato da Aby Warburg). Starting from 2005, his musical research 
became focused on a new lutherie (Triptych, Krummholz, Dulle Griet, Multiplicity). He 
has written many musical texts and essays, and his book New lutherie: orchestration, 
grammar, aesthetics was published in 2013.
Krummholz (2014) was a result of many months of instrument research. It was com-
missioned by the Milano Musica festival. The title means a tree, growing in landscapes 
with extreme weather conditions, misshapen and dried. It may be compared to the 
way of life that finds its own balance in special circumstances; it looks crazy, and unu-
sual, and yet it is very vibrant, and is able to withstand the environment. From perform-
ance notes: 
Percussions: prepared violin, plastic-coated carton, suspended aluminum foil, bass 
drum (tuned: D), 6 crotales (in ascending order: G-C#-E-G-G#-A#).
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The members of the string trio wear a thin, elastic glove on their left hand; 4 sew-
ing thimbles are glued (or firmly fixed) to the glove, on fingers 1-2-3-4, excluding the 
thumb.
The percussionist wears a thin, elastic glove on his/her right hand, with thimbles glued 
(or firmly fixed) to all 5 fingers.

From www.giovanniverrando.net

Ansamblį Repertorio Zero 2008 m. 
Milane sukūrė Andrea Minetti, 
Paola Elia ir Giovanni Verrando. 
Kolektyvą sudaro tarptautinė 
kompozitorių ir atlikėjų komanda, 
vienijama novatoriškos muzikos 
kalbos paieškų ir naujų muzikos 
instrumentų tyrimų. Ansamblis 
bendradarbiauja su įvairiais kūrėjais, rengia koncertus ir edukacinius projektus.
Repertorio Zero muzikantai, garso inžinieriai ir scenos režisieriai naudoja elektrinius, 
kompiuterinius, paruoštus instrumentus, bendradarbiauja su kompozitoriais, kurie 
rašo muziką ansamblio užsakymu. Kolektyvo meninę viziją formuoja, programas su-
daro bei naujus kūrinius inicijuoja Repertorio Zero meno komitetas, kuris atnaujina-
mas kartą per tris metus. Vadovų tarybos renkamą Komitetą sudaro ir kompozitoriai, 
rašantys muziką ansambliui. 2011 m. už inovatyvius šiuolaikinės muzikos tyrimus ir 
avangardo sampratos plėtojimą Repertorio Zero pelnė Venecijos bienalės Sidabrinio 
liūto apdovanojimą. 

Pagal repertoriozero.org

Repertorio Zero, a non-profit organization, was spearheaded in Milan in 2008 by An-
drea Minetti, Paola Elia and Giovanni Verrando. Repertorio Zero is formed by a group 
of international composers and musicians who carry on research on musical language 
and new instruments. Repertorio Zero collaborates with international authors, pro-
ducing concerts and didactic events.
Musicians, sound engineers and stage directors make use of electric, computerized, 
amplified, concrete instruments and work very closely with composers that develop 
their own personal research through compositions commissioned by Repertorio Zero.
Strategic, artistic guidelines and contents are designed by Repertorio Zero’s Artistic 
Committee formed by composers and musicians. The Artistic Committee, renewed 
every three years, writes and commissions new works to external authors. The Artistic 
Committee is elected by the Board of Directors.
In 2011 Repertorio Zero, was awarded with the Silver Lion at the Biennale di Venezia, 
for its “innovative research – in its way of working with today’s music – that seeks to 
expand on the experience of the traditional avant-garde, addressing a repertoire yet 
to be constructed and with the need to find solutions to the many variables in con-
temporary music”.

From repertoriozero.org
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Spalio 25 d., sekmadienis, 18 val., Šiuolaikinio meno centras
25 October, Sunday, 6 p.m., Contemporary Art Centre

ENSEMBLE MISE-EN NEW YORK (JAV | USA)

-----------------------
Frederic Rzewski 
Moonrise with memories bosiniam trombonui ir šešiems sopraniniams 
instrumentams | for bass trombone and six soprano instruments
96 penkiems atlikėjams | for fi ve players
Spots keturiems instrumentams | for four instruments

Daniel Fishkin 
Composing the Tinnitus Suites: 2011 ansambliui | for ensemble 

Sang Song 
Quasi-Elegy ansambliui | for ensemble 

Moon Young HA 
(in)stillness bosinei fl eitai, bosiniam klarnetui, trombonui, fortepijonui, smuikui ir 
kontrabosui | for bass fl ute, bass clarinet, trombone, piano, violin and contrabass

Pascal Le Boeuf 
Antithesis ansambliui | for ensemble
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Belgijoje gyvenančio JAV kompozitoriaus 
Frederico Rzewskio (g. 1938) kameriniai, 
vokaliniai ir fortepijoniniai opusai atliekami 
visame pasaulyje. Kaip pianistas 1960-aisiais 
jis nemažai koncertavo su fleitininku Severino 
Gazzelloni, 1966 m. Romoje su Alvinu Curranu 
ir Richardu Teitelbaumu sukūrė improvizacijų ir 
elektroninės muzikos ansamblį Musica Elettroni-
ca Viva ir su juo koncertavo 1966–1971 m. Vėliau 
dažnai skambino fortepijonu solo, atliko savo ir 
kitų šiuolaikinių autorių kūrybą. 1977–2003 m. 
dėstė Liežo karališkojoje konservatorijoje, 1983–
2003 m. buvo kompozicijos profesorius. Skaitė paskaitas Vokietijoje, Olandijoje, JAV.
Moonrise with memories (1978) sukurtas Davidui Taylorui, kurio prašymu kūrinys 
turėjo būti bosiniam trombonui ir žemų tembrų instrumentų akompanimentui. Bet 
kompozitorius pasirinko kitą sudėtį. Joje tradicinis soluojančios melodijos ir akompa-
nimento santykis pakeistas vietomis, nes bosiniam trombonui pritaria šeši sopraniniai 
instrumentai (pavyzdžiui, obojus). Kūrinį sudaro pakylanti ir nusleidžianti arkos forma, 
kurios centre skamba dainos Langstono Hugheso eilėraščio World War II žodžiais me-
lodija. Pjesės sukūrimui įtakos turėjo ir kompozitoriaus perskaityta Colino Turnbullo 
knyga The Forest People (1962) apie pigmėjų kultūrą. Anksčiau su šios tautelės muzi-
kiniu folkloru Rzewskis nebuvo susidūręs. Šis jam pasirodė artimas ir kompozitorius 
centrinėje improvizacinėje kūrinio padaloje panaudojo heterofoninę techniką. Bosinį 
tromboną Rzewskis palygino su pigmėjų apeigose naudotu molino instrumentu. Tai į 
ilgą trimitą panašus instrumentas, imituojantis įvairius miško garsus. Juo buvo prane-
šama apie kilusį pavojų, žmogaus mirtį. Į tai reaguodamas savo kūrinį kompozitorius 
komponavo kaip optimistinį atsaką. 

Frederic Rzewski

96 (2003) – tai kanonas, pasižymintis ir griežta sistema, ir netvarka. Rzewskis šią pjesę 
sukūrė savo mokytojui Elliottui Carteriui jam įžengus į 96-uosius gyvenimo metus. Tai 
padiktavo kūrinio tempą (ketvirtinė lygi 96) ir garsaeilį, kuriame užkoduota mokytojo 
pavardė: C – A – Re (D) – Ti (H) – E – Re= (H=). Prie šio kodo pridėjus kitus šešis garsus 
buvo sudaryta dvylikagarsė serija. Jos rotacijomis pagrįsti du trumpi penkiadaliai ka-
nonai ir jų repriza. Vienos ir dviejų oktavų kanonus galima atlikti bet kokiais reikiamą 
diapazoną turinčiais instrumentais. 

Paul Griffiths

Ciklą Spots (1986) sudaro trylika vienos minutės trukmės pjesių, atliekamų laisva eilės 
tvarka ir bet kokiu instrumentu. Regis, tai gali skambėti chaotiškai, tačiau miniatiūrų 
žavesys prikausto klausytojo dėmesį, pamirštant, jog ciklas stokoja vientisumo. Pjesės 
išties originalios. Pavyzdžiui, vienoje jų veržlią violončelės melodiją palydi atšokančio 
krepšinio kamuolio ritmą imituojantis pritarimas; kitoje atlikėjas deklamuoja orų 
prognozės tekstą. Džiazuojanti muzikos nuotaika kuriama ir sudėtingais ritmais bei 
kontrapunktais, ir paprastomis, linksmomis melodijomis.

Frederic Rzewski
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Frederic Rzewski (b. 1938) is an American composer, now resident in Belgium, of 
mostly chamber, vocal and piano works that have been performed throughout the 
world; he is also active as a pianist. As a pianist, he frequently performed with the 
flautist Severino Gazzelloni in the 1960s. He then co-founded with Alvin Curran and Ri-
chard Teitelbaum the improvisational and live electronic ensemble Musica Elettronica 
Viva in Rome in 1966 and performed with it from 1966 to 1971. Since then, he has been 
active as a pianist, primarily in performances of his own pieces and music by other 
contemporary composers.
He taught at the Royal Conservatory in Liège from 1977 to 2003, where he was profes-
sor of composition from 1983 to 2003. He has given lectures in Germany, the Nether-
lands and the USA.
Moonrise with memories (1978) was commissioned by and written for David Taylor in 
1978. Taylor specifically requested a piece for bass trombone, a piece that could not 
be played on a tenor instrument. He also suggested an accompanying ensemble of 
bass (or other low-range) instruments, but I chose instead a different arrangement. 
The soloist is accompanied by any six instruments that can play in the soprano range 
(more or less that of an oboe), so that the customary relation of melody and support-
ing parts is turned upside down. The form is an arch, ascending and descending on 
either side of a central song, which is based on a short poem, World War II, by Langston 
Hughes. The thinking behind this simple piece was influenced by, perhaps more than 
anything else, my reading of Colin Turnbull’s book on Pygmy culture, The Forest People 
(1962). Without knowing a great deal about Pygmy music, I nevertheless felt strangely 
in tune with it, and in fact, used some heterophonic techniques, especially in the cen-
tral semi-improvisatory section. The bass trombone could be heard as the molimo of 
a Pygmy ceremony, a kind of long trumpet that is used to imitate the various voices 
of the forest. It is usually brought out and played when something big goes wrong, or 
when somebody dies, and an optimistic answer to a threatening situation is needed. 
Moonrise with memories is likewise intended as a modest contribution toward a music 
of optimism.

Frederic Rzewski

96 (2003) is a canon and has a system at once strict and unruly. Composed in 2003 for 
Rzewski’s teacher Elliott Carter, in anticipation of the latter’s 96th year, the metronome 
speed is appropriately quarter note = 96, and the piece honours its dedicatee also in 
spelling out his name in the notes: C – A – Re (D) – Ti (B) – E – Re= (B=). A twelve-tone 
row is produced by adding the six remaining notes, and this rotates throughout most 
of the piece, which comprises a pair of brief five-part canons plus a homecoming. The 
canons are in octaves and double octaves, and may be played by any instruments hav-
ing the requisite ranges.

Paul Griffiths

Spots (1986) consists of 13 one-minute pieces, playable in any order, with any instru-
ments. This results in a somewhat ragtag collection, but the miniatures are often 
charming (even jazzy) enough on their own to cause the listener to ignore the lack of 
overall effect. The cycle includes a movement in which a vigorous cello melody is 
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supported by the rhythms of a bounced basketball. In others a player recites a weather 
report, and jazziness gives way to rhythmic and contrapuntal complexity or to plain, 
cheerful melodiousness.

Frederic Rzewski

Kompozitoriaus, garso menininko, instrumentų kūrėjo 
Danielio Fishkino mokytojai buvo kompozitorė Mary-
anne Amacher ir multi-instrumentininkas Markas Ste-
wartas. Su Amerikos simfoniniu orkestru jis grojo solo 
moduliniu sintezatoriumi, sukūrė garso instaliacijų to-
kiose erdvėse kaip krovininiai liftai ar apleistos koncertų 
salės, dalyvavo daugybėje punko pasirodymų. Fishkino 
darbai, tiriantys klausos sutrikimų aspektus, sulaukė tarp-
tautinio dėmesio; už šią veiklą jis pelnė Vokietijos Tinni-
tus-Stifung ambasadoriaus titulą. Kompozicijos magistro 
laipsnį Fishkinas įgijo Wesley universitete Midltaune, paskaitų apie analoginę sintezę 
kursą dėsto Bardo koledže.
Composing the Tinnitus Suites: 2011 (2015). 2011 m. sukūriau instrumento modelį su 
įtemptomis dvidešimties pėdų ilgio fortepijono stygomis, per kurias braukiama, o ne 
užgaunama plaktukais, o siekiant išgauti stipresnį garsą, naudojamas gitaros plektras. 
Instrumentą pavadinau Lady’s Harp menininkių Ellen Fullman ir Maryanne Amacher 
bei senovės graikų eolinės arfos, kurios stygos skamba pučiant vėjui, garbei. Compo-
sing the Tinnitus Suites: 2011 buvo kuriamas šiuo instrumentu. Furjė analizės metodu 
suapvalintas stygų obertonų sekas pritaikiau šešiems Ensemble Mise-En instrumen-
tams. Ši pjesė yra iš ciklo Composing the Tinnitus Suites 2008–2011. Tai – sumanymas 
prašyti muziką, kurios klausantis spengimas ausyse skambėtų ne įkyriai ir bjauriai, bet 
patraukliai ir maloniai.

Daniel Fishkin

A composer, sound artist and instrument builder, who is completely ambivalent about 
music, Daniel Fishkin studied with the composer Maryanne Amacher and with the 
multi-instrumentalist Mark Stewart. He has performed as a soloist on a modular syn-
thesizer with the American Symphony Orchestra, developed sound installations in 
freight elevators and abandoned concert halls, and played innumerable basement 
punk shows. Daniel’s lifework, investigating the aesthetics of hearing damage, has 
received international press; as an ally in the search for a cure, he has been awarded 
the title of Ambassador by the Deutsche Tinnitus-Stifung. Daniel received his MA in 
Music Composition from Wesleyan University and currently teaches courses in analog 
synthesis at Bard College.
Composing the Tinnitus Suites: 2011 (2015). During a residency in 2011, I created a 
system of tensioned twenty-foot long piano wires “bowed” by mixer feedback. Rather 
than plucking the strings, I discovered I could sustain its tone infinitely, using guitar 
pickups. I named it Lady’s Harp, named in tribute to Ellen Fullman, Maryanne Amacher, 
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and the ancient Greek Aeolian harp, whose strings are played by the wind. Composing 
the Tinnitus Suites: 2011 I created with the Lady’s Harp. Using Fourier analysis, I 
approximated the overtone content of the Harp’s strings and transcribed it for the six 
instruments of Ensemble Mise-En. Actually, this piece is a smaller excerpt from a larger 
series, Composing the Tinnitus Suites 2008–2011. I want to make music that makes 
tinnitus desirable rather than hated or feared.

Daniel Fishkin

Korėjoje gimęs bei Niujorke gyvenantis kompozitorius 
Sang Songas studijavo estetiką, filosofiją ir teisę (ati-
tinkamai – Seulo nacionaliniame ir Kolumbijos univer-
sitetuose bei Jeilio teisės mokykloje). Nuo šių metų ru-
dens Niujorko universitete (CUNY Graduate Center) tęsia 
kompozicijos daktaro studijas. 
Quasi-Elegy (2015) – tai individualiai interpretuojama 
palimpsesto kaip ištrintos atminties ar iškreiptų prisimi-
nimų idėja. 
Palimpsestas (daikt.): senas dokumentas, kuriame iš-
trynus (nuskutus) originalų tekstą rašoma antrą kartą; 
tai, kas pakito bėgant laikui, bet šio pokyčio įrodymai 
akivaizdūs.

Unisonas (daikt.). 1 a: vienodo aukščio garsų sąskambis; grynosios primos intervalas; b: 
darnos būsena; c: tos pačios melodijos užrašymas, atlikimas įvairiais balsais ar instru-
mentais grynosios primos, vienos ar dviejų oktavų intervalu; 2: harmoninga sąjunga: 
darna, santarvė.
Juvenilia (dgs. daikt.). 1: ankstyvoji menininko kūryba; 2: meno kūriniai, skirti jaunimui.

Pagal Merriam-Webster English Dictionary

Sang Song is a Korean-born composer based in New York City. Sang studied aesthet-
ics, philosophy and law at Seoul National University, Columbia University and Yale Law 
School, respectively. Beginning this autumn, he will start pursuing a doctorate degree 
in composition at the CUNY Graduate Center.
Quasi-Elegy (2015) is a kind of palimpsest that explores the idea of erased and dis-
torted memories – with a personal twist. 
Palimpsest (n.): a very old document on which the original writing has been erased 
and replaced with new writing; something that has changed over time and shows evi-
dence of that change.
Unison (n.). 1 a: identity in musical pitch; specifically: the interval of a perfect prime; b: 
the state of being so tuned or sounded; c: the writing, playing or singing of parts in a 
musical passage at the same pitch or in octaves; 2: a harmonious agreement or union: 
concord.
Juvenilia (n. pl.). 1: compositions produced in the artist’s or author’s youth; 2: artistic or 
literary compositions suited to or designed for the young.

From Merriam-Webster English Dictionary
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Pastaraisiais metais naujosios muzikos sferoje dirban-
tis Moonas Young HA yra Ensemble Mise-En įkūrėjas ir 
vadovas. Niujorke Moonas organizuoja ir pristato stul-
binančiai originalias ir netikėtas šiuolaikinės muzikos 
programas. Kompozitoriaus opusai atliekami visame pa-
saulyje, o kūrinius užsako pagrindiniai ansambliai ir ka-
meriniai orkestrai. Svarbiausi menininko eksperimentai 
įgyvendinami bendradarbiaujant su Niujorko Ensemble 
Mise-En atlikėjais. 
(in)stillness (2015) – naujausia Moono kompozicija, pir-
mą kartą pristatyta 2015 m. rugsėjo 11 d. Niujorke, MISE-
EN_PLACE Bushwick.

Moon Young HA has spent the past years working to redefine the new music scene 
in New York. As the founder and director of Ensemble Mise-En, Moon curates and 
conducts some of the most unexpected, perplexing, and widely noticed concerts of 
contemporary classical music in the city today. As a composer, Moon’s works are heard 
worldwide, commissioned by major ensembles and chamber orchestras, and featured 
prominently in experimental collaborations with the musicians of New York-based en-
semble mise-en.
(in)stillness (2015) is a new piece, premiered on 11th September 2015 in New York, 
MISE-EN_PLACE Bushwick.

„Elegantiškai novatoriškas“ – taip apie pianistą, kom-
pozitorių ir elektroninės muzikos atlikėją Pascalį Le 
Boeuf’ą rašo New York Times. Jo akiratyje – nuo šiuolai-
kinės muzikos improvizacijų iki klasikos ir technologijų 
sintezės. Vien 2015 m. Le Boeuf’as pelnė reikšmingų 
įvertinimų – tai fondo ASCAP Johnny Mandel premija, 
JAV New Music stipendija bendradarbiaujant su grupe 
Righteous Girls bei Independent Music premija džiazo, 
eklektikos ir elektronikos kategorijose. Pascalis sukū-
rė muziką Emmy apdovanotam kino filmui King Lines 
(2008), 2008 m. pelnė pirmą premiją Tartautiniame dainų kompozicijos konkurse. Nuo-
latos koncertuoja kaip fortepijoninio trio Pascal’s Triangle narys (su kontrabosininke 
Linda Oh ir būgnininku Justinu Brownu). Kaip klavišininkas pasirodė JAV menininko 
D’Angelo koncertų turo Black Messiah’15 ir britų elektroninės grupės Clean Bandit kon-
certų turo Rather Be ‘15 programų pradžioje, nuolatos koncertuoja su Australijos pop 
menininke Meg Mac. Šiuo metu studijuoja Princetono universiteto kompozicijos dok-
torantūroje pagal Naumburgo doktorantų stipendijų programą.
Antithesis (2015). Ne kartą esame patekę į situaciją, kai kiti stengiasi paveikti mus ir 
mūsų veiksmus. Tie žmonės – tai politikai, šeimos nariai, bendradarbiai, draugai ar tei-
sėsaugos pareigūnai. Tačiau mes galime rinktis – sutikti ir padaryti tai ko prašoma ar 
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prieštarauti, atsisakyti. Ši daugiadalė muzikos kompozicija paremta mano reakcijomis 
prieštaringose situacijose, į kurias esu patekęs kaip kūrėjas. Skiriama tiems, kurie pir-
menybę teikia užsispyrimui ir geba prieštarauti.

Pascal Le Boeuf

Described as “sleek, new” by the New York Times, Pascal Le Boeuf is a pianist, com-
poser and electronic artist whose interests range from modern improvised music to 
cross-breeding classical with production-based technology. Le Boeuf’s most recent 
awards include the 2015 ASCAP Foundation Johnny Mandel Prize, a 2015 New Music 
USA Grant in collaboration with Righteous Girls, and Independent Music Awards in 
the Jazz, Eclectic and Electronica categories. He composed music for the 2008 Emmy 
Award-winning movie King Lines and won first place in the 2008 International Song-
writing Competition. Pascal performs and records regularly with the piano trio Pascal’s 
Triangle featuring bassist Linda Oh and drummer Justin Brown. As a keyboardist, Pas-
cal has opened for D’Angelo (Black Messiah’15 tour), British electronic group Clean 
Bandit (Rather Be’15 tour), and regularly performs with Australian pop artist Meg 
Mac. He is currently pursuing a PhD in Music Composition at Princeton University as a 
Naumburg Doctoral Fellow.
Antithesis (2015). We all experience situations in which others are trying to guide 
our actions to some degree. Whether it be politicians, family members, co-workers, 
friends or law enforcement officers, we have a choice to respond by either conforming 
and delivering what is expected, or rebelling and delivering the opposite. This multi-
movement composition is based on delivering the antithesis to various scenarios I’ve 
encountered as a composer and is dedicated to those who prefer to be contrary just 
because they can.

Pascal Le Boeuf

Niujorke reziduojančiam šiuolaikinės muzikos kolektyvui Ensemble Mise-En vado-
vauja kompozitorius Moonas Young HA. Ansamblį sudaro talentingi jauni atlikėjai. Jie 
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plačiam klausytojų ratui pristato originalų muzikos repertuarą, perteikdami įvairialypę 
multi-kultūrinę ir intelektualią patirtį. Ansamblyje groja įvairių tautų muzikantai, ku-
riuos vienija pavadinime Mise-En užkoduota vertybė: korėjiečių kalba mee reiškia grožį, 
zahn – dekoruoti, gražinti. 
Nuo susikūrimo 2011 m. ansamblis propaguoja pripažintų ir jaunų kompozitorių kūri-
nius, rengia dinamiškus, didelio masto koncertus, bendradarbiauja su tokiomis orga-
nizacijomis kaip Vašingtono aikštės šiuolaikinės muzikos sąjunga, Tarptautinis moterų 
muzikoje aljansas, Austrijos kultūros forumas Niujorke, fondas Open Meadows, Niujor-
ko universitetas ir Niujorko menų fondas, I-Park, Bostono Goethe’s institutas, Villa Gillet 
ir kt. Ansamblis yra atlikęs 208 kompozicijas, iš kurių 86 buvo sukurtos šiam kolektyvui, 
54 – JAV premjeros. Pasirodymai rengiami koncertų salėse (Le) Poisson Rouge ir The 
Cell, Bohemijos nacionalinėje salėje, Italijos akademijoje, centre DiMenna, Tenri kultū-
ros institute. Greta mažiau žinomų kompozitorių muzikantai atlieka etapinių kūrėjų 
muziką, rengia autorinius vakarus (minėtini kompozitoriai – Bentas Sørensenas, Wolf-
gangas Mittereras, Hansas Abrahamsenas, Sofia Gubaidulina, Lukas Ligeti). Neužilgo 
planuojamas Toshio Hosokawa’os kūrybos koncertas.

Ensemble Mise-En is a New York-based contemporary music collective led by com-
poser Moon Young HA. Comprised of talented young musicians, the personnel strive 
to bring a repertoire of challenging new sounds to diverse audiences. We wish to 
impart an experience that is simultaneously multi-cultural, intellectually stimulating, 
and aesthetically pleasing. As a collective, the multi-national personnel has coalesced 
around a real aesthetic agenda, crystallized in the name mise-en: “mee”, in Korean, 
means “beauty”, and “zahn”, “to decorate”, and the group unabashedly promotes “beau-
tiful” artwork to increasingly diverse audiences of contemporary sounds.
The ensemble promotes large-scale, dynamic performances of contemporary music 
featuring the works of established and budding composers. Since its inception in 
2011, Ensemble Mise-En has collaborated with many esteemed partners such as: the 
Washington Square Contemporary Music Society, the International Alliance for Wom-
en in Music, the Austrian Cultural Forum New York, the Open Meadows Foundation, 
New York University, the New York Foundation for the Arts, I-Park, the Goethe-Institute 
Boston, Villa Gillet (FR) and others. To date, the ensemble has presented a total of 208 
pieces, including 86 works written for the group, and 54 US/NY premieres. The en-
semble has performed at exciting venues such as (Le) Poisson Rouge, the Bohemian 
National Hall, the Italian Academy, the DiMenna Center, the Tenri Cultural Institute and 
The Cell.
Ensemble Mise-En has premiered dozens of works by lesser known composers along-
side reigning powers of the contemporary scene, including portrait concerts of compos-
ers Bent Sørensen, Wolfgang Mitterer, Hans Abrahamsen, Sofia Gubaidulina, Lukas Ligeti 
and upcoming programmes dedicated to the works of Toshio Hosokawa, and more.
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Spalio 25 d., sekmadienis, 20 val., Šiuolaikinio meno centras
25 October, Sunday, 8 p.m., Contemporary Art Centre

CRASH ENSEMBLE (Airija | Ireland)
Anna Cashell, smuikas | violin
Lisa Dowdall, altas | viola
Kate Ellis, violončelė | cello
Malachy Robinson, kontrabosas | double bass
Lina Andonovska, fl eita | fl ute
Deirdre O’Leary, klarnetas, bosinis klarnetas | clarinet, bass clarinet
Roddy O’Keeff e, trombonas | trombone
Alex Petcu, mušamieji | percussion
Andrew Zolinsky, fortepijonas | piano
John Godfrey, elektrinė gitara | electric guitar
--------------------------------------------

Donnacha Dennehy
Streetwalker ansambliui | for ensemble 

Michael Gordon
Light is calling paruoštam smuikui ir 
garso įrašui | for amplifi ed violin and 
audio playback

Steve Reich
Double Sextet sekstetui | for sextet

*********

Michael Gordon
Gene Takes a Drink mažam ansambliui | 
for small ensemble

Terry Riley
Giant-Hairy Nude-Warriors Racing Down 
the Slopes of Battle ansambliui | for 
ensemble:

1. Damage to Babylon
2. The Descendifying Spiral
3. Loops for Ancient-Giant-Nude-Hairy-
Warriors Racing down the Slopes of 
Battle



55

Donnacha Dennehy (g. 1970) muziką rašo sopranui 
Dawn Upshaw, pianistei Joannai MacGregor, Kronos ir 
Smith kvartetams, Šv. Pauliaus kameriniam orkestrui, an-
sambliams Alarm Will Sound, Bang On A Can All-Stars, Lu-
cilin, Electra, Fidelio Trio, Icebreaker, Toronto Contact, Ha-
gos perkusininkams, San Francisko šiuolaikinės muzikos 
atlikėjams, RTE nacionaliniam ir BBC radijo-3 simfoni-
niams orkestrams ir kt. Kompozitorius bendradarbiauja 
su rašytoju Enda Walshu, choreografais Yoshiko Chuma 
ir Shobana Jeyasingh, video menininku Johnu Gerrardu. 
2010 m. jo kūrinys orkestrui Crane buvo įvertintas Tarp-
tautinėje kompozitorių tribūnoje, 2012 m. Hadersfi ldo 
šiuolaikinės muzikos festivalį pradėjo autorinis Dennehy koncertas. 
Po studijų Ilinojaus universitete, IRCAM ir Olandijoje 1977 m. Dennehy grįžo į Airiją ir 
sukūrė Crash Ensemble, kuris atlieka daug šio autoriaus muzikos. 2011 m. ansamblis 
įrašė Dennehy Grá Agus Bás ir That the Night Come (Nonesuch Records). Laikraštyje The 
Guardian įrašas buvo pavadintas „stulbinančiai gaiviu“ bei įtrauktas į NPR 2011 m. sąra-
šą 50 Favourite Albums. 2014 m. kompanija RTE Lyric FM išleido Dennehy orkestro mu-
zikos kompaktinę plokštelę. Kūrinių įrašė ir Londono NMC Records, o 2012 m. Niujorko 
Cantaloupe Records išleido fortepijoninės muzikos vinilinę plokštelę.
Dennehy buvo Dublino universiteto (Trinity College) dėstytojas, 2012 m. jis paskirtas 
Princetono universiteto moksliniu darbuotoju. 2013–2014 m. buvo Fort Worth sim-
foninio orkestro Teksase reziduojantis kompozitorius, nuo 2014 m. dirba Princetono 
universiteto Muzikos fakultete.
Streetwalker (2003). Mane visada žavėjo miesto triukšmo skleidžiama energija, kylanti 
iš intelektualumo ir gatvės kultūros mišinio. Rašant kūrinį įsivaizdavau, kad greitai 
važiuoju pro gatvių pastatus. Tai lėmė kūrinio padalų kaitos dinamiką, naujų elementų 
įvedimą tarsi terasiniu principu. Taip pat mane įkvėpė automobilių avarijos epizodas 
iš Matthew Barney kino filmo Cremaster 3. Statiškas šio vaizdo kartojimas atrodė 
keistai ritualinis, kurio rezultatas – nepaprastai dinamiškas. Be to, pastaraisiais 
metais mane domina ir mikrotonų efektai, savo muziką paįvairinu jų spektriniais 
sąskambiais ar glissando. 
Kūrinį užsakė Niujorko WNYC radijas (Johno Schaeferio New Sounds Series) ansam-
bliui Bang On A Can, kuris premjerą atliko 2003 m. Kompozicija išleista autorinėje 
kompaktinėje plokštelėje Elastic Harmonic (NMC).

Donnacha Dennehy
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Donnacha Dennehy (b. 1970) has received commissions from Dawn Upshaw, the Kro-
nos Quartet, Alarm Will Sound, the St. Paul Chamber Orchestra, Bang On A Can All-Stars, 
Lucilin, Contact (Toronto), Electra, the Fidelio Trio, Icebreaker, Joanna MacGregor, Ork-
est de Ereprijs, Orkest de Volharding, Percussion Group of the Hague, the RTE National 
Symphony Orchestra, the Ulster Orchestra (BBC Radio 3), the Smith Quartet, and the San 
Francisco Contemporary Music Players among others. Collaborations include pieces 
with the writer Enda Walsh, the choreographers Yoshiko Chuma and Shobana Jeyasingh, 
and the visual artist John Gerrard. In 2010 his large single-movement orchestral piece, 
Crane was recommended by the International Rostrum of Composers. In 2012 the Hud-
dersfield Contemporary Music Festival was opened with a portrait concert devoted to 
Dennehy’s music. 
After studies at the University of Illinois (USA), IRCAM (France) and the Netherlands, in 
Ireland Dennehy founded the Crash Ensemble in 1997. The Ensemble is very much as-
sociated with the performance of many of Dennehy’s landmark works, including the 
pieces Grá Agus Bás and That the Night Come which feature on Dennehy’s 2011 release 
on Nonesuch Records. The Guardian referred to the music’s “startling freshness”; NPR 
named the disc one of its 50 Favourite Albums of 2011. In October 2014, RTE Lyric FM 
released a disc of Dennehy’s orchestral music. Other releases include a number by NMC 
Records in London, and an EP of his piano music released by Cantaloupe Records in New 
York in 2012.
Previously a tenured lecturer at Trinity College Dublin, Donnacha was appointed a Glo-
bal Scholar at Princeton University in the autumn of 2012. He was also appointed com-
poser-in-residence for the Fort Worth Symphony Orchestra in Texas (2013–2014). In 2014 
Donnacha joined the music faculty at Princeton University.
Streetwalker (2003). I have often had a fascination with a kind of urban sonic energy 
which mixes intellectual concerns with streetwise attitudes and sounds. When writing 
the piece, I entertained an image of passing through streets of buildings at some speed. 
There are large movements of dynamic change, reconstituting to form new areas of 
focus, but these happen often in interlocking, seemingly static terraced steps. Another 
image was of the constantly crashing cars in the Chrysler Building in Matthew Barney’s 
Cremaster 3. This static repetitive process strikes one as strangely ritualistic, but it pro-
duces a very dynamic result ultimately. 
Over the last few years I’ve become more and more interested in particular usages of 
microtones to enliven my harmonies (in a spectral way) and to articulate various kinds 
of discrete glissandos. 
The piece was commissioned by WNYC Radio New York (through John Schaefer’s New 
Sounds Series) for Bang on a Can and was originally premiered by them in 2003. A re-
cording of Streetwalker is available on NMC portrait CD Elastic Harmonic.

Donnacha Dennehy
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Michaelas Gordonas (g. 1956) – Niujorke gy-
venantis kompozitorius, vienas iš Bang On A 
Can įkūrėjų – gimė Floridoje ir užaugo rytų 
europiečių bendruomenėje netoli Managvos 
(Nikaragva). Kompozicijos mokėsi pas Edwar-
dą Troupiną Floridos universitete ir pas Mar-
tiną Bresnicką Jeilyje. Gordono muzika – tai jo 
tradicinio kompozicinio išsilavinimo ir patir-
ties su pogrindinėmis Niujorko roko grupėmis 
rezultatas. Po kiekvieno Gordono Sunshine of 
Your Love, atliekamo ansamblio Modern Orches-
tra, publika tiesiog kraustėsi iš proto. Jo opera 
Chaos – mokslinės fantastikos spektaklis pagal 
Matthew Maguire’o libretą – Niujorke susilaukė entuziastingo įvertinimo ir sausakim-
šų salių. Ankstyvuosiuose kūriniuose Gordonas gilinasi į ritmo galimybes ir prigimtį ir 
eksperimentuoja, jungdamas įvairius ritmus bei kurdamas baisingą sumaištį. Johnas 
Adamsas, dirigavęs Gordono kūrinius, vadina šiuos nežabotus ir komplikuotus garsus 
„iracionaliais ritmais“. Vėlesniuose savo kūriniuose Gordonas toliau gilinasi į mistiškus 
skirtumus tarp konsonanso ir disonanso. Tarp Gordono autorinės muzikos kompakti-
nių 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

Light is calling (2004). Kūrinio premjerą 2004 m. balandį atliko smuikininkas Toddas 
Reynoldsas Mineapolio Walker Art Center. Neužilgo buvo parengta versija violončelei ir 
garso įrašui. 2004 m. kūrinio įrašą išleido Nonesuch.
Gene Takes a Drink (2012). Kūrinys buvo sukurtas Bang on a Can All-Stars ir Londono 
Barbican Center užsakymu, premjera nuskambėjo 2012 m. kovą. Anot kompozitoriaus: 
„Genas išėjo pasivaikščioti po bendruomenės sodus, įsikūrusius C alėjos ir 9-osios 
rytų gatvės sankryžoje“. Pirmajame žodyje tarsi užkoduota dviprasmybė, nes Gene 
reiškia ir DNR molekulę, ir vyro vardą. Pastaroji reikšmė žaismingai alegorizuoja su 
kompozitoriaus bendravardžiu ir bendrapavardžiu, Niujorke gyvenančiu milijonieri-
umi, prestižinių Elizabeth Arden, Estée Lauder ar Londono Bumble & bumble kirpyklos 
salonų savininku Michaeliu Gordonu (g. 1951), kuris 2002 m. išleido knygą Hair Heroes, 
publikavusią interviu su garsiausiais pasaulio kirpėjais. Tarp jų – Vidalas Sasoonas ir 
legendinis Gene Shacove (1929–2001), kuris mirė taip ir nesulaukęs knygos, o anot 
Gordono, tai buvo „vienas įsimintiausių pokalbių“. 
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Michael Gordon (b. 1956), a New York-based composer and co-founder 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 Univer-
sity of Florida and with Martin Bresnick at Yale. His music is an outgrowth of this formal 
compositional training and experience with underground rock groups in New York City. 
Audiences literally erupted after recent performances by the Ensemble Modern Orches-
tra 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 na-
ture of rhythm and what happens when rhythms are piled on top of each other, creating a 
glorious confusion. John Adams, who has conducted Gordon’s works, calls these raw and 
complicated sounds “irrational rhythms.” Recent pieces pursue even further the mysteri-
ous 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) and Big Noise from Nicaragua (1994).

From www.michaelgordonmusic.com

Light is calling (2004): an amplified violin and audio playback, was first performed by Todd 
Reynolds at the Walker Art Center, Minneapolis in April 2004. It is also available in version 
for cello and playback. In 2004 Light is calling was recorded and released by Nonesuch.
Gene Takes a Drink (2012). The piece was commissioned by Bang on a Can All-Stars and 
Barbican Centre and premiered in March 2012. The composer said of it, “Gene takes a walk 
around the community gardens on the corner of Avenue C and East 9th St.” 

Steve’as Reichas (g. 1936) pastaruoju metu vadinamas 
„ryškiausiu šių dienų kompozitoriumi“ (The New York 
Times), „svarbiausiu Amerikos kūrėju“ (The Village VOICE) 
ar „originaliausiu mūsų laikų muzikos mąstytoju“ (The New 
Yorker). Ir ankstyvieji kūriniai, kuriuose originaliai panau-
dota magnetofono juosta, It’s Gonna Rain (1965) ar Come 
Out (1966), ir skaitmeninė video opera Three Tales (2002), 
sukurta su video menininke Beryl Korot, žymi Reicho 
kūrybinių sumanymų kryptingumą, aprėpiantį Vakarų 
klasikinės muzikos tradicijas ir nevakarietiškų, Amerikos 
etninių grupių bei džiazo harmonijas bei ritmus. Anot 

The Guardian, „tėra keli kompozitoriai, apie kuriuos drąsiai galėtume pasakyti, kad jie 
pakeitė muzikos istoriją. Reichas yra vienas iš jų“.
Reichas – vienas iš garsiausių JAV minimalistų ir šio stiliaus pradininkų muzikoje. Jo kūrybą 
veikė įvairios etninės muzikos kryptys, ypač egzotiškos būgnijimo tradicijos, gamelano 
muzika. Dar ankstyvuosiuose kūriniuose magnetofono juostoms, kuriose skamba įvairių 
kalbų ir interviu nuotrupos, poetinių ir literatūrinių tekstų fragmentai, Reichas išrado 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 
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iškraipomi. Lietuvoje, festivalyje Gaida kompozitorius su ansambliu Steve Reich and Musi-
cians viešėjo 2006 m., o 2012 m. šiame festivalyje jo autorinės kūrybos programą parengė 
Amadinda Percussion Group.
Double Sextet (2007). 2009 m. už šią kompoziciją Reichas pelnė Pulitzerio muzikinę 
premiją. Kūrinį atlieka du tos pačios sudėties sekstetai: fleita, klarnetas, vibrafo-
nas, fortepijonas, smuikas ir violončelė. Dvigubos instrumentuotės principas, būdingas 
ir kitiems mano kūriniams, suteikia galimybę išgauti vienalaikį vienas kitą papildančių 
identiškų tembrų skambesį. Kūrinys atliekamas dvejopai: jį gali groti dvylika muzikantų 
arba kiekvienas iš šešių muzikantų priešpastatomas garso įrašui. Double Sextet yra 
trijų dalių: greita–lėta–greita. Kiekvienos dalies struktūrą sudaro keturios harmoninės 
padalos su centrinėmis tonacijomis D-dur, F-dur, As-dur ir H-dur bei joms giminingomis 
minorinėmis tonacijomis (paralelėmis) h-moll, d-moll, f-moll ir gis-moll. Kaip ir daugelyje 
mano kūrinių, moduliacijos yra netikėtos bei žymi naujos padalos pradžią. Kūrinys buvo 
sukurtas ansamblio eighth blackbird užsakymu, premjerą šis kolektyvas atliko 2008 m. kovo 
26 d. Virginijos Ričmondo universitete.

Steve Reich

Steve Reich (b. 1936) was recently called “our greatest living composer” (The New York 
Times), “America’s greatest living composer” (The Village VOICE) and “the most original mu-
sical thinker of our time” (The New Yorker). From his early taped speech pieces It’s Gonna 
Rain (1965) and Come Out (1966) to his and video artist Beryl Korot’s digital video opera 
Three Tales (2002), Reich’s path has embraced not only aspects of Western Classical music, 
but the structures, harmonies, and rhythms of non-Western and American vernacular mu-
sic, particularly jazz. “There’s just a handful of living composers who can legitimately claim 
to have altered the direction of musical history and Steve Reich is one of them,” states The 
Guardian (London).
Reich is a renowned American minimalist composer who has been highly influenced by 
ethnic music as shown by his interest in non-western drumming and gamelan music. His 
earliest works were for tape using texts from speeches and interviews as well as poetic 
texts. These pieces use a technique called gradual phase shifting that shifts the time be-
tween tapes so that they are slightly out of focus and are not together. Although the words 
are heard at the beginning, they become highly distorted through the phase shifting. To-
gether with his ensemble, Reich performed at the Gaida Festival in 2006 in Vilnius; in 2012, 
his music was presented by Amadinda Percussion Group in the festival.
Double Sextet (2007). In April 2009 Reich was awarded the Pulitzer Prize in Music for this 
composition. 
Double Sextet, which consists of two identical sextets. Each one is comprised of flute, clari-
net, vibraphone, piano, violin and cello. Doubling the instrumentation was done so that, as 
in so many of my earlier works, two identical instruments could interlock to produce one 
overall pattern. The piece can be played in two ways; either with 12 musicians, or with six 
playing against a recording of themselves. The piece is in three movements fast, slow, fast 
and within each movement there are four harmonic sections built around the keys of D, F, 
Ab and B or their relative minor keys b, d, f and g#. As in almost all my music, modulations 
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from one key to the next are sudden, clearly setting off each new section. Double Sextet 
was commissioned by eighth blackbird and received its world premiere by that group at 
the University of Richmond in Virginia on 26th March 2008.

Steve Reich

Terry Riley, žr p. 6–7.
Giant-Hairy Nude-Warriors Racing Down the Slopes of Battle (2006) buvo sukurtas Crash 
ansambliui. Riley yra prasitaręs, kad kūrinį inspiravo senovės keltų mene aptinkamas spira-
lių motyvas. Kūrinys trijų dalių.

Terry Riley, see pp. 8–9.
Giant-Hairy Nude-Warriors Racing Down the Slopes of Battle (2006) was written for 
Crash Ensemble. Riley was quoted as saying the piece was inspired by the spirals in 
ancient Celtic art. It is a 3-movement work. 

Crash Ensemble yra vienas svarbiausių naujosios muzikos kolektyvų Airijoje. Ansamblį 
1997 m. įkūrė kompozitorius Donnacha Dennehy. Jame grojantys pasaulinio lygio muzi-
kantai atlieka itin drąsias ir radikalias, novatoriškas ir tradicinę muzikos sampratą griaunan-
čias nūdienos kompozicijas. Crash Ensemble bendradarbiauja su garsiais muzikos kūrėjais, 
pavyzdžiui, Steve’u Reichu, Gavinu Friday, Dawnu Upshaw, Terry’u Riley’u, Davidu Langu, 
Íarla Ó Lionáird’u, Julie Feeney, Geraldu Barry, Gavinu Bryarsu, Michaelu Gordonu ir Louisu 
Andriessenu. Ansamblio garso įrašų išleido NMC, Cantaloupe ir Nonesuch. 2011 m. pasiro-
džiusi kompaktinė plokštelė Grá agus Bás su Dennehy kūriniais sulaukė tarptautinio pripa-
žinimo, laikraštyje The Guardian pelnė aukščiausią – penkių žvaigždučių įvertinimą. Crash 
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Ensemble rengia pasirodymus Airijoje, Olandijoje, Švedijoje, Danijoje, Estijoje, Vokietijoje, 
Jungtinėje Karalystėje, Australijoje, Kanadoje, JAV. Ambicingasis kolektyvas nuolatos inici-
juoja naujus kūrinius, kurių autoriai – ryškiausi šiandienos kompozitoriai Nico Muhly, Glen-
nas Branca, Valgeiras Sigurðssonas, Michaelas Gordonas, Garrettas Sholdice’as. Bendradar-
biaujant su įvairių sričių menininkais kuriami įspūdingi performansai ir garso įrašai. Tarp 
naujausių pasirodymų: 2015 m. – koncertai Edinburgo ir Dublino teatro festivaliuose bei 
Londono Karališkojoje operoje, 2014 m. – Barbican centre, minint garso įrašų kompanijos 
Nonesuch 50-metį, 2013 m. – pasirodymai Carnegie Hall, Johno F. Kennedy atlikimo menų 
centre ir Princetono universitete, 2012 m. – Hadersfildo šiuolaikinės muzikos festivalyje.

Crash Ensemble is Ireland’s leading new music ensemble; a group of world-class mu-
sicians who play the most adventurous, ground-breaking music of today. Founded in 
1997 by the composer Donnacha Dennehy, Crash play music that is not part of the 
classical establishment; music that is new, communicative, that explodes the notion 
of what music is and can be. The Ensemble has worked with many well-known art-
ists from diverse musical backgrounds, including Steve Reich, Gavin Friday, Dawn Up-
shaw, Terry Riley, David Lang, Íarla Ó Lionáird, Julie Feeney, Gerald Barry, Gavin Bryars, 
Michael Gordon and Louis Andriessen. Crash Ensemble have recorded for NMC, Canta-
loupe and most recently Nonesuch, with the release of Grá agus Bás by Donnacha Den-
nehy (2011), which received international praise and 5 stars by The Guardian. As well 
as performing regularly throughout Ireland, Crash has appeared in the Netherlands, 
Sweden, Denmark, Estonia, Germany, the UK, Australia, Canada and the USA.  Crash 
is an adventurous, innovative and ambitious ensemble and commissions new works 
from the most distinctive living composers (Nico Muhly, Glenn Branca, Valgeir Sigurðs-
son, Michael Gordon, Garrett Sholdice); it collaborates with culturally relevant artists, 
creates exciting performances to the highest standards and records original works. 
The most recent performances were held at the Edinburgh Festival, the Dublin Thea-
tre Festival and the London Royal Opera House in 2015. It also performed concerts at 
the Barbican Centre celebrating Nonesuch record’s 50th anniversary in 2014, and at 
the Carnegie Hall, the John F. Kennedy Center for the Performing Arts and Princeton 
University in 2013, as well as at the Huddersfield Contemporary Music festival, in 2012.

Vadyba | Management
Meno vadovė | Artistic Director Kate Ellis
Meno patarėjas | Artistic Partner Donnacha Dennehy
Direktorė | CEO Neva Elliott
Turo, koncertų vadovas | Tour, Concerts Manager Jonathan Pearson

Crash Ensemble are supported by: 

 
www.crashensemble.com
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Spalio 26 d., pirmadienis, 19 val., Šiuolaikinio meno centras
26 October, Monday, 7 p.m., Contemporary Art Centre

KLAIPĖDOS KAMERINIS ORKESTRAS | 
KLAIPĖDA CHAMBER ORHCESTRA

Solistai | Soloists:
Guoda Gedvilaitė (fortepijonas | piano)
Mindaugas Bačkus (violončelė | cello)
Pavel Giunter (perkusija | percussion)

---------------------------
Kaija Saariaho 
Nymphéa reflection styginių orkestrui | for string orchestra

Ričardas Kabelis
Bolé LT styginių orkestrui, elektronikai ir akustinei erdvei (premjera) | for string 
orchestra, electronics and acoustic space (premiere)

Egidija Medekšaitė
Âkâsha styginių orkestrui (premjera) | for string chamber orchestra (premiere)

David Lang
Pierced violončelei, fortepijonui, mušamiesiems ir styginiams | for cello, solo piano, 
solo percussion and strings

Kūrinius erdvinio garso sferoje įgyvendina LMTA Muzikos inovacijų studijų centras | 
The surround sphere of compositions carried out by Music Innovation Studies Centre, 
Lithuanian Academy of Music and Theatre 

Julius Aglinskas (garso dizainas | sound designer)
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Pasaulinės erdvinio garso premjeros
Skaitmeninių garso technologijų plėtojama virtuali akustinė erdvė šiuolaikiniam kompo-
zitoriui siūlo unikalią galimybę išskleisti kūrinį kelių ar kelių tūkstančių garso šaltinių erdvi-
nio garso sferoje. Sferinis komponavimas, papildydamas įprastas kompozicines priemones 
organinės ir neorganinės kilmės simetriškais ar netaisyklingais „objektais“ – garso spiralė-
mis, sraigtais, cilindrais, audimo raštų ornamentais, fraktalų ir skaičių harmonijomis – leidžia 
struktūruoti garso erdvę ir kurti bei interpretuoti naujas garso strategijas. Virtuali garso er-
dvė, tapusi dar vienu muzikinės kompozicijos parametru, suteikia klausytojui unikalią gali-
mybę išgirsti kūrinio architektoniką „iš vidaus“, aktyvina jo hemisferas (mąstymo centrus)... 
Ieškant šių keturių kūrinių erdvės kontūro buvo analizuojamos surroundo ir ambisoninės 
garso sklaidos galimybės. Atsižvelgus į patalpos akustines savybes, pasirinktas inovatyvus 
ir gana drąsus 4.4.1 sprendimas, kurio pagrindą sudaro dvi skirtingo dydžio „piramidės“ (9 
garso šaltiniai). Nors šios erdvinio garso sferos radialuose nėra akustinių įstrižainių, skirtin-
gos prigimties horizontali ir vertikali dažnių sklaida leido sukurti įvairialypes daugiabriaunes 
erdves. Žemiau pateikiamos kūrinių erdvinės figūros yra partitūrose įžvelgtų platoniškųjų 
kūnų akustinės refleksijos. 
Šio koncerto erdvinio garso sprendimai ir 4.4.1 akustinės sistemos koncepcija yra LMTA Mu-
zikos inovacijų studijų centro autorinis projektas. Centre įgyvendinamos skaitmeninės mu-
zikos iniciatyvos yra pripažintos ir vertinamos Lietuvos ir Europos muzikos inovacijų erdvėje. 

Kaijos Saariaho Nymphéa reflection akustinis daugiamatės erdvės 
sprendimas siejamas su laisvai plėtojama garsine struktūra. Muzikinės 
medžiagos segmentais užpildytos dvi dešimtys penkiakampių plokš-
tumų, jungdamosi vis kitose gaubtinėse, suformuoja erdvinį kūrinio 
kontūrą. Jo branduolyje (dodekaedro „akustiniame centre“) skleidžiasi 
perregima orkestro erdvė. 

 Ričardo Kabelio Bolé LT garso erdvę formuoja keliasluoksnė mikrodi-
mensinė struktūros sąranga. Artėdami ir susiliedami keli skirtingos pri-
gimties mikrointervalų spektrai stabilų panchromatinį orkestro audinį 
užpildo vos girdimomis fluktuacijomis ir išskleidžia jį šešiose erdvinio 
heksaedro plokštumose. 

 Egidijos Medekšaitės Âkâsha. Garso kontūro trapumui priešpastatoma 
sudėtinga daugiabriaunė ikosaedro akustinė erdvė. Muzikinėje me-
džiagoje slypintis nuoseklus judesys nuo garso į toną ir nuo sonorikos į 
harmoninius sluoksnius virtualioje garso erdvėje tampa subtilia akustine 
aura. 

 Davido Lango Pierced duali „koncertinė“ medžiaga „įerdvinama“ dviejų 
akustinių piramidžių geometrijoje. Trikampėmis briaunomis rotuojamos 
solistų ir orkestro garso sferos suformuoja besisukantį akustinį tetrae-
drą, kuriame tarsi daugybėje veidrodžių atsispindi kūrinio ritminių 
figūrų (muzikinio laiko) erdvė. 
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World spatial sound premieres
Virtual acoustical space developed through digital sound technology offers the pos-
sibility for a composer to expand his composition through several (or several thou-
sands) streams in spatial sound sphere. Spherical composing enriches more traditional 
means of composition with symmetric or chaotic objects of organic or extraneous 
origin: sound spirals, helixes, cylinders, weaving patterns, ornaments, harmonies of 
fractals and numerals. This allows structuring the space for sound and creating and 
interpreting sound localization strategies in new ways. Virtual sound space becomes 
a compositional parameter in itself. This opens up new possibilities for listener to 
discover architectonics of musical work from within and to activate new intellectual 
hemispheres.
While searching for spatial interpretations for compositions in this particular concert, 
the means of surround and ambisonic systems were thoroughly analyzed. However, 
on the basis of acoustical properties of the hall the system of 4.4.1 loudspeakers was 
finally chosen. It is formed from 2 pyramids of different volumes (9 sound sources). 
Radials of this kind of spatial sound sphere do miss diagonals; nevertheless vertical 
and horizontal spread of frequencies allows the creation of diverse polygonal spaces. 
Spatial figures presented below were discovered as reflections of scores in the form of 
Platonic solids.
The conception of this spatial sound solution and acoustic 4.4.1 system is original proj-
ect of Music Innovation Studies Centre of Lithuanian Academy of Music and Theatre.  
The ideas developed at the Centre are acknowledged and valued in European and 
Lithuanian spaces for musical innovation.

Nymphéa reflection by Kaija Saariaho. Acoustical solution of multidimensional 
space is related with freely developed sonic structures. 20 pentagonal planes are filled 
with segments of musical material, which form spherical outline of composition by 
combining through different envelopes. In its core (acoustical centre of dodecahe-
dron) translucid orchestral space unfolds.
Bolé LT by Ričardas Kabelis. Soundscape is formed by multilayered multidimensional 
organization of structure. Impending and merging spectrums of micro intervals of di-
verse nature fill stable pan-chromatic orchestral texture with subtle fluctuations and 
spread it over six layers of hexahedron. 
Âkâsha by Egidija Medekšaitė. Delicatesonic outline is juxtaposed versus complex 
acoustical space of icosahedron. Consistent motions from sound to tone and from so-
noric to harmonic layers in the virtual sound space transforms into subtle acoustical 
aura. 
Pierced by David Lang. Dual concert material is spatialized in the geometry of two 
acoustical pyramids. Sound spheres of orchestra and soloists rotate through triangular 
edges and form spinning acoustical tetrahedron, which reflects rhythmical figurations 
and musical time in the space of numerous sonic mirrors.
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Viena ryškiausių šiuolaikinių Suomijos kompozitorių 
Kaija Saariaho (g. 1952) iš pradžių studijavo vaizduo-
jamuosius menus Meno ir dizaino universitete, o 1980 m.
J. Sibelijaus akademijoje baigė kompozicijos studijas 
(Paavo Heinineno kl.). Su Magnusu Lindbergu ir kitais 
ji įkūrė grupę Ears Open. Vėliau studijas tęsė Freiburgo 
aukštojoje muzikos mokykloje, vadovaujama Klauso Hu-
berio, lankė Darmštato vasaros kursus bei nuo 1982 m. 
stažavo IRCAM Paryžiuje, kur gilinosi į kompiuterines 
technologijas ir jų taikymą kuriant muziką. Tuo metu kai 
kurie Saariaho kūriniai sulaukė sėkmės, ryškiausi iš jų – Verblendungen orkestrui ir įrašui 
(1984) ir minimalistinis Vers le blanc (1982). Pastarąjį kūrinį Saariaho parašė kompiute-
riu, naudodama IRCAM sukurtą programinę įrangą. Devintojo dešimtmečio viduryje 
jos kūryba sulaukė plataus pripažinimo – Saariaho tapo viena iš kompozitorių, rašančių 
šiuolaikiniu, tačiau ne perdėm disonansišku stiliumi, kuris tapo gana populiarus. Ji 
sulaukė vis daugiau užsakymų, iš kurių svarbiausią tuo metu pateikė Suomijos nacion-
alinis baletas (The Earth, 1991). Vėliau daugelį kūrinių ji rašė konkretiems atlikėjams ir 
kolektyvams: Graal Théâtre smuikui (1994) parašytas Gidonui Kremeriui, dainų ciklas 
Château de l’âme (1996) – sopranui Dawn Upshaw. Jos pirmosios operos L’amour de 
loin premjera įvyko 2000 m. Zalcburgo festivalyje. Trečiosios operos Emilie premjerą 
2010 m. parengė Liono opera. Circle Map (2012) buvo sukurtas net kelių – Royal Con-
certgebouw, Bostono, Geteborgo, Stavangerio, Karališkojo Škotijos ir Prancūzijos na-
cionalinio simfoninių orkestrų užsakymu. 2013 m. festivalyje Melos Ethos Bratislavoje 
buvo atlikta jos oratorijos La Passion de Simone kamerinė versija, 2014 m. Maan varjot 
vargonams ir orkestrui nuskambėjo griežiant vargonininkui Olivieriui Latry ir Monre-
alio simfoniniam orkestrui, kuriam dirigavo Kentas Nagano. 
Tarp pastarųjų metų Saariaho apdovanojimų: Grawemeyer, Wihuri ir Nemmers premi-
jos, 2011 m. jai įteiktas The Sonning prizas, 2013 m. – Polar Music apdovanojimas. Jos 
kūrinius spausdina kompanijos Chester Music ir Edition Wilhelm Hansen. 

Pagal saariaho.org

Nymphéa reflection (2001) buvo sukurta Šlėzvigo-Holšteino festivalio užsakymu, de-
dikuota Christophui Eschenbachui. Anot kompozitorės, pirminė mintis buvo aranžuoti 
jos anksčiau sukurtą styginių kvartetą Nymphéa. Tačiau besidarbuojant tapo aišku, jog 
tiesmukai aranžuoti tiesiog neįmanoma, reikia ieškoti naujo išeities taško. Taip Saaria-
ho sukūrė modelį iš šešių savarankiškų, skirtingos nuotaikos padalų, kurių pavadini-
mams atitinkamai parinko nuorodas: Sostenuto, Feroce, Dolcissimo, Lento espressivo, Fu-
rioso ir Misterioso. Tęsdama kūrybinį procesą, kompozitorė paliko kai kurias atkarpas iš 
styginių kvarteto bei, siekdama nenaudoti elektronikos, ji nusprendė orkestruotės prin-
cipu simuliuoti keletą elektroninių procesų. Tada Saariaho į kūrinį įtraukė dar vieną tem-
brinį efektą – muzikantų šnabždamus Arsenijaus Tarkovskio eilėraščio žodžius. Iš tiesų, 
poetinis tekstas nėra akivaizdžiai girdimas, tačiau jis tarytum sklando viso kūrinio metu. 
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One of the most important Finnish contemporary composers Kaija Saariaho (b. 1952) 
first began by studying visual arts at the University of Art and Design. Between 1976 
and 1980, she studied composition at the Sibelius Academy with Paavo Heininen. With 
Magnus Lindberg and others, she founded the progressive Ears Open group. After-
wards, she enrolled at the Musikhochschule in Freiburg, Germany to study with Klaus 
Huber at the Darmstadt summer courses, and, from 1982, at the IRCAM research in-
stitute in Paris, where she began extensive studies in computer techniques as they 
relate to musical composition. The most noted efforts from this period include Ver-
blendungen for orchestra and tape (1984) and the minimalist piece Vers le blanc (1982). 
This latter piece was composed with the use of a computer and software developed 
at IRCAM.  In the mid-1980s, Saariaho’s works began garnering much attention and 
her music began to appear with greater frequency. Saariaho has become one of the 
few composers to write in a modern, though not particularly dissonant, style who has 
achieved a good measure of popularity. Further commissions came to her, including 
an important one from the Finnish National Ballet (The Earth, 1991). Many of her com-
positions have been written specifically for major artists or groups, as with the violin 
work she produced for Gidon Kremer (Graal Théâtre, 1994), the song cycle for Dawn 
Upshaw (Château de l’âme, 1996). In August 2000 her first opera, L’amour de loin, which 
featured  Upshaw  and the conductor Kent Nagano, was premiered at the Salzburg 
Festival. Her third opera, Emilie, was premiered in March 2010 at the Opéra de Lyon. 
In 2012, Circle Map was commissioned by the Royal Concertgebouw Orchestra, the 
Boston Symphony Orchestra, the Gothenburg Symphony Orchestra, the Orchestre Na-
tional de France, the Royal Scottish National Orchestra and the Stavanger Symphony 
Orchestra. In 2013, the chamber version of Saariaho’s oratorio La Passion de Simone 
was presented at the Melos Ethos Festival, Bratislava. In May 2014, Maan varjot for or-
gan and orchestra was premiered by Olivier Latry and the Montreal Symphony Orches-
tra conducted by Kent Nagano. 
Saariaho has received many prestigious awards, among the most recent are: Grawe-
meyer Award, Wihuri Prize, Nemmers Prize and in 2011 she was awarded the Sonning 
Prize. In May 2013, Saariaho was awarded the Polar Music Prize. The music of Saariaho 
is published exclusively by Chester Music and Edition Wilhelm Hansen. 

From saariaho.org

Nymphéa reflection (2001) was commissioned by the Schleswig Holstein Festival and 
dedicated to Christoph Eschenbach. The starting point for Nymphéa Reflection came 
with the idea of arranging my string quartet Nymphéa. Then, when I actually started 
working on the piece, I realised that, for many reasons, a straight arrangement was 
impossible and that I would need to find a completely new starting point. I ended 
up designing a formal concept of six separate sections, each being of a very different 
character. These six sections have been named after their expressive nature: Sostenuto, 
Feroce, Dolcissimo, Lento espressivo, Furioso and Misterioso. 
I started off by keeping some of the string textures of the quartet and instead of 
actually using electronics, I decided to simulate some of the electronic process-
ing by means of orchestration. In the last part I have used as a timbral effect a 
poem by Arseniy Tarkovsky, which is whispered by the musicians. The text is 
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not heard as such, but its spirit is present in the whole work. Reading this poem 
might be much better preparation to listen to the piece than my attempts to trace 
some of the compositional elements, which reveal so little of the music itself: 

Now Summer is gone 
And might never have been. 
In the sunshine it’s warm, 
But there has to be more. 

It all came to pass, 
All fell into my hands 
Like a five-petalled leaf, 
But there has to be more. 

Nothing evil was lost, 
Nothing good was in vain, 
All ablaze with clear light 
But there has to be more. 

Life gathered me up 
Safe under it’s wing, 
My luck always held, 
But there has to be more. 

Not a leaf was burned up 
Not a twig ever snapped 
Clean as glass is the day 
But there has to be more. 

(Translated by Kitty Hunter-Blair)

Kaija Saariaho

Ričardas Kabelis (g. 1957) yra žinomas kaip struktū-
ruoto minimalistinio braižo autorius, kurio kūriniams 
būdinga integrali kompozicinė sąranga ir jos erdvinis 
plėtojimas. Kai kuriuose jo kūriniuose tyrinėjamos 
garso ir tylos ribos (Invariacijos,  Int.elon.s,  Mudra), 
kituose „įsukami“ nenutrūkstančios energijos srautai 
(Opus Magnum, Olives for Oliver, Oriono juosta, Mono-
polis), dar kitų partitūros primena op-arto skulptūras 
(CCCC, Rožinis, Kalno sutartinė) arba aforistinės poe-
zijos formatus (Keturiasdešimt persiškų persikų,  Tan-
Tris-Tan-Tris/Tris-Tan-Tris-Tan). Iš pažiūros paprastus 
Kabelio kūrinius yra sudėtinga preciziškai atlikti, jų 
meninei įtaigai ypač svarbi tinkama akustika ir atlikė-
jų sinergija.
Pirmąjį ryškų tarptautinį įvertinimą Kabelis pelnė 1991 m. kompozicijos konkurse Stil-
le Musik Šveicarijoje. Tuo laikotarpiu kompozitoriaus pelnytos premijos ir stipendijos, 
tarp jų – Vokietijos Meno akademijos Schloss Solitude  (1990) ir DAAD (1990, 1996), 
lėmė spartų jo kūrybos pripažinimą. Kabelio kūriniai skambėjo Hadersfildo, Tokijo, 
Bergeno, Boswilio, Tbilisio, San Diego, Baden-Badeno, Štutgarto, Berlyno, Vigrų ir ki-
tuose tarptautiniuose šiuolaikinės muzikos festivaliuose bei koncertuose. 
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Jo kūrinius atlieka pasaulyje pripažinti atlikėjai ir kolektyvai: Mary Oliver (JAV), Mikeas 
Svoboda (JAV), Peteris Veales (Vokietija), Vicente’as Larranaga (Čilė), Andreas Kaefe-
ris (Šveicarija), Nilsas Øklandas (Norvegija), Robertas HP Platzas (Vokietija), Antonas 
Lukoszevieze (JK), Nederlandse Strijkkwartet ir Bennett Ensemble (JAV), Musik Fabrik ir 
Neue Vocalsolisten (Vokietija), Open Harps (Šveicarija), SWR Radijo simfoninis orkestras, 
LNSO, LVSO, Valstybinis Vilniaus, Chordos styginių kvartetai ir kt. 1993 m. Vokietijoje 
įrašyta Kabelio kamerinių kūrinių kompaktinė plokštelė yra pirmasis užsienyje išleistas 
lietuvių kompozitoriaus autorinis albumas.

Vita Česnulevičiūtė

Bolé LT (2015, premjera). „Muzika yra mąstantis triukšmas“ – Friedrichas Wilhelmas 
Nietzsche (1844–1900).

Ričardas Kabelis (b. 1957) is famous for a structuralized minimalistic style. His works 
are characterized by their integral compositional organization and spatial develop-
ment. Some of his works investigate the borders of sound and silence (Invariations, 
Int.elon.s, Mudra), “spin” into incessant flow of energy (Opus Magnum, Olives for Oliver, 
Orion’s Belt, Monopolis), recall the sculptures of op-art (CCCC, Shower of Roses, Sutartinė 
of the Mountain) or formats of aphoristic poetry (Vierzig persische Pfirsiche, Tan-Tris-Tan-
Tris/Tris-Tan-Tris-Tan). Seemingly simple compositions are difficult to perform precisely; 
the proper acoustic and synergy of performers is very important for their artistic sug-
gestion. 
In 1991 Kabelis first won international acclaim winning the competition of composi-
tion Stille Musik in Switzerland. Around that time the composer was awarded prizes 
and scholarships (among them – Schloss Solitude from German Art Academy, in 1990, 
and DAAD, in 1990 and 1996) that led to the rapid recognition of his work. Kabelis’ 
music was performed at Huddersfield, Tokyo, Bergen, Boswil, Tbilisi, San Diego, Baden-
Baden, Stuttgart, Berlin, Wigry and other international contemporary music festivals 
and events. 
His compositions are performed by famous world musicians and ensembles: Mary 
Oliver (USA), Mike Svoboda (USA), Peter Veales (Germany), Vicente Larranaga (Chile), 
Andreas Kaefer (Switzerland), Nils Økland (Norway), Robert HP Platz (Germany), An-
ton Lukoszevieze (UK), Nederlandse Strijkkwartet and Bennett Ensemble (USA), Musik 
Fabrik and Neue Vocalsolisten (Germany), Open Harps (Switzerland), SWR Radio, the 
Lithuanian National and State symphony orchestras, the Vilnius State and Chordos 
string quartets etc. A CD with Kabelis’ chamber music composition appeared in 1993 
in Germany and was the first album by a Lithuanian composer released abroad. 

Vita Česnulevičiūtė

Bolé LT (2015, premiere). “Music is a thinking noise” – Friedrich Wilhelm Nietzsche 
(1844–1900).
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Egidija Medekšaitė (g. 1979) 2007 m. baigė Ry-
čio Mažulio kompozicijos klasę LMTA. 2003 m. 
dalyvavo Komponavimo ir muzikos technologijų 
programoje Tamperėje (Suomija), 2004 m. – meis-
triškumo kursuose Istebnoje (Lenkija), Dundagoje 
(Latvija), kursuose Acanthes Mece (Prancūzija), 
kur mokėsi pas Jonathaną Harvey’ų, Philippe’ą 
Manoury ir Martiną Mataloną. 2006 m. staža-
vo Štutgarto muzikos akademijoje pas Marco 
Stroppa’ą ir Casparą J. Walterį. Aktyviai reiškiasi 
įvairiuose tarpdisciplininiuose projektuose, rašo 
muziką šokio spektakliams, filmams, jos kūryba 
nuolat skamba šiuolaikinės muzikos festivaliuo-
se Lietuvoje ir svetur.
Egidija daugiausia kuria smulkių žanrų kamerinę muziką, kurioje akustinį skambesį 
derina su elektronika. Vienas esminių šios autorės kompozicinių principų – itin griežta 
visų kūrinio parametrų organizacija, nulemta iš anksto pasirinktos tam tikrų segmentų 
sekos (tai gali būti garso aukščių, trukmių sekos, skaičių eilė ir pan.). Nepaisant to, jos 
muzikos skambesys labiau primena meditatyvią tėkmę nei matematiniais metodais 
sukonstruotas muzikines struktūras. 

Pagal www.mic.lt

Âkâsha (2015, premjera). Kūrinio idėja kilo iš âkâsha’os aprašymo, kurį netikėtai per-
skaičiau Swami Vivekananda’os knygoje Raja-Yoga and Patanjali’s Yoga Aphorisms 
(2012): „Visata sudaryta iš dviejų medžiagų, iš kurių viena vadinama Âkâsha. Jos yra 
visame kame, kas turi formą. Akasha yra oras, kuris pavirsta skysčiu, o šis – kietosio-
mis medžiagomis; Akasha – tai saulė, žemė, mėnulis, žvaigždės, kometos; Akasha – tai 
žmogaus ar gyvūno kūnas, augalai, bet kuris įformintas daiktas, esantis greta mūsų, ar 
visa kita, ką galime pajusti ir kas išnyksta. Akasha negali būti suvokiama. Ji – subtili ir už 
mūsų suvokimo ribų. Ją galima išvysti tik tada, kai ji įgyja formą. Kūrimo ciklo pradžioje 
buvo tik Akasha, o jo pabaigoje visos kietosios medžiagos, skysčiai ir dujos vėl sulydo-
mos į Akashą. Todėl kitas kūrimo ciklas vėl pradedamas nuo Akashos.“ Šis aprašymas 
įkvėpė naujam kūriniui, kurį sudaro laipsniškai kintantys, tarpusavy susipynę garsiniai 
objektai, paremti konkrečiais elementais. Siekiau sukurti septynis savarankiškus tem-
bro sluoksnius, kurie kyla iš tos pačios triukšmingos medžiagos ir vėliau transformuo-
jami į monolitinį garsovaizdį. Kūrinys dedikuotas Antonui Lukoszeviezei.

Egidija Medekšaitė
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Egidija Medekšaitė (b. 1979) studied composition with Rytis Mažulis at LAMT, gradu-
ating in 2007. In 2003 she took part in the Programme of Composition and Music Tech-
nology in Tampere (Finland). In 2004 she attended master classes in Istebna (Poland), 
Dundaga (Latvia) and the Acanthes Composition Workshop in Metz (France), where 
she studied with Jonathan Harvey, Philippe Manoury and Martin Matalon. In 2006 she 
studied at the Stuttgart Academy of Music with Marco Stroppa and Caspar J. Walter. 
The composer participates in various interdisciplinary projects, writes music for dance 
performances and movies, her music is constantly performed in contemporary music 
festivals in Lithuania and abroad.
Egidija composes mostly chamber music, often combining acoustic and electronic 
sound. One of the most important underlying principles in her work is strict organi-
zation of all parameters of music, based on some predefined patterns (progressions 
of pitches or durations, different numerological prodecures, etc). However, her music 
sounds more as a meditative flow than mathematically built structures.

From www.mic.lt

Âkâsha (2015, premiere). The meaning of Âkâsha derives from a description that 
I found in the book  Raja-Yoga And Patanjali’s Yoga Aphorisms  written by  Swami 
Vivekananda in 2012: “The whole universe is composed of two materials, one of which 
they call Âkâsha. It is the omnipresent, all-penetrating existence. Everything that has 
form, everything that is the result of combination, is evolved out if this Akasha. It is the 
Akasha that becomes the air, that becomes the liquids, that becomes the solids; it is 
the Akasha that becomes the sun, the earth, the moon, the stars the comets; it is the 
Akasha that becomes the human body, the animal body, the plants, every form that 
we see, everything that can be sensed, everything that exits. It can not be perceived; 
it is so subtle that it is beyond all ordinary perception; it can only be seen when it has 
become gross, has taken from. At the beginning of creation there is only this Akasha. 
At the end of the cycle the solids, the liquids, and the gases all melt into the Akasha 
again, and the next creation similarly proceeds out if this Akasha”.
This became a source of inspiration for a new work, exploring continuous interwoven 
sonic entities of gradually changing timbre based on textile patterns. My intention was 
to create distinct patterns of timbre, which develop from one noisy material into seven 
independent timbral layers, later transforming into one monolithic soundscape. The 
work is dedicated to Anton Lukoszevieze.

Egidija Medekšaitė



71

Aistringas, produktyvus, sudėtingas – taip gali-
ma apibūdinti amerikiečių kompozitorių Davidą 
Langą (g. 1957), kurio asmenybė įkūnija ne-
rimastingą kūrybos dvasią. Kadaise vadintas 
postminimalizmo enfant terrible, už Carnegie 
Hall užsakymu Paulio Hillierio vokaliniam an-
sambliui Theater of Voices sukurtą kompoziciją 
The Little Match Girl Passion (2008) Langas yra 
pelnęs Pulitzerio muzikos premiją. Daugelį iš 
pažiūros paprastų jo kūrinių atlikti gana sudė-
tinga, jie reikalauja ypatingos atlikėjų ir publi-
kos koncentracijos. Jo muzika išaugusi iš klasi-
kinės tradicijos, tačiau sunkiai kategorizuojama, 
nes kompozitorius nuolat kuria naujas formas. 
Tarp naujausių Lango kūrinių: koncertų salės Sage Gateshead 10-mečiui sukurtas stygi-
nių kvartetas bei Tanglewood Music Center 75-mečiui skirta chorinė kompozicija, nau-
jos kompozicijos ansambliui musikFabrik ir Bambergo simfoniniam orkestrui. Taip pat 
minėtinas dainų ciklas Schuberto maniera Death Speaks, atliekamas roko muzikantų, 
kvartetui So Percussion ir BBC orkestrui sukurtas koncertas Man Made, Tarptautiniam 
šiuolaikinės muzikos ansambliui ir sopranui Tony Arnold parašyta opera The Whisper 
Opera, London Sinfonietta užsakymu parašyta kompozicija Writing on Water pagal an-
glų filmų kūrėjo Peterio Greenaway’aus libretą, opera The Difficulty of Crossing a Field, 
kurios pastatyme dalyvavo Kronos kvartetas, ir kt. Lango kūrinius visame pasaulyje at-
lieka įvairūs kolektyvai, ansambliai, garsūs muzikantai. Dažnai jo kūriniai panaudojami 
statant baletus ar modernaus šokio projektuose. Tarp Lango muzikos kinui minėtinas gar-
so takelis Jonathano Parkerio filmui Untitled, muzika dokumentinei juostai The Woodmans, 
kino filme Requiem for a Dream jo aranžuotą styginių partiją griežia Kronos kvartetas, 
Lango sukurtas garso takelis skamba Oskaro premija apdovanotoje Paolo Sorrentino 
juostoje La Grande Bellezza. 
Langas yra legendinio Niujorko ansamblio Bang on a Can vienas įkūrėjų ir meno vado-
vų. Jo kūrinių garso įrašus leidžia kompanijos Sony Classical, Harmonia Mundi, Teldec, 
BMG, Point, Chandos, Argo/Decca, Cantaloupe ir kt. Kompozitorius yra pelnęs daugybę 
stipendijų ir apdovanojimų, tarp kurių – Pulitzerio premija, Amerikos metų kompozito-
riaus titulas, Carnegie Hall Debs Composer’s Chair apdovanojimas, Romos premija, BMW 
muzikos ir teatro premija. Vieną naujausių Lango garso įrašų – kompaktinę plokštelę 
Pierced  (Naxos) puikiai įvertino roko muzikos tinklapio Pitchfork ir klasikinės muzikos 
žurnalo Gramophone kritikai. Kūrinio The Little Match Girl Passion garso įrašas (Harmo-
nia Mundi) 2010 m. buvo apdovanotas Grammy premija.

Pagal www.davidlangmusic.com
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Koncertas Pierced (2007) solistams ir orkestrui buvo sukurtas ansamblio Real Quiet (Fe-
lix Fan, violončelė, Andy Russo, fortepijonas, David Cossin, mušamieji) užsakymu. Anot 
kompozitoriaus: „Mėginau įsivaizduoti muzikines solistų ir ir orkestro sąsajas, kurios 
nebūtų senamadiškos. Tada man kilo idėja apie sieną, kuri būtų nemasyvi ir perregima 
tarsi pralaidi membrana, filtras ar net audinys, skiriantis solistus ir ansamblį. Tokiu būdu 
jų išgaunami garsai ir melodijos sklando jų pasaulyje, bet kai kurie jų, virtualiai nepa-
kitę, lengvai prasiskverbia į kitą sienos pusę. Įsivaizduojant muzikantus skiriantį audinį 
kilo ir kita mintis – tam tikrose kūrinio vietose, muzikos elementams judant iš vienos 
grupės į kitą, audinys perveriamas ar net įplyšta. 
Kūrinio premjera nuskambėjo 2007 m. birželio 12 d., ją atliko ansamblio Real Quiet so-
listai ir Miuncheno kamerinis orkestras, diriguojamas Christopho Altstaedto. 

David Lang

Passionate, prolific, and complicated, the composer David Lang (b. 1957) embodies 
the restless spirit of invention. Lang, once a post minimalist enfant terrible, won the 
Pulitzer Prize for The Little Match Girl Passion (2008), which was commissioned by Carnegie 
Hall for Paul Hillier’s vocal ensemble, Theater of Voices. Much of Lang’s work – even the 
deceptively simple pieces – can be fiendishly difficult to play and require incredible 
concentration from musicians and audiences alike. Lang is simultaneously deeply 
versed in the classical tradition and committed to music that resists categorization, 
constantly creating new forms. 
Among the recent premieres are: a string quartet for the 10th anniversary of Sage 
Gateshead, a choral piece for the 75th anniversary of the Tanglewood Music Center, 
a new piece for musikFabrik, a new composition for the Bamberg Symphony. Some of 
his most recent works include Death Speaks, a song cycle based on Schubert, but per-
formed by rock musicians; Man Made, a concerto for the quartet So Percussion and the 
BBC Symphony Orchestra; The Whisper Opera for the International Contemporary En-
semble and soprano Tony Arnold; Writing on Water for the London Sinfonietta with the 
libretto and visuals by the English filmmaker Peter Greenaway; The Difficulty of Crossing 
a Field, a fully staged opera with the Kronos Quartet, and others. Lang’s works are per-
formed around the globe by various ensembles, orchestras and musicians. His music 
is used regularly for ballet and modern dance. Lang’s film work includes the score for 
Jonathan Parker’s Untitled, the music for the award-winning documentary The Wood-
mans, and the string arrangements for Requiem for a Dream, performed by the Kronos 
Quartet. His music is also on the soundtrack of Paolo Sorrentino’s Oscar-winning La 
Grande Bellezza. 
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Lang is co-founder and co-artistic director of New York’s legendary music collec-
tive Bang on a Can. His work has been recorded on the Sony Classical, Harmonia Mun-
di, Teldec, BMG, Point, Chandos, Argo/Decca, and Cantaloupe labels, among others. 
Lang is the recipient of numerous honours and awards, including the Pulitzer Prize, 
Musical America’s Composer of the Year, Carnegie Hall’s Debs Composer’s Chair, the 
Rome Prize, the BMW Music-Theater Prize (Munich), and many grants. His CD Pierced 
on Naxos was praised both on the rock music site Pitchfork and in the classical maga-
zine Gramophone. The recording of The Little Match Girl Passion, released on Harmonia 
Mundi, received the 2010 Grammy Award.

From www.davidlangmusic.com

Pierced (2007) was commissioned by the ensemble Real Quiet (Felix Fan, cello, Andy 
Russo, piano and David Cossin, percussion) as a concerto for the ensemble and string 
orchestra. I was trying to imagine a way the soloists and the orchestra could relate to 
each other that would not be old-fashioned. The idea I came up with was to imagine 
a wall that wasn’t completely solid, but was more of a permeable membrane, a kind 
of filter or fabric between the soloists and the ensemble – most sounds and notes and 
tunes would stay in their respective worlds but some sounds might be able to pass 
through easily and virtually unchanged. Because of this image of a fabric separating 
the musicians I had the idea that at some points the fabric could be pierced, or maybe 
even ripped, as parts of the material moves from one musical grouping to the other.
Pierced was premiered 12th June 2007 by Real Quiet and the Munich Chamber Orches-
tra, Christoph Altstaedt, conductor. 

David Lang
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Guoda Gedvilaitė fortepijono studijas baigė LMTA 
(1999, prof. Veronikos Vitaitės kl.) ir Frankfurto prie Maino 
aukštojoje muzikos mokykloje (2004, prof. Levo Nato-
chenny kl.). Gedvilaitė pelnė pirmąsias premijas šiuose 
konkursuose: tarptautinis M.K. Čiurlionio Vilniuje (1995), 
N. Rubinšteino Paryžiuje (1997), Chopin Gesellschaft 
Hanoveryje (1998), Ennio Porrino Kaljaryje (2000), ka-
merinės muzikos Frankfurte (2002). Nuo 2002 m. dėsto 
Frankfurto prie Maino aukštojoje muzikos mokykloje, 
veda tarptautinius meistriškumo kursus Lietuvoje ir Vo-
kietijoje. Nuo 2004 m. ji yra konkurso-festivalio Muzika be 
sienų Druskininkuose žiuri narė, nuo 2010 m. – tarptauti-

nio festivalio Klaviertage Bad Wildungen Vokietijoje meno vadovė.
Pianistė eksperimentuoja ir meta iššūkį nusistovėjusioms klasikinės muzikos tai-
syklėms. Jos scenos partneriai – ne tik žymūs klasikos muzikai, bet ir aktoriai, baleto 
artistai arba džiazo instrumentalistai. Ji koncertavo Europos, Šiaurės Amerikos šalyse, 
Japonijoje, žymiausiuose tarptautiniuose renginiuose: Gštado vasaros muzikos festi-
valyje Šveicarijoje, Meraner Wochen Italijoje, Guil Durance fortepijono ir kamerimės 
muzikos festivalyje Prancūzijoje, Kremerio vasaros festivalyje Lokenhauze Austrijoje 
pasirodė su violončelininku Davidu Geringu. 2000 m. su smuikininku Vilhelmu Če-
pinskiu debiutavo Niujorko Weill Recital Hall (Carnegie Hall). 2015 m. pianistė dalyvauja 
kamerinės muzikos koncertuose su Clara Schumann Trio ir Trio BaltArt. Diskografijoje – 
aštuonios kompaktinės plokštelės.

Guoda Gedvilaitė studied piano at the LAMT (Prof. Veronika Vitaitė class) and the 
Frankfurt University of Music and Performing Arts (Prof. Lev Natochenny class). 
Gedvilaitė was awarded the first prizes at various international competitions: 
M.K. Čiurlionis’ in Vilnius (1995), N. Rubinstein’s in Paris (1997), Chopin Gesellschaft in 
Hanover (1998), Ennio Porrino in Cagliari (2000), and Chamber music competition in 
Frankfurt (2002). Since 2002 she has lectured at the Frankfurt University of Music and 
Performing Arts and given master classes in Lithuania and Germany. Since 2004 she 
has been a jury member of the competition-festival Music without Borders (Muzika be 
sienų), and since 2010 she has been an artistic director of Klaviertage Bad Wildungen 
(Germany).
The pianist creates a challenge for the tradition of classical music. Therefore she per-
forms not only with various classical musicians, but also with actors, ballet dancers and 
jazz musicians. She has given concerts in various European and North America coun-
tries and Japan, including famous international events: the Gstadt Summer Festival 
in Switzerland, Meraner Wochen in Italy, the Guil Durance piano and chamber music 
festival in France; she has appeared with cellist David Geringas at Lockenhaus Kremer’s 
festival in Austria. In 2000 she made a debut at the Weill Recital Hall and at Carnegie 
Hall with the violinist Vilhelmas Čepinskis. In 2015 she has performed chamber music 
with the Clara Schumann Trio and Trio BaltArt. Her discography includes eight CDs.
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Mindaugas Bačkus  (g. 1973) vadovauja Klaipėdos ka-
meriniam orkestrui nuo 2009 m. birželio mėnesio. Jis 
studijavo LMTA (prof. Rimanto Armono kl.), kur įgijo 
bakalauro ir magistro laipsnius. Vėliau Šiaurės karališ-
kajame koledže Didžiojoje Britanijoje įgijo magistro ir 
profesionalaus atlikėjo diplomus, 2009 m. LMTA – meno 
licenciato laipsnį, su ERASMUS stipendija tobulinosi 
Utrechto aukštojoje menų mokykloje Olandijoje.
1998–2005 m. Bačkus buvo LVSO violončelininkas; 
2002–2009 m. griežė styginių kvartete Chordos. Bačkaus 
kūrybinė veikla aprėpia įvairias sritis, tarp kurių svarbiausia – kamerinė ir solo muzika. 
Jis griežia visų praeities epochų akademinę violončelės muziką, XX–XXI a. kompozi-
torių kūrybą, dalyvauja džiazo projektuose. Reikšminga vieta tenka barokinės violon-
čelės repertuarui, senosios muzikos projektams. Kaip solistas ar ansamblių narys Bač-
kus koncertavo įvairiuose šiuolaikinės muzikos festivaliuose: RNCM International Cello 
Festival (JK), Norfolk Chamber Music Festival (JAV), Klangspuren (Austrija), Upbeat (Nor-
vegija, Švedija), MaerzMusik (Vokietija), Lietuvoje. Bačkus yra įrašęs dvi kompaktines 
plokšteles (el cello, 2005; Pas De Deux, 2007). 
 
Since 2009 Mindaugas Bačkus (b. 1973) has been the Artistic Director of Klaipėda 
Chamber Orchestra. Between 1991 and 1998 he studied cello with Prof. Rimantas Ar-
monas at the LAMT, from which he obtained BA and MA degrees. Bačkus went on to 
pursue his post-graduate studies at the Royal Northern College of Music in Manches-
ter, receiving his second MA and Professional Performer Diploma, in 2009 obtained 
the licentiate of art at the LAMT, under Erasmus programme studied at the Hogeschool 
voor de Kunsten Utrecht.
From 1998 to 2005 he was principal cello with the Lithuanian State Symphony Orches-
tra, and between 2002 and 2009, he was a member of the Chordos Quartet. He is also 
currently pursuing an active career as a soloist and chamber musician. His solo reper-
toire spans works from Bach to contemporary Lithuanian and foreign composers. He 
also plays the baroque cello with various early music ensembles. As a soloist, member 
of the Chordos Quartet and with various ensembles, Bačkus has given performances 
at a number of international festivals including the RNCM International Cello Festival 
(UK), the Norfolk Chamber Music Festival (USA), Klangspuren (Austria), MaerzMusik 
(Germany), Upbeat (Norway, Sweden), as well in Lithuanian festivals. His discography 
includes two CDs: el cello (2005) and Pas De Deux (2007). 
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Pavelas Giunteris – vienas ryškiausių Lietuvos per-
kusininkų. 1986  m. jis baigė  dabartinę LMTA, 1981–
1989  m.  buvo LNOBT  orkestro artistas, nuo 1989 m. 
yra LVSO mušamųjų instrumentų grupės koncertmeis-
teris. Giunteris koncertuoja su garsiomis pasaulio mu-
zikos asmenybėmis (Frederic Macarez, Linda Maxey, 
Michael Udow, Nebojsa Zivkovic ir kt.), rengia projektus 
su LNSO ir LVSO, Šv. Kristoforo ir Klaipėdos kameriniais 
orkestrais, kameriniais ansambliais bei solistais, daly-
vauja tarptautiniuose festivaliuose, atlieka klasikinę, 

moderniąją, pasaulio ir džiazo muziką bei jam skirtus lietuvių autorių kūrinius. 
Per daugelį metų Giunteris sukaupė unikalią mušamųjų muzikos instrumentų kolek-
ciją. Prieš daugiau kaip dvidešimt metų atlikėjas įkūrė pirmąjį mušamųjų instrumentų 
ansamblį Lietuvoje Vilniaus mušamieji, vėliau pavadintą Giunter Percussion. 

Pavel Giunter is the most famous and charismatic Lithuanian percussionist. In 1986 he 
completed his studies at the LAMT, between 1981 and 1989 he was a member of the 
LNOBT symphony orchestra and since 1989 he has been a percussion group concert-
master at LSSO. 
Giunter has performed with renowned world musicians (Frederic Macarez, Linda Max-
ey, Michael Udow, Nebojsa Zivkovic and others); he has organized musical projects 
with the LSSO and LNSO, the St Christopher and Klaipėda chamber orchestras, and 
various ensembles and soloists. He has taken part in international festivals and per-
formed classical, modern, world and jazz music as well as the compositions by Lithua-
nian composers (most of which were dedicated to the musician). 
Over the years, Giunter has collected a unique set of percussion instruments. More 
than 20 years ago he founded the first percussion ensemble in Lithuania, Vilniaus 
mušamieji (Vilnius Percussion), later renamed Giunter Percussion. 

Klaipėdos kamerinis orkestras (KKO) yra vienas jauniausių ir dinamiškiausių tarp 
profesionalių Lietuvos kamerinių orkestrų. 1992 m. susibūręs stygininkų ansamblis 
nuolatinę erdvę kūrybinei veiklai ir administracinę paramą rado Klaipėdos koncertų 
salėje; jos koncertų sezonuose ir trijuose kasmetiniuose festivaliuose orkestras kas mė-
nesį publikai pristato naujas programas kaip reziduojantis salės kolektyvas. 
Beveik du dešimtmečius orkestrą ugdė, repertuarą kaupė ir išlikimu rūpinosi jo įkūrėja, 
dabartinė altų grupės koncertmeisterė Liuda Kuraitienė. Dar didesnį postūmį profesi-
onalumo ir modernumo link orkestrui suteikė naujasis meno vadovas violončelininkas 
Mindaugas Bačkus. Jo įkvėptas KKO nuosekliai gilinasi į baroko muzikos interpretaciją, 
dalyvauja meistriškumo klasėse su senosios muzikos atlikimo specialistais, į savo pasi-
rodymus įtraukia istorinius instrumentus, o taip pat nemažai dėmesio skiria XX ir XXI a. kū-
rybai, įvairių laikotarpių lietuvių kompozitorių kūriniams. Orkestro gastrolių geografija: 
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daugelis Lietuvos festivalių, Kauno ir Vilniaus filharmonijos, Vokietija, Lenkija, Ukraina, 
Latvija, Estija, Suomija, Italija, Šveicarija ir kt.
KKO bendradarbiavo su daugybe dirigentų bei solistų, tarp jų minėtini Saulius Son-
deckis, Robertas Šervenikas, Donatas Katkus, Vytautas Lukočius, Modestas Pitrėnas, 
Martynas Staškus, Kasparas Zehnderis, Aleksandaras Markovičius, Dante Anzolini, Mar-
kas Kadinas, Reinhardas Goebelis, David Geringas, Mike Svoboda, Petras Geniušas, An-
drius Žlabys, Mūza Rubackytė. Per pastaruosius keletą sezonų didelį įspūdį paliko KKO 
pasirodymai su charizmatiškuoju pianistu Alexanderiu Paley. 2014 m. Estonian Record 
Productions išleido pasaulinės fortepijono legendos Paulio Baduros-Skodos koncerto 
įrašą, kuriame jis ir pianistas Rostislavas Krimeris bei Andreso Mustoneno diriguojamas 
KKO atlieka Mozarto kūrinius.

Pagal www.koncertusale.lt

The Klaipėda Chamber Orchestra (KCO) is one of Lithuania’s youngest and most 
vibrant professional chamber ensembles. Since its foundation in 1992, the Orchestra 
has found permanent home and administrative support in the Klaipėda Concert Hall, 
where the Orchestra makes regular appearances as its resident ensemble. 
The Orchestra’s professional growth and sound quality have always been in the hands 
of talented string players, starting with its founding member and first artistic director, 
present principal violist, Liuda Kuraitienė. A more decisive turn to the new level of ex-
cellence and expansion of the repertoire was masterminded by the cellist Mindaugas 
Bačkus, who took over as the Orchestra’s new artistic director. Under his leadership 
the Orchestra has gone through a series of master classes with Baroque music experts 
and started exploring the early music repertoire; at the other end of the spectrum it 
has introduced programmes with a wide selection of 20th and 21st century works and 
with a firm focus on Lithuanian contemporary music. To date, the KCO has performed 
at major music festivals and venues in Lithuania, as well as on international tours in 
Germany, Poland, Ukraine, Latvia, Estonia, Finland, Italy, Switzerland and elsewhere. 
It has worked alongside a distinguished array of conductors and soloists, including 
Saulius Sondeckis, Robertas Šervenikas, Donatas Katkus, Vytautas Lukočius, Modes-
tas Pitrėnas, Martynas Staškus, Kaspar Zehnder, Aleksandar Markovič, Dante Anzolini, 
Mark Kadin, Reinhard Goebel, David Geringas, Mike Svoboda, Petras Geniušas, Andrius 
Žlabys, and Mūza Rubackytė. Among the highlights of the recent seasons, singular 
collaborations with the charismatic Moldavian-born American pianist Alexander Paley 
should be mentioned in the first place. 
The KKO’s concert recording of Mozart’s masterpieces with the Austrian piano legend Paul 
Badura-Skoda and Belarusian pianist Rostislav Krimer under the baton of Estonian conduc-
tor Andres Mustonen appeared on the Estonian Record Productions label in 2014.

From www.koncertusale.lt
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Spalio 26 d., pirmadienis, 21 val., Šiuolaikinio meno centras 
26 October, Monday, 9 p.m., Contemporary Art Centre

ANDREW ZOLINSKY 
(fortepijonas, JK | piano, UK)

Meredith Monk 
Railroad (Travel song) 
St Petersburg Waltz 

David Lang 
This was written by hand 
Keturios pjesės iš | Four movements from Memory pieces:

Spartan arcs
Wed
Diet coke
Beach

Diderik Wagenaar 
La volta 
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Meredith Monk  (g. 1942) – kompozitorė, dainininkė, 
choreografė, naujosios operos, miuziklų, filmų ir instalia-
cijų kūrėja bei vadinamosios „išplėstinės vokalinės tech-
nikos“ ir „tarpdisciplininio performanso“ pradininkė. 
Siekdama atrasti naujus suvokimo būdus ir juos susieti 
tarpusavyje, Monk kuria darbus, balansuojančius tarp 
muzikos ir judesio, vaizdinio ir objekto, šviesos ir garso. 
Jos novatoriškos balso, kaip muzikos instrumento ir kaip 
iškalbingos raiškos priemonės, studijos išplečia muziki-
nės kūrybos ribas. Šiai kūrybinei raiškai vien žodžių ne-
pakanka, tai – novatoriški garsovaizdžiai, išlaisvinantys 
jausmus, energiją ir prisiminimus. 
Monk vadinama „balso burtininke“ ir viena „kiečiausių“ Amerikos kompozitorių. Jos kū-
riniai pristatomi prestižinėse erdvėse ir renginiuose – Bruklino muzikos akademijoje, 
Linkolno centro festivalyje, Hiustono operoje, Londono Barbican Centre ir daugelyje 
kitų, o geografija driekiasi nuo Brazilijos iki Sirijos. Tarp pastarųjų metų įvertinimų – 
Prancūzijos Respublikos Meno ir literatūros kavalieriaus ordino apdovanojimas ir 2012 m. 
žurnalo Musical America Metų kompozitorės titulas. Monk yra įtraukta į NPR sąrašą 
50 Great Voices, 2012 m. pelnė Doris Duke menininko prizą, 2011 m. – Yoko Ono Len-
non paskatinamąjį menų apdovanojimą. Monk, viena unikaliausių ir įtakingiausių savo 
kartos kūrėjų, 2014–2015 m. dalyvavo Carnegie Hall organizuojamame renginių cikle 
Richard and Barbara Debs Composer’s Chair.

Pagal meredithmonk.org

Railroad (Travel song) ir St Petersburg Waltz – tai klasikiniai fortepijoninio minimaliz-
mo pavyzdžiai, trumputės, iškalbingos ir sąmojingos pjesės. „Tiesmukumas, tyrumas, 
asimetrija, tačiau pirmiausia – skaidrumas – šios savybės man visada buvo svarbiau-
sios. Muzikos faktūra, regis, nesudėtinga, tačiau atskirų detalių sudėtingumas, gebėji-
mas balansuoti ties santūrumo ir ekspresijos riba – tikri iššūkiai atlikėjui, nes kiekvienas 
judesys turi būti aiškus, tiksliai apskaičiuotas“ (Meredith Monk).
Railroad ir St Petersburg Waltz buvo įrašytos kompaktinėje plokštelėje Piano Songs 
(ECM, 2014), kurioje užfiksuotos Monk 1971–2006 m. sukurtos fortepijoninės kompo-
zicijos. St Petersburg Waltz dar anksčiau, 1997 m., įgrotas albume Volcano Songs (ECM).

Meredith Monk  (b. 1942) is a composer, singer, director/choreographer and creator 
of new opera, music-theatre works, films and installations. A pioneer in what is now 
called “extended vocal technique” and “interdisciplinary performance,” Monk creates 
works that thrive at the intersection of music and movement, image and object, light 
and sound in an effort to discover and weave together new modes of perception. Her 
groundbreaking exploration of the voice as an instrument, as an eloquent language 
in and of itself, expands the boundaries of musical composition, creating landscapes 
of sound that unearth feelings, energies, and memories for which there are no words. 
Over the last fifty years, she has been hailed as “a magician of the voice” and “one of 
America’s coolest composers”. Celebrated internationally, Monk’s work has been pre-
sented by the BAM, the Lincoln Center Festival, the Houston Grand Opera, London’s 
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Barbican Centre, and at major venues in countries from Brazil to Syria. Among her 
many accolades, she was recently named an Officer of the Order of Arts and Letters by 
the Republic of France, and the 2012 Composer of the Year by Musical America. Monk 
is also one of NPR’s 50 Great Voices, and received a 2012 Doris Duke Artist Award and 
a 2011 Yoko Ono Lennon Courage Award for the Arts. Recognized as one of the most 
unique and influential artists of her generation, she was appointed the 2014-2015 Ri-
chard and Barbara Debs Composer’s Chair at Carnegie Hall.

From meredithmonk.org

Railroad (Travel song) and St Petersburg Waltz are classical examples of pianistic 
minimalism, brief, deep, and witty pieces. Meredith Monk said, “Directness, purity, 
asymmetry, and above all transparency have always been important to me. The sur-
face of the music is seemingly simple but the intricacy of detail and the combination of 
restraint and expressivity challenge the performer. Every gesture is exposed and clear.”
Railroad and St Petersburg Waltz were recorded on the album Piano Songs (ECM, 2014), 
a collection of pieces, composed between 1971 and 2006. St  Petersburg  Waltz ap-
peared in 1997 on the album Volcano Songs (ECM).

David Lang, žr. p. 71.
This was written by hand (2003). Buvau išmokytas rašyti muziką pieštuku. Puikiai pa-
menu tas dienas – kantriai sėdžiu prie stalo, niūniuoju ir tada užrašau. Kai tekdavo sku-
bėti, taip spausdavau pieštuką, kad pirštai pasidengdavo pūslėmis, ranką sutraukdavo 
mėšlungis ir prireikdavo savaitės atsigauti. 1993 m. įsigijau pirmą kompiuterį ir nuo 
tada ranka neberašiau. Tačiau manęs iki šiol neapleidžia mintis, ar rašymas ranka kaip 
nors veikė pačią kūrybą. Norėdamas tai išsiaiškinti parašiau šį kūrinį pianistui Andrew 
Zolinsky, premjera nuskambėjo 2003 m. birželio 23 d. Londono Wigmore Hall. Kompo-
zicija dedikuota Peteriui Helmui jo 50-ojo gimtadienio proga. 
Spartan arcs, Wed, Diet coke, Beach iš ciklo Memory pieces (1992). Viena 
siaubingiausių senėjimo patirčių yra tai, kad sensta ne visi draugai. Žmonės serga ir 
miršta. Siaubinga ir tai, kad po kurio laiko tavo atmintis blėsta. Kaip ilgai atmintyje 
pavyksta išlaikyti draugų balso skambesį, karčių ar malonių jausmų, keistų nuotykių ar 
kvailų istorijų prisiminimus? Šios pjesės – tai mano draugystės atspindžiai, kurie gal-
būt padės ilgiau išlaikyti prisiminimus. Ciklą sudaro savarankiškos miniatiūros, skirtos 
mano draugams: Cage (John Cage), Spartan arcs (Yvar Mikhashoff), Wed (Kate Ericson), 
Grind (Jacob Druckman), Diet coke (Bette Snapp), Cello (Anna Cholakian), Wiggle (Frank 
Wigglesworth) ir Beach (David Huntley). Pjesės yra tarsi mažyčiai etiudai su tam tikra tech-
nine užduotimi: pavyzdžiui, arpeggio santapos (Spartan arcs), poliritminis kontrapunktas 
(Wed) arba keistas rankų kryžiavimas (Cello). Ciklo premjerą atliko Andrew Zolinsky.

David Lang

David Lang, see p. 72.
This was written by hand (2003). I was taught to write music with a pencil. I remember those 
days so well – I would sit patiently at my desk, singing the music to myself and then writing it 
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down. If I was tense about a project or a deadline I would hold the pencil so tight that I would 
get blisters on my fingers, and my arm would cramp up, and take weeks to recover. I got 
my first computer in 1993 and I have not written music with a pencil ever since, but I often 
wonder how – or if – the means of my writing had any effect on the writing itself. I wrote this 
piano piece to find out. This was written by hand was written for the pianist Andrew Zolinsky 
and was premiered on 23rd June 2003 at Wigmore Hall, London. It is dedicated to Peter Helm, 
in honour of his fiftieth birthday. 
Spartan arcs, Wed, Diet coke, Beach from Memory pieces (1992). One of the horrifying 
things about growing older is that your friends don’t all grow older with you. People grow 
sick and then they die. The true horror is that after a while your memories begin to fade. How 
long can you hold on to the sound of a voice, the memory of a strange event, a bittersweet 
feeling, a silly story? Each of these little pieces highlights some aspect of my relationship with 
each friend. I hope this will help me hold on to these memories just a little while longer. Mem-
ory pieces consists of the individual movements in memory of my friends: Cage (John Cage), 
Spartan arcs (Yvar Mikhashoff), Wed (Kate Ericson), Grind (Jacob Druckman), Diet coke (Bette 
Snapp, Cello (Anna Cholakian), Wiggle (Frank Wigglesworth), and Beach (David Huntley). They 
are little etudes, as each one highlights a different technical concern, such as overlapping 
arpeggios (Spartan Arcs), polyrhythmic counterpoint (Wed) or strange cross-hands (Cello).
Full set was premiered by Andrew Zolinsky.

David Lang

Olandų kompozitorius ir muzikologas Diderikas Wagena-
aras (g. 1946) gimė muzikantų šeimoje – jis yra kompozito-
riaus ir vargonininko Johano Wagenaaro (1862–1941) vai-
kaitis. Groti fortepijonu pradėjo būdamas aštuonerių metų. 
1960-aisiais jis žavėjosi Renesanso muzika, Bacho, Ravelio, 
Theloniouso Monko kūryba. Hagos karališkoje konservato-
rijoje studijavo muzikos teoriją (Jano van Dijko, Heino Kieno 
ir Rudolfo Koumanso kl.) ir fortepijoną (Simono Admiraa-
lo kl.). 1960-aisiais pradėjo kurti muziką. Būdamas sava-
mokslis kompozitorius su kūrėjais Louisu Andriessenu, 
Cornelisu de Bondtu, Huibu Emmeriu ir kitais atstovauja 
vadinamai Hagos kompozitorių mokyklai, kurios pagrin-
dinis bruožas – ritminis veržlumas. 1989 m. Wagenaaras pelnė Keeso van Baareno premi-
ją už kūrinį orkestrui Metrum, 1996 m. – Matthijso Vermeuleno premiją už Trois poèmes 
en prose.
Nuo 1990 m. dėsto Hagos konservatorijoje (XX a. muzikos teoriją ir istoriją, orkestruotę 
ir kompoziciją).

Pagal www.koncon.nl

La volta (1989). Pavadinimas perteikia kūrinio riturnelinę formą. Skirtingų sąskambių 
sluoksnius praturtina polifonijos ornamentai, kurie palaipsniui blanksta ir pereina į ho-
mo-ritmišką polifoniją. Pabaigoje skamba vien akordų repeticijos.

Diderik Wagenaar
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Diderik Wagenaar (b. 1946) is a Dutch composer and music theoretician. Born to a mu-
sical family (he is a grand nephew of the composer Johan Wagenaar, 1862–1941), he 
began playing the piano at the age of eight. As a teenager in the early 1960s he loved 
Renaissance music, Bach, Ravel, and Thelonious Monk. He studied music theory (as a 
principal study) with Jan van Dijk, Hein Kien and Rudolf Koumans, and piano with Simon 
Admiraal at the Royal Conservatoire in The Hague. Wagenaar began composing while a 
student in the 1960s: as a composer he is an autodidact. Together with Louis Andriessen, 
Cornelis de Bondt, Huib Emmer and others he was part of the so-called Haagse School. 
A significant hallmark of this school is its driving rhythmical power. In 1989 Wagenaar re-
ceived the Kees van Baaren Prize for his orchestral work Metrum. In 1996 he was awarded 
the Matthijs Vermeulen Prize for Trois poèmes en prose.
Since 1990 Wagenaar has been a teacher at the Royal Conservatoire in The Hague, origi-
nally only for music theory and analysis of 20 the century music, subsequently also for 
orchestration and composition.

From www.koncon.nl

La volta (1989). The title of this composition is related to the ritornello-like structure of 
the piece. Several layers of different harmonies are decorated by ornaments of polyph-
ony. During the piece, the ornaments are fading out and the polyphony becomes homo 
rhythmic. At the end there are only repetitions of chords.

Diderik Wagenaar

Andrew Zolinsky repertuare – kūriniai nuo Haydno iki 
šiuolaikinių opusų. Unikalių programų ir interpretacijų 
autorius pasirodymus rengia prestižiuose festivaliuose ir 
koncertų salėse, su BBC, BBC Škotijos, BBC Velso nacio-
naliniu, Karališkosios filharmonijos, Lotaringijos naciona-
liniu simfoniniais orkestrais, London Sinfonietta. Zolinsky 
skambina įvairių dabarties kompozitorių kūrinius (James 
Clarke, Laurence Crane, Donnacha Dennehey, Ivan Fe-
dele, Michael Finnissy, Simon Holt, Valentin Silvestrov, 
Michael Zev Gordon), atliko Davido Lango ir Unsuk Chin 
daugelio fortepijoninių opusų pasaulines premjeras. 

Pianistas koncertavo Jungtinėje Karalystėje, Čekijoje, Prancūzijoje, Vokietijoje, Olandi-
joje, Italijoje, Ispanijoje, Japonijoje, JAV.
Zolinsky įrašus leidžia kompanijos Cantaloupe, Guild ir NMC. Jo įrašyta Michaelo Zevo 
Gordono fortepijoninių kūrinių kompaktinė plokštelė (NMC) laikraštyje The Sunday 
Times pateko į sąrašą Top Ten Contemporary CD’s of 2009. 2011 m. pianistas įgrojo Davido 
Lango fortepijoninius opusus (Cantaloupe).
Zolinsky yra Goldsmito universiteto ir Karališkojo muzikos koledžo Londone fortepijono 
profesorius.

 Pagal www.andrewzolinsky.com
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Andrew Zolinsky’s repertoire ranges from Haydn to the present day, his unique style 
of programming and his individual interpretations have secured performances at many 
prestigious venues and festivals. In the contemporary field, he is closely associated 
with the music of James Clarke, Laurence Crane, Donnacha Dennehey, Ivan Fedele, 
Michael Finnissy, Simon Holt, Valentin Silvestrov and Michael Zev Gordon, and has given 
world and regional premieres of many of David Lang’s and Unsuk Chin’s works. He has 
performed with the BBC Symphony Orchestra, the BBC Scottish Symphony Orchestra, 
the BBC National Orchestra of Wales, London Sinfonietta, the Royal Philharmonic 
Orchestra, and the Orchestre National de Lorraine. In addition to concerts in the UK, he 
has also given concerts in the Czech Republic, France, Germany, Holland, Italy, Spain, 
Japan and USA.
Zolinsky has recorded for Cantaloupe, Guild and NMC. His recording of solo piano music 
by Michael Zev Gordon (NMC) was chosen as one of the Top Ten Contemporary CD’s of 
2009 (The Sunday Times). His disc of David Lang’s piano music on the Cantaloupe label 
was released in 2011. Zolinsky is a professor of piano at the Royal College of Music and at 
Goldsmiths College, University of London.

From www.andrewzolinsky.com
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Spalio 27 d., antradienis, 19 val., Šiuolaikinio meno centras
27 October, Tuesday, 7 p.m., Contemporary Art Centre

NEW ERA ORCHESTRA KIEV 
(Ukraina | Ukraine)

Solistai | Soloists:
Roman Repka (klavesinas, Ukraina | harpsichord, Ukraine)
Jurgis Juozapaitis (altas | viola)

Dirigentė | Conductor Tatyana Kalinichenko (Ukraina | Ukraine)

-----------------------------------
Iannis Xenakis 
Voile dvidešimčiai styginių | for 20 
strings

Tomas Kutavičius 
Mano sergantis langas styginių orkestrui 
(premjera) | My ailing window for string 
orchestra (premiere)

Valentin Silvestrov 
Epitaph klavesinui ir styginiams | for 
harpsichord and strings

Jurgis Juozapaitis 
Viola vs Violence, Koncertas altui ir 
styginių orkestrui (premjera) | Concerto 
for viola and strings (premiere)

Maxim Shalygin 
Lullaby styginių orkestrui | for string 
orchestra

Michael Nyman 
Koncertas klavesinui ir styginiams | 
Concerto for harpsichord and strings
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Iannis Xenakis (1922–2001) gimė Brailoje, Rumunijo-
je, graikų šeimoje. Būdamas penkerių neteko motinos, 
o sulaukęs dešimties buvo išsiųstas į internatą vienoje 
iš Graikijos salų. Atėnų politechnikos institute studijavo 
architektūrą. Tačiau prasidėjus II pasauliniam karui, kai 
Graikiją okupavo Vokietija, o vėliau į šalį įžengė Jung-
tinės Karalystės pajėgos, Xenakis įsitraukė į pogrindžio 
pasipriešinimo veiklą. Jis buvo sunkiai sužeistas (pra-
rado akį), nuteistas mirties bausme, kurios vengdamas 
pabėgo į Prancūziją. Paryžiuje jis norėjo studijuoti mu-
ziką, pragyvenimui dirbo architekto Le Corbusier asis-
tentu, o netrukus pradėjo studijuoti pas Olivier Messia-
eną, kuriam atrodė, kad atsiskyrėliškoje (nemuzikinėje) 
aplinkoje gimusios Xenakio idėjos vertos palaikymo. Pirmas reikšmingas jo kūrybos 
įvertinimas įvyko 1955 m., Donaueschingen festivalyje nuskambėjus kūriniui Metasta-
sis. Maždaug nuo 1960 m. Xenakis atsidėjo muzikai. Savo kūryboje jis rėmėsi ne tik 
muzikiniais principais – sudėtingam garsų skambesiui (perteikiančiam liūties ar gatvių 
demonstracijų triukšmą) taikė matematikos, inžinerijos ar dizaino elementus. Kompo-
navimo procesui Xenakis naudojo tikimybių teorijos žinias. Per keturiasdešimt metų 
kompozitorius parašė reikšmingų akustinių ir elektroninių opusų bei garsą, šviesą, ju-
desį ir architektūrą jungiančių multimedinių kompozicijų (vadinamų politopais). Kom-
piuterinės muzikos srityje Xenakis laikomas pirmuoju, pradėjusiu kurti algoritmines 
kompozicijas bei plėtojusiu skaitmeninės sintezės, grįstos atsitiktine signalų atranka ir 
variacijomis, idėją. Jis yra kompiuterinės sistemos UPIC autorius. Kelerius paskutiniuo-
sius gyvenimo metus, kamuojamas rimtų ligų, kompozitorius beveik nerašė. Paskutinė 
Xenakio pabaigta kompozicija – O-Mega mušamiesiems ir ansambliui – publikai prista-
tyta 1997 m. Hadersfildo šiuolaikinės muzikos festivalyje. 

Pagal James Harley, www.iannis-xenakis.org 

Voile (1995) buvo sumanyta dvidešimties styginių instrumentų ansambliui. Kūrinį 
užsakė Miuncheno kamerinis orkestras, atlikęs ir jo premjerą su maestro Christophu 
Poppenu 1995 m. Xenakis pastebi, kad pavadinimo žodį galima interpretuoti dvejo-
pai: moteriškosios giminės voile reiškia „vėją gaudančią burę“, vyriškosios – gebėjimą 
pradingti iš akiračio. Kūrinio anotacijoje Radu Stanas rašo apie „daugybę kreivų erdvių, 
skrodžiančių viena kitą. Šis efektas primena kūrinio Polytopes viziją, kreivų paviršių 
artikuliacija leidžia žiūrovui procesą stebėti iš skirtingų kampų ir atviroje perspektyvo-
je. Panašų modelį įkūnijo ir pasaulinėje parodoje Briuselyje 1958 m. pastatytas Philips 
paviljonas“.
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Iannis Xenakis (1922–2001) was born into a Greek family residing in Braila, Roma-
nia. Xenakis lost his mother when he was five years old, then was sent off to board-
ing school on the Greek island of Spetsai at age ten. He studied civil engineering at 
the Athens Polytechnic, but the German invasion followed by the British occupation 
drew him into Resistance activities, from which he would end up near fatally wounded, 
losing one eye, and later he was condemned to death. Forced to escape his country, 
Xenakis ended up in Paris, wanting to study music, but earning a living working as an 
engineering assistant for Le Corbusier. He took lessons with Olivier Messiaen, who saw 
in the music he was struggling to produce in isolation an originality deserving encour-
agement. Xenakis had his first major succès de scandale with the premiere of Metastasis 
at the Donaueschingen Festival in 1955, and by 1960, he devoted himself entirely to 
composition. Xenakis followed his own path, aided by his background in mathematics, 
engineering and design, and by his interest in complex sonic phenomena (rainstorms, 
street demonstrations, etc.). He incorporated probability theory into his compositional 
approach. For over forty years, he has produced a number of important acoustic and 
electroacoustic pieces, and a series of multimedia creations involving sound, light, 
movement, and architecture (polytopes). In the domain of computer music, Xenakis 
was a pioneer in the area of algorithmic composition, and also developed an approach 
to digital synthesis based on the random generation and variation of the waveform 
itself. He designed a computer system utilizing a graphic interface (the UPIC). He suf-
fered from a number of serious ailments for several years. His last completed com-
position, O-Mega, for solo percussion and ensemble, written for Evelyn Glennie and 
the London Sinfonietta, was premiered at the Huddersfield Festival of Contemporary 
Music in November 1997. 

From James Harley, www.iannis-xenakis.org 

Voile (1995) was conceived for a large string ensemble: 20 instruments in all. The piece, 
commissioned by the Münchener Kammerorchester, premiered with the conductor 
Christoph Poppen in 1995. As Xenakis underlines, the term may be understood as both 
masculine or feminine: if it is feminine, it indicates the “sail that gathers the power of 
the wind to navigate”; if it is masculine, the term indicates the power to hide from view. 
In the programme notes Radu Stan speaks of a “plurality of curved spaces wedged 
one inside the other. It brings us closer to the vision of the Polytopes – articulations of 
curved surfaces made to encompass the spectator’s view from every angle and open 
different perspectives at each step. A similar model was the Philips Pavilion built for 
the Universal Exposition in Brussels in 1958”.
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Tomo Kutavičiaus (g. 1964) kūryboje susiduria 
džiazo pianisto patirtis ir racionalus, struktū-
riškas mąstymas. Kompozitorius dėmesį ypač 
sutelkia į ritmą: džiazo improvizacijų inspiruoti 
sinkopiniai ritminiai motyvai organizuotai funk-
cionuoja tarsi plytos, iš kurių dėliojama kūrinio 
struktūra. Improvizacinio prado įkrautus ritmi-
nius blokelius konstruodamas į ilgesnes repeti-
tyvias nereguliaraus ritmo struktūras, kompozi-
torius kuria virtuoziškas partitūras, kuriose ho-
moritminiai dariniai derinami su poliritminėmis 
konstrukcijomis: šiose simultaniškai jungiami 
keletas charakteringų ritminių sluoksnių. Tačiau 
aštriai artikuliuojama ritmika, charakteringi melodinių figūracijų piešiniai bei polinkis 
į klasikines formas bendrame Kutavičiaus muzikos peizaže neužgožia improvizacijos 
laisvės gūsių. Pakankamai artima minimalistinei krypčiai, šio kūrėjo muzika nuolat iš-
siveržia iš jos struktūrinių gniaužtų ir pulsuoja savita energija, temperamentu, plačiai 
šuoliuoja emocine skale. Šias charakteristikas raiškiai įkūnijantis Kutavičiaus opusas 
Dieviškas šėlas fortepijonui ir simfoniniam orkestrui pateko tarp geriausiųjų 2013 m. 
kūrinių LKS Metų kūrinių rinkimuose.
Kutavičius kompoziciją studijavo LMTA (Ričardo Kabelio kl.). 1994 m. gavęs studijų 
stipendiją, Štutgarto Akademie Schloss Solitude gilinosi į džiazo ir šiuolaikinę muziką. 
Puikiai valdantis instrumentą, jungiantis džiazo ir klasikinės muzikos priemones, ins-
trumentinę raišką papildantis vokalu, Kutavičius pasinėrė į koncertinę veiklą, kurią tę-
sia iki šiol – bendradarbiauja su žinomais džiazo atlikėjais, dalyvauja tarptautiniuose 
džiazo festivaliuose. 

Pagal www.mic.lt

Mano sergantis langas (2015, premjera). Kūrinį inspiravo Mindaugo Milašiaus-Montės 
eilėraščio Priešais sergantį langą eilutės: 
Neišsigąsk, kai žvelgiu pro langą – mano akys gražios. Ar priglaudžiu ausį prie stiklo... 
Girdžiu ir uodžiu kaip žvėris, pražilau: žiogas svirpia po mano liežuviu.
Laibakaklis! Jo plunksnų pilna spjaudyklė! Bandau užgniaužti tą lūžtančio smuiko
kosulį... Laižau prakaituotas lūpas ir virpu
kaip berniukas
žalioje it smaragdas pievoje
radęs gyvuliui skirtą gabalą druskos... supuosi
krėsle priešais sergantį langą,
nutūptą musių... 
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In his music Tomas Kutavičius (b. 1964) combines the experience of a jazz pianist 
with a rational mind and structure. The composer pays special attention to rhythm: in-
spired by jazz improvisations; he employs syncopated rhythmic motifs, which serve as 
the building blocks of structure of his compositions. These blocks of an improvisatory 
nature are combined into longer, rhythmically irregular modules, which results in truly 
virtuosic writing. Homorhythmic patterns are interspersed with polyrhythmic ones, 
where several layers of dissimilar rhythmic energy occur simultaneously. Nevertheless, 
despite the harsh rhythmic articulation, idiosyncratic melodic contours and the ten-
dencies towards classical forms, the overall musical landscape of T. Kutavičius pulsates 
with the freedom of improvisation. Despite being closely related to the minimalist aes-
thetics, the music of Kutavičius often travels across its stylistic boundaries, emanates a 
peculiar energy and a wide range of emotions. The qualities outlined above are vividly 
present in his  Divine Madness (Theia mania)  for piano and symphony orchestra. The 
work was selected as one of the best pieces composed in 2013 at the Composition of 
the Year awards by LCU.
Kutavičius studied music composition at the LAMT with Prof. Ričardas Kabelis. In 1994 
he received a scholarship to attend the Akademie Schloss Solitude in Stuttgart, where 
he explored the jazz and contemporary music scenes, as well as travelling all around 
Europe as part of his academic programme. Being a skillful pianist, capable of combin-
ing classical and jazz techniques and sometimes adding vocals to his music, he began 
a performing career. He continues to perform today and often collaborates with fa-
mous jazz artists and makes appearances at international jazz festivals.

From www.mic.lt

My ailing window (2015, premiere) was inspired by Lithuanian poet Mindaugas 
Milašius-Montė’s verse In front of the ailing window.

Maximas Shalyginas (g. 1985) rašo kamerinę, voklainę, 
simfoninę, elektro-akustinę bei muziką teatrui, baletui 
ar kino filmams. Kompozitorius dalyvavo įvairiuose 
tarptautiniuose konkursuose; 2012 m. Gaudeamus kon-
kurse buvo įvertintas už kompoziciją Letters to Anna, 
tais pačiais metais jo muzika buvo atrinkta Larso von 
Triero projektui Gesamt. Shalyginas buvo kultūrinių 
inovacijų platformos Izolyatsia Donetske ir festivalio 
Storioni Brabante (Olandija) reziduojantis kompozi-
torius. Jo kūriniai skambėjo tokiuos festivaliuose kaip 
Gaudeamus Muziekweek, Spring Festival ir Uneven Olan-

dijoje, Sound Ways Rusijoje, įvairiuose Ukrainos festivaliuose. Jo kūrinius atliko daini-
ninkės Natalia Mamchur ir Reut Rivka, smuikininkai Igoris Zavgorodny ir Emmy Storms, 
pianistas Anthony Baryshevsky, perkusininkas Konstantynas Napolovas, ansambliai 
Asko|Schönberg, DoelenKwartet, Insomnio, Kyiv Soloists, Nieuw ensemble ir Slagwerk 
Den Haag. 
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Shalyginas kompoziciją studijuoti pradėjo būdamas šešiolikos metų. 2004 m. jis staža-
vo Sankt Peterburgo konservatorijoje, vadovaujamas Boriso Tishchenko, 2010 m. ma-
gistro studijas baigė P. Čaikovskio nacionalinėje muzikos akademijoje Kijeve, 2011 m. 
įgijo antrą magistro diplomą Hagos karališkoje konservatorijoje Olandijoje (Cornelio 
de Bondto ir Dideriko Wagenaaro kl.). 
Lullaby (2008). Kūrinio premjera nuskambėjo 2009 m. kovą Kijevo nacionalinėje 
filharmonijoje.

Maxim Shalygin’s (b. 1985) compositions include chamber, vocal, symphonic and 
electroacoustic music, as well as music for theatre, ballet and film. Shalygin has partici-
pated in many competitions internationally. He received a honourable mention at the 
Gaudeamus competition in 2012 for his work Letters to Anna. The same year his music 
was selected for the Gesamt project of Lars von Trier. Shalygin was a composer-in-
residence in Izolyatsia – Platform for Cultural Initiatives (Donetsk, Ukraine) and the Sto-
rioni Festival (Brabant, Netherlands). Shalygin’s works have been performed in festivals 
such as Gaudeamus Muziekweek, Spring Festival and Uneven (Netherlands), Sound 
Ways (Russia) and various Ukrainian festivals. His works have been performed by the 
vocalists Mamchur Natalia and Reut Rivka, the violinists Igor Zavgorodny and Emmy 
Storms, the pianist Anthony Baryshevsky, the percussionist Konstantyn Napolov, as 
well as the ensembles Asko|Schönberg, DoelenKwartet, Insomnio, Kyiv Soloists, Nieuw 
Ensemble and Slagwerk Den Haag. 
Shalygin began studying composition seriously at the age of sixteen. In 2004 he 
trained for one year with Boris Tishchenko at the St Petersburg State Conservatory. He 
completed has first master’s degree in 2010 at the P. Tchaikovsky National Academy of 
Music in Kiev (Ukraine). In 2011, Shalygin pursued his second master’s degree at the 
Royal Conservatory of The Hague (Netherlands), where he studied with Cornelis de 
Bondt and Diderik Wagenaar. 
Lullaby (2008). The premiere was held in March 2009 at the Kiev National Philharmonic.
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Jurgis Juozapaitis (g. 1942) 1968 m. Lietuvos valstybi-
nėje konservatorijoje (dabar LMTA) baigė prof. Juliaus 
Juzeliūno kompozicijos klasę. 1978 m. už simfoniją 
Rex jam paskirta Lietuvos valstybinė premija. Kompo-
zitorius yra Lietuvos nacionalinės premijos laureatas 
(2002), 2004 m. tarptautiniame kompozitorių konkurse 
Sinfonia Baltica Rygoje pelnė pirmąją premiją už kūrinį 
Bokštų kontrapunktai simfoniniam orkestrui.
„Mėgstu stebėti orkestrą ir bandyti įspėti jo skambesio 
paslaptį“, – sako kompozitorius. Jau ankstyvuosiuose, 
kompozitorių išgarsinusiuose orkestriniuose kūriniuo-
se (simfonijos Rex, 1973, ir Zodiacus, 1977) Juozapaitis 
didžiausią dėmesį skyrė garso spalvai. Kaip antrines 

komponavimo priemones kompozitorius pasitelkia dodekafoniją, ketvirtatonius, kon-
troliuojamą aleatoriką ar sonoristiką, tačiau šiomis technikomis sukurtoje disonansinė-
je muzikinės medžiagos erdvėje gan dažnai plazda patraukli ir harmoninga melodija, 
artima vėlyvajam romantizmui. Paskutiniųjų metų kūriniuose kompozitorius naudoja 
pačias įvairiausias technikas, nesilaikydamas kokios nors vientisos kompozicinės siste-
mos. „Tolstu nuo skaičiais grįstos logikos, nuo konstruktyvizmo. Daug svarbiau yra pa-
justi natūralią muzikos tėkmę, tikrą įkvėpimo momentą“, teigia kompozitorius. Simfo-
niniams bei kameriniams Juozapaičio kūriniams būdinga naujų formų, spalvų paieška, 
polifoninis teminės medžiagos vystymas bei gebėjimas pajungti orkestro koloristiką 
dramaturginiam užmojui. Kai kuriose partitūrose juntamos minimalizmo apraiškos, yra 
statiškąja dramaturgija paremtų dalių ar padalų. Jo muzikoje gyva ir romantinė tradi-
cija, pasireiškianti ne tiek atviru emocionalumu ar ryškiomis dramatinėmis kolizijomis, 
kiek būties amžinybės suvokimu, pozityvaus harmoningo prado siekiu.

Pagal www.mic.lt

Koncertas altui ir styginių orkestrui Viola vs Violence (2015, premjera) yra tarsi šiuo-
laikinio pasaulio atspindys. Viola – altas, gėlė – simbolizuoja žūstantį žmogų, bandan-
tį išgyventi bet kokia kaina, – nesvarbu, kur jis bebūtų, – stepių platybėse, smėlėtoje 
dykumoje ar jūros apsuptyje. Kūrinys vienos dalies, nors galima įžvelgti koncentruotą 
kelių dalių samplaiką. Altas priešpastatomas orkestrui ir įtraukiamas į spontaniškai be-
siblaškančių garsų tėkmę. Išgyventi bet kokia kaina. Ultimate Survival.

Jurgis Juozapaitis

Jurgis Juozapaitis (b. 1942) graduated from the Lithuanian State Conservatoire (now 
LAMTs) in 1968, where he studied composition with Prof. Julius Juzeliūnas. In 1978 
he was awarded the Lithuanian State Prize for the symphony Rex. In 2002 Juozapaitis 
was awarded the Lithuanian National Prize. In 2004 he was awarded 1st Prize for the 
symphonic composition Tower Counterpoints at the Sinfonia Baltica International Com-
posers’ Competition in Riga.
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“I always found it most interesting to watch the orchestra and to guess the secrets of its 
sound” – says Juozapaitis. In his early works, the composer, who made his name with a 
number of orchestral pieces (the symphonies Rex, 1973, and Zodiacus, 1977), focused 
on sound colour. The evolution of his musical style in the 1970s reveals the impact of 
dodecaphonic, quarter-tone and aleatory music; in the 1980s and 1990s, alongside 
expressive atonal works, Juozapaitis was also writing pieces akin to the aesthetics of 
neoromanticism and minimalism. There has been no dominating trend in Juozapaitis’ 
music in recent years; he continues to favour a diversity of techniques instead of the 
restraining framework of any sterile system. “I’m moving away from numerically based 
logic, from constructivism. It’s much more important to feel intuitively the free flow 
of the music, the right moment of inspiration.” One of his most characteristic features 
however is a polyphonic development of the themes and the ability to make the or-
chestral colours, timbres to serve for a dramatic purpose. The Romantic tradition is 
most often apparent in the scores of Juozapaitis. The composer, however, escapes any 
direct emotional outbursts, obvious subjectivity and dramatic collisions. Juozapaitis’ 
romanticism lies in his perception of the nature, eternity and harmony of existence. 

From www.mic.lt

Concerto for viola and strings Viola vs Violence (2015, premiere) is a reflection on 
the modern world. Viola – musical instrument or flower – is a symbol of a dying man 
trying to escape, no matter where he is – in the vast prairie, a sandy desert or in the 
middle of the sea. The composition is in one part. However there are signs of a concen-
trated combination of several parts. The viola is set against the orchestra and involved 
in the spontaneously distracted flow of sounds. Surviving in any way. Ultimate Survival.

Jurgis Juozapaitis

Vieno žymiausių dabarties Ukrainos kompozitorių 
Valentino Silvestrovo (g. 1937) pažintis su muzika 
įvyko gana vėlai – sulaukus penkiolikos metų. 1955–1958 m. 
dienomis jis studijavo inžineriją, o vakarais lankė muzi-
kos mokyklą; 1958–1964 m. muzikos studijas tęsė Kije-
vo konservatorijoje, Boriso Liatošinskio kompozicijos ir 
Levo Revutskio harmonijos bei kontrapunkto klasėje. 
Po studijų Silvestrovas kurį laiką dėstė muzikos moky-
kloje, o nuo 1970 m. yra laisvai kuriantis kompozitorius.
Silvestrovas laikomas vienu svarbiausių Kijevo muziki-
nio avangardo krypties atstovų. Jo kūryba dar 1960-ai-
siais patraukė klausytojų dėmesį, tačiau buvo griežtai 
kritikuojama konservatyviųjų sovietinės estetikos šali-
ninkų. Tuo metu jo muzika gimtajame Kijeve skambėjo gana retai, daug daugiau jo 
premjerų buvo atliekama ir sulaukdavo sėkmės Sankt Peterburge ir Vakaruose. 1967 m. 
Silvestrovas pelnė prestižinį kompozicijos apdovanojimą – Koussevitzkio premiją. Il-
gainiui tarptautinis kompozitoriaus kūrybos pripažinimas tik augo: 1985 m. Las Vegase 
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įvyko Postludium fortepijonui ir orkestrui premjera, 1988 m. Niujorke surengtas Silves-
trovo 50-mečio koncertas, pirmą kartą atlikta simfonija Exegi monumentum; nuo 1989 m. 
jis tapo Almeidos muzikos festivalio Londone vizituojančiu kompozitoriumi, nuo 1990 m. 
kviečiamas į Kremerio inicijuotą prestižinį Lokenhauzo festivalį Austrijoje ir daugelį 
kitų Danijoje, Suomijoje, Olandijoje; jo muzika buvo atliekama visoje Europoje, Japoni-
joje, JAV. Pripažinimo Silvestrovas sulaukė ir gimtojoje šalyje – 1998 m. Kijeve sureng-
tas jo 60-mečiui skirtas koncertas ir konferencija. 
Silvestrovo kūrybinis braižas siejamas su vakarietiškojo postmodernizmo kryptimi, 
įžvelgiamos paralelės su klasicizmo, fin-de-siecle laikotarpių muzika, dažnai pabrėžia-
mas giminingumas Gustavo Mahlerio garsų pasauliui. 
Meditatyvią ir efemerišką, tyra giedra dvelkiančią kompoziciją Epitaph (1999) Sil-
vestrovas sukūrė savo žmonos atminimui. Kūrinio premjera nuskambėjo iškart po 
sukūrimo, Kijeve. Taip pat yra kūrinio versija altui arba violončelei ir fortepijonui. Orkes-
trinės versijos kompaktinė plokštelė išleista 2006 m. (Solyd Records), po metų pasirodė 
kamerinės versijs įrašas (Koch International Classics).

Valentin Silvestrov (b. 1937) came to music relatively late, at the age of fifteen, and 
was initially self-taught. Between 1958 and 1964, he studied composition and counter-
point, respectively, with Boris Lyatoshinsky and Lev Revutsky at the Kiev Conservatory. 
He has been a freelance composer since 1970.
Silvestrov is considered one of the leading representatives of the Kiev avant-garde, 
which came to public attention around 1960 and was violently criticized by the propo-
nents of the conservative Soviet musical aesthetic. In the 1960s and 1970s his music 
was hardly played in his native city; premieres, if given at all, were heard only in Len-
ingrad (now St. Petersburg), or in the West. The works of the young composer were 
awarded the Koussevitzky Prize in 1967. International acclaim rose gradually: in 1985, 
Postludium for piano and orchestra was performed in Las Vegas; in 1988, the premiere 
of his symphony Exegi monumentum and a Silvestrov 50th Birthday Concert was held 
in New York; he became a visiting composer at the Almeida Music Festival in London 
(1989), Kremer’s Lockenhaus Festival in Austria (1990), and various festivals in Den-
mark, Finland, and Holland. Silvestrov’s music was heard in various European coun-
tries, Japan and the USA. After a while Silvestrov got recognition in his home country: 
his 60th Birthday Festival and a scholarly conference were held in Kiev in 1998.
Silvestrov’s music has affinities with the Western postmodernism and the age of the “clas-
sical” fin-de-siècle, especially Gustav Mahler, with whom Silvestrov is often compared. 
A serene, meditative, and atmospheric Epitaph (1999) was composed as one of sev-
eral memorials for Silvestrov’s wife. The premiere was held in 1999 in Kiev, Ukraine. A 
version for viola/cello and piano is available too. The orchestral version was recorded 
in 2006 (Solyd Records), the record of chamber version was released in 2007 by Koch 
International Classics.
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Michaelas Nymanas (g. 1944) – žymiausias šių laikų 
britų kompozitorius minimalistas, pianistas, libretistas ir 
muzikologas – yra sukūręs muzikos dramos teatrui, šo-
kiui, o greta koncertinės muzikos – garso takelius madų 
demonstravimams. Tačiau turbūt labiausiai jį išgarsino 
ilgalaikis bendradarbiavimas su legendiniu kino reži-
sieriumi Peteriu Greenaway’umi, kurio vienuolikai filmų 
kompozitorius sukūrė muziką. Nors kurdamas Nymanas 
pasitelkia amerikietiškojo minimalizmo žinias ir patirtį, 
tačiau išskirtiniai jo muzikinės kalbos elementai leidžia 
atsiriboti nuo šių įtakų. Jis kalba apie savo labiau „intu-
ityvų“ požiūrį į kūrybos procesą, kuriame pagrindinis 
teisėjas yra klausa, o ne technika ar sistema. Be to, boso partijų reikšmė bei roko įtaka 
jo muzikoje sukuria veikiau euripietiškam tonalumui bei amerikietiškajam minima-
lizmui būdingą harmoninį stabilumą ir pastovumą. Ši kurioziška klasikinės harmoni-
jos funkcijų sąsaja Nymano muziką paverčia išties įdomia bei efektinga „elitinio“ bei 
populiariojo meno kodų sinteze. Kiekviename žingsnyje kompozitorius atsiskleidžia 
kaip be galo pragmatiška asmenybė. Jam nepriimtinos kūrybinės kančios, tūnojimas 
„dramblio kaulo bokšte“ ir grumtynės su abstrakčiomis sistemomis. Tai ekstravertiškas 
menininkas, parenkantis tinkamą humoro toną ir instinktyviai gebantis sudominti la-
bai skirtingą ir plačią auditoriją. 
Koncertas klavesinui ir styginiams (1995) buvo sukurtas Elizabethei Chojnackai, kuri 
su Nymano styginių orkestru 1995 m. balandžio 29 d. Londono Karalienės Elžbietos 
salėje atliko kūrinio premjerą. Kompozitoriaus teigimu, koncertą lydi ekscentriška ir 
intriguojanti sukūrimo istorija. Kūrinys baigiamąją formą ir pavidalą įgavo po ilgo re-
dagavimo ir papildymų, kuriuos įkvėpė Chojnacka. Laikraščio The Guardian kritikas 
Andrew Clementsas pastebi, kad „kūrinyje įmantrūs solo pasažai gretinami su styginių 
riturnelėmis, ši maniera primena Messiaeno, Coplando ar Tippetto muziką“.

Michael Nyman (b. 1944) is an English composer of minimalist music, pianist, libret-
tist and musicologist, perhaps the best known for the many scores he wrote during 
his lengthy collaboration with the filmmaker Peter Greenaway. Through Nyman draws 
on his knowledge and experience of American minimalism, distinctive elements of 
his musical language set it apart from those influences. He has spoken of his more 
‘intuitive’ approach to process, in which the ear rather than the process is the initial and 
final arbiter. Moreover, the prominence of the bass in his music, as well as suggesting 
the influence of rock, creates a harmonic stability and rootedness more characteristic 
of the European tonal tradition than of American minimalism. It is this often curious 
confluence of classical harmonic functions and rock rhythms and textures that pro-
vides his music with a rich and effective fusion of the codes of ‘high’ and popular art. At 
every turn Nyman has proved eminently practical. Not for him the ivory tower anguish 
of a tormented composer grappling with abstract systems. Rather he has consistently 
displayed openness to collaboration, a spry sense of humour, a literate imagination 
and an instinctive ability to engage a highly diverse audience.
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Concerto for harpsichord and strings (1995). This work was written for Elizabeth 
Chojnacka, who gave the first performance with the Michael Nyman String Orchestra 
on 29th April 1995 at the Queen Elizabeth Hall, London. As Nyman states himself, the 
history of this concerto is eccentric and cumulative. The Harpsichord Concerto got its 
form and composition as a result of long transformations and additions, inspired by 
Chojnacka. Andrew Clements from The Guardian notes that “it alternates increasingly 
elaborate solo figuration with string ritornelli, which recall Messiaen, Copland and 
Tippett”.

Kijevo konservatoriją baigęs atlikėjas, nacionalinių ir 
tarptautinių konkursų laureatas Romanas Repka nuo-
latos koncertuoja klasikinės ir šiuolaikinės muzikos fes-
tivaliuose, tarp jų: Klangspuren Austrijoje, Ohrid Summer 
Festival Makedonijoje, Contrasts ir KyivMusicFest Ukrai-
noje ir kt. Atlikėjo diskografijoje – kompaktinės plokš-
telės su Myroslavo Skoryko kūriniais (2002), Schoen-
bergo Pierrot Lunaire (2002) bei vokalinėmis Silvestrovo 
kompozicijomis (2012, 2013). Repka bendradarbiavo su 
Kijevo klasikinės muzikos ansambliu bei avangardinės 
muzikos kolektyvu Ricochet. Atlikėjas įkūrė ir vadovauja 
Weberio ansambliui, nuo 2012 m. yra New Era Orchestra 

narys. Repkai priklauso mintis įtraukti Nymano Konocertą klavesinui į orkestro repertuarą. 

Roman Repka  is a Kiev Conservatory graduate and laureate of national and 
international contests. He has participated in numerous festivals of classical and 
contemporary music: Klangspuren (Austria), Ohrid Summer Festival (Macedonia), 
Contrasts, KyivMusicFest (Ukraine) and others. He has made CD recordings of piano 
pieces by Myroslav Skoryk (2002), Pierrot Lunaire by Schoenberg (2002) and vocal 
pieces by Silvestrov (2012, 2013). Repka has worked with the Kiev ensemble of classical 
music and the avant-garde music ensemble Ricochet. He is the leader and founder of 
the Weber Ensemble, and he has also been a soloist of the New Era Orchestra since 
2012. Performing Nyman’s Harpsichord Concerto was the soloist’s idea. 
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Jurgis Juozapaitis yra Nacionalinės M.K.  Čiurlionio 
menų mokyklos, LMTA prof. Petro Radzevičiaus alto kla-
sės absolventas, 2006–2007 m. stažavo Paryžiaus naci-
onalinėje konservatorijoje, prof. Pierre’o Henri Xuerebo 
alto ir Alaino Meunier kamerinio ansamblio klasėse, 
įvairiais metais dalyvavo meistriškumo kursuose, ku-
riems vadovavo profesoriai Georgas Hamannas, Peteris 
Schuhmayeris, Herbertas Kefferis, Josefas Klusonas ir 
kiti. Juozapaitis yra keturiolikos konkursų, tarp jų – Lie-
tuvos kamerinių ansamblių (2004), R.  Katiliaus (2005), 
M. Jelskio altininkų Minske (2007), LMTA 75-mečio stygininkų konkurso (2008) laurea-
tas. Jis dažnai koncertuoja kaip solistas ir kamerinės muzikos atlikėjas, yra trio Claviola 
ir kvarteto Adora narys, griežė su Lietuvos kameriniu, LMTA studentų simfoniniu orkestrais, 
Čiurlionio kvartetu ir kt. Nuo 2006 m. griežia Lietuvos kameriniame orkestre. 2015 m. pava-
sarį LMTA įgijo menų daktaro laipsnį. 

Jurgis Juozapaitis graduated from the National M.K. Čiurlionis School of Arts and the 
LAMT (Prof. Petras Radzevičius class). From 2006 to 2007, he studied at the National 
Conservatory in Paris under Prof. Pierre Henri Xuereb (viola) and Alain Meunier (cham-
ber ensemble). Jurgis has taken part in various master classes, led by Georg Hamann, 
Peter Schuhmayer, Herbert Keffer, Josef Kluson etc. He is a winner and laureate of 14 
competitions. Jurgis often performs solo and in chamber ensembles, is a member of 
the Claviola Trio and the Adora Quartet and has performed with the Lithuanian cham-
ber and LAMT symphony orchestras, Čiurlionis String Quartet etc. Since 2006 he has 
been a member of the Lithuanian Chamber Orchestra. In spring 2015, he was awarded 
his Doctor of Arts diploma by the LAMT. 

Baigusi studijas Kijevo konservatorijoje, 2003–2010 m. 
Tatyana Kalinichenko dirigavo Nacionaliniam prezi-
dentiniam orkestrui ir buvo Dnepropetrovsko akademi-
nio operos ir baleto teatro dirigentė. 2007 m. ji subūrė 
New Era Orchestra, yra jo meno vadovė ir dirigentė. Nuo 
2010 m. Kalinichenko kuruoja Dom MK (Демократска 
обнова на Македонија) Edukacijos ir kultūros centro 
inicijuotą Penktadienio klasikos projektą, kurio metu 
talentingiems muzikantams suteikiamos galimybės plė-
toti savo kūrybinį potencialą. Dirigentė entuziastingai 
kuria rafinuotas koncertų programas, kuriose eksperimentuojama skirtingais muzikos 
stiliais, žanrais bei požiūriu į juos.

After graduating from Kiev Conservatory in 2003 Tatyana Kalinichenko worked as a 
conductor of the National Presidential Orchestra and Dnipropetrovsk State Academic 
Opera and Ballet Theatre (2003–2010). In 2007 she founded the New Era Orchestra and 
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since then has worked as its artistic director and conductor. Since 2010 has worked as a 
curator of the Friday Classics project at Dom MK Education and Culture Centre, aiming 
to find gifted musicians and give them opportunities to fulfil their creative potential. 
Tatyana’s passion lies in creating exquisite concert programmes, experimenting with 
different styles and genres, and a synergetic approach. 

New Era Orchestra (NEO, Naujosios epochos orkestras, meno vadovė ir dirigentė Ta-
tyana Kalinichenko) sukurtas 2007 m., klasikinės ir šiuolaikinės muzikos pasirodymus 
rengia Ukrainoje ir svetur. Kolektyvas koncertuoja įvairiuose Ukrainos šiuolaikinės mu-
zikos festivaliuose (Gogolfest, Art Arsenal, Naujosios muzikos festivalis, Džiazas Kijeve, 
Molodist, DonKult), Paryžiaus Salle Cortot pasirodė kaip Andrejui Tarkovskiui skirto pro-
jekto Tėvas ir sūnus dalyvis. Pagrindinis orkestro dėmesys krypsta į šiuolaikinių kompo-
zitorių kūrinių atlikimą bei Ukrainos atlikėjų skatinimą.
Orkestro vadovės Tatyanos Kalinichenko pastangų dėka Ukrainos auditorija buvo 
supažindinta su šiuolaikinių kompozitorių muzika (Philip Glass, John Tavener, Iannis 
Xenakis, Leonid Desyatnikov, Alexander Mosolov, Paul Karmanov, Solima Giovanni, 
Alexander Raskatov, Georgs Pelēcis, Artūrs Maskats). Orkestras savo šalyje pristatė 
premjeras tokių iškilių kūrėjų kaip Arvo Pärtas, Giya Kancheli, Peteris Vaskas, Vladimi-
ras Martynovas, Yasusi Akutagawa, Takashi Yoshimatsu, Joaquínas Rodrigo ir Avneras 
Dormanas.
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NEO pasirodymų surengė su užsienio šalių solistais Anna Lechner, Danjulo Ishizaka, 
Dino Saluzzi, Romanu Mintsu, ansamblio Kremerata Baltica atlikėju Andrei Pushkarevu, 
mandolininku Avi Avitaliu ir daugeliu Ukrainos muzikantų, tarp kurių​: Solomiya Pryj-
makas, Kyrylo Sharapovas, Dmytro Marchenko, Romanas Repka.​

New Era Orchestra (NEO, artistic director and conductor Tatyana Kalinichenko) was 
founded in 2007 and performs both in Ukraine and abroad. Its specialization is per-
forming classical and contemporary music. The orchestra has constantly performed 
at the stages of contemporary Ukrainian festivals (Gogolfest, Art Arsenal, New Music 
Festival, Jazz in Kiev, Molodist, DonKult) and in the framework of the project ‘Father 
and Son’, dedicated to the works of Andrey Tarkovsky (Paris, Salle Cortot). The orches-
tra’s special focus lies in performing premieres of contemporary composers, as well as 
the development and promotion of Ukrainian soloists. 
As a result of the significant efforts of the orchestra’s leader Tatyana Kalinichenko, 
Ukrainian audiences have been introduced to pieces by such contemporary com-
posers as Philip Glass, John Tavener, Iannis Xenakis, Leonid Desyatnikov, Alexander 
Mosolov, Paul Karmanov, Solima Giovanni, Alexander Raskatov, Georgs Pelēcis and 
Artūrs Maskats. Also, the orchestra has presented a series of premieres of such out-
standing contemporary composers as Arvo Pärt, Giya Kancheli, Peteris Vasks, Vladimir 
Martynov, Yasusi Akutagawa, Takashi Yoshimatsu, Joaquín Rodrigo and Avner Dorman.
The NEO has performed with such soloists as Anna Lechner, Danjulo Ishizaka, Dino 
Saluzzi, Roman Mints, soloist of Kremerata Baltica Andrei Pushkarev and Avi Avital, as 
will as Ukrainian soloists​, Solomiya Pryjmak, Kyrylo Sharapov, Dmytro Marchenko and 
Roman Repka.​
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Spalio 27 d., antradienis, 21 val., Šiuolaikinio meno centras
27 October, Tuesday, 9 p.m., Contemporary Art Centre

LIETUVOS ANSAMBLIŲ TINKLAS | 
LENsemble
Šv. Kristupo pučiamųjų kvintetas | St Christopher wind quintet:

Giedrius Gelgotas, fleita | flute
Ugnius Dičiūnas, obojus | oboe
Andrius Žiūra, klarnetas | clarinet
Paulius Lukauskas, valtorna | horn
Andrius Puplauskis, fagotas | bassoon

Laurynas Lapė, trimitas | trumpet
Marius Balčytis, trombonas | trombone
Styginių kvartetas | String quartet Chordos:

Ieva Sipaitytė, I smuikas | 1st violin
Vaida Paukštienė, II smuikas | | 2nd violin
Robertas Bliškevičius, altas | viola
Vita Šiugždinienė, violončelė | cello

Arman Isojan, kontrabosas | contrabass
Lukrecija Petkutė-Dailydienė, fortepijonas | piano
Lukas Budzinauskas, perkusija | percussion
Aurimas Žvinys, skaitovas | reciter
Vytautas Vepštas, skaitovas | reciter

Dirigentas | Conductor Vykintas Baltakas

-----------------------------------
Justina Repečkaitė 
Tapisserie fleitai, klarnetui, fortepijonui, 
smuikui ir violončelei | for flute, clarinet, 
piano, violin and cello

Albertas Navickas 
accidental smuikui, fortepijonui, 
elektronikai ir video | for violin, piano, 
electronics and video

Vykintas Baltakas 
Redditio 2 medinių pučiamųjų kvintetui | 
for woodwind quintet

Justina Repečkaitė 
Rapid Eye Movements altinei fleitai, valtornai, 
smuikui ir violončelei | for alto flute, horn, 
violin and cello

Ignas Krunglevičius 
Gradients ansambliui (naujos versijos premjera) 
| for ensemble (new version premiere)

Vykintas Baltakas 
Redditio ansambliui | for ensemble

Veronika Krausas 
analemma vienuolikai instrumentų | 
for eleven instruments
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LAT įkūrėjas ir vadovas, kompozitorius ir dirigentas 
Vykintas Baltakas (g. 1972) 1990–1993 m. studijavo 
LMTA, 1993–1997 m. – Karlsrūjės aukštojoje muzikos 
mokykloje, 1997 m. stažavo Paryžiaus konservatorijoje, 
1998 m. – Paryžiaus IRCAM. Baltako kūryba įvertinta pre-
mijomis tarptautiniuose Darmštadto kursuose (1996), 
tarptautiniame konkurse de Piano XXème siècle d’Orléans 
(2002), 2003 m. jam įteiktas prestižinis Claudio Abbado 
prizas, o 2007 m. – Ernst von Siemens Grants-in-aid. 
2004 m. Baltako kamerinė opera Cantio buvo pripažin-
ta geriausia lietuviška muzikinio teatro premjera. Nuo 
2015 m. rudens Baltakas yra kompozicijos profesorius 
Briuselio ir Mastrichto konservatorijose.
Kaip kompozitorius ir dirigentas Baltakas koncertuoja Berlyno filharmonijoje, Vienos 
Konzerthaus, Londono Queen Elizabeth Hall, Paryžiaus Centre Pompidou, pakviestas į 
tokius festivalius kaip Wien Modern Festival, Tanglewood Music Festival, Maerzmusik, 
Venecijos bienalė, Varšuvos ruduo, Musica viva München ir kt. Reikšmingas jo bendradar-
biavimas su Bavarijos radijo, Berlyno, Vakarų Vokietijos radijo simfoniniais orkestrais ir 
ansambliais Ensemble Modern, InterContemporian, Klangforum Wien, London Sinfonietta.
Redditio (2010) ir Redditio 2 (2013). Žodynuose pateikiamos šios lotyniškojo žodžio 
redditio interpretacijos: muzikos kūrinio ar vaidmens dramoje atlikimas; atlikimo 
veiksmas kaip meninio atlikimo išraiška. Išeities tašku tapo kompozicija RiRo (1995–
1999) sopranui ir trimitui. Kompozitorių domina atvira šio kūrinio struktūra, kurią tarsi 
tradicinę  sonatos formą galima laisvai pritaikyti kitoms instrumentų grupėms, žaisti 
spalvomis ir instrumentų galimybėmis. Organiškai plėtojant pirminę idėją 2007  m. 
gimė Ri sopranui ir elektronikai, 2010 m. – Redditio instrumentiniam ansambliui, 
2013 m. – Redditio 2 medinių pučiamųjų kvintetui. Tai nėra to paties kūrinio pritaiky-
mas kitai sudėčiai, bet naujos kompozicijos radimosi procesas. Plečiant muzikos ele-
mentus (spalvą, harmoniją, erdvę) kūrinio struktūra nutolo nuo savo šaltinio ir tapo 
nauja mintimi.
Redditio sukurta festivalio Transit (Belgija) užsakymu, premjerą šiame festivaly-
je 2010 m. spalį atliko autoriaus diriguojamas ansamblis Champ d’Action. Redditio 2 
premjerą Londono Queen Elisabeth Hall atliko kvintetas Cataleya.

Pagal www.baltakas.net
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LENsemble founder and artistic leader, composer and conductor Vykintas Baltakas 
(b. 1972) studied composition with Vytautas Barkauskas at the Lithuanian Academy 
of Music and Theatre (1990–1993) and with Wolfgang Rihm and conducting with An-
dreas Weiss in Karlsruhe (1993–1997). The conductor and composer Eötvös was also 
his teacher between 1994 and 1997. He subsequently studied in Paris at the Conserva-
toire National Supérieur and took a one-year course at IRCAM. Baltakas’ works have 
been awarded with prizes such as the International Claudio Abbado Composition 
Prize (2003) and the Siemens Advancement Award (2007). His chamber opera Cantio 
was awarded for the best music work for the stage in Lithuania in 2004. Since the au-
tumn of 2015 Baltakas has been a professor of composition at Brussels and Maastricht 
conservatories.
CD recordings of his compositions have recently been made by the Ensemble musik-
Fabrik Cologne and the Ensemble Modern. In the meantime, he is a regular guest at 
festivals and with ensembles throughout Europe. Institutions that have commissioned 
works by Baltakas include the WDR Symphony Orchestra, the Munich Biennale, the 
Wiener Festwochen / Klangforum Wien, the Ensemble Modern and the Bavarian Radio 
Symphony Orchestra / Musica viva.
In recent years, Baltakas has conducted renowned orchestras such as the RSO and DSO 
Berlin, the Bavarian Radio Symphony Orchestra and the WDR Symphony Orchestra as 
well as ensembles including Ensemble Resonanz, the Ensemble Modern and Scharoun 
Ensemble. He has also collaborated with composers such as Karlheinz Stockhausen, 
Georg Friedrich Haas and Dieter Schnebel. In 2009, he founded the Lithuanian Ensem-
ble Network (LEN) of which he is the main driving force.
Redditio (2010) and Redditio 2 (2013). Dictionaries give these definitions of the Latin 
word redditio: a performance of a musical composition or a dramatic role; the act of 
interpreting something as expressed in an artistic performance. The starting point was 
RiRo (1995–1999) for soprano and trumpet. The composer was fascinated by the open 
music structure resembling to the traditional sonata form. It was freely adaptated to 
the other groups of instruments, manipulating the colors and features of different mu-
sic instruments. The organic developement of initial idea was realized in 2007  with 
Ri  for soprano and electronic, in 2010 – Redditio  for instrumental ensmble, and in 
2013 – Redditio 2 for woodwind quintet. This is not the the same music piece in differ-
ent score. In the compositional process a new kind music emerged because all musical 
parameters (colour, harmony, space, density) were extended moving away from the 
original source and forming a new thought.
Redditio was comissioned by the Transit Festival (Belgium). The composition was pre-
miered in October 2010 at the Transit Festival with the Champ d’Action ensemble con-
ducted by the author. Redditio 2 was premiered at Queen Elisabeth Hall London by 
Cataleya quintet.

From www.baltakas.net
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Albertas Navickas (g. 1986) anksti susidomėjo muzika 
bei tiksliaisiais mokslais. 2009 m. LMTA jis baigė kompo-
ziciją, Vilniaus universitete – biochemiją. 2007–2008 m. stu-
dijavo Paryžiaus nacionalinėje muzikos ir šokio konser-
vatorijoje (CNSMDP); nuo 2010 m. studijas tęsia muzikos 
antropologijos doktorantūroje Paryžiaus aukštojoje so-
cialinių mokslų mokykloje (EHESS). Albertas tobulinosi 
įvairiuose muzikos kūrybos bei atlikimo meistriškumo 
kursuose, jo kūryba buvo atlikta šiuolaikinės muzikos 
festivaliuose Lietuvoje ir užsienyje. Jis taip pat dalyvavo 
organizuojant šiuolaikinės muzikos festivalį Druskoma-
nija, Muzikos laboratorijų tinklą Procesas ir yra vienas iš 
tarpdisciplininio performanso kolektyvo Muzika yra labai svarbi įkūrėjų. Nuo 2011 m. 
Albertas yra LKS narys.
accidental (Atsitiktinis, 2011). Mano nuomone, kūrybos svarbą ir unikalumą 
sukoncentruoja idėja, jog menas yra kasdienybės patyrimo liudijimas, ir, tuo pačiu 
metu, meninis patyrimas yra kasdienybės apmąstymas subjektyviai ją kaskart iš naujo 
patiriant. accidental liudija tam tikrą kasdienybės patyrimą – atsitiktinius nepažįstamų 
žmonių susitikimus ir neatsitiktinį vėlesnį jų artumą. accidental buvo įvertintas 
geriausiu 2012 metų muzikos kūriniu LKS rinkimuose bei geriausiu multimedijos 
kūriniu Vienos Konzerthaus šimtmečio jubiliejui skirtame konkurse Towards the Next 
100 years. Video – Simas Gineika, dalyvauja aktorė Loreta Vaskova. 

Albertas Navickas

Since an early age Albertas Navickas (b. 1986) has been interested in music as well as 
life sciences. In 2009 he graduated from LAMT (MA in Composition) and Vilnius Univer-
sity (BSc in Biochemistry). Between 2007 and 2008 Albertas studied at Conservatoire 
National Supérieur de Musique et de Danse de Paris. In 2010 he started his PhD re-
search on genetic engineering and minimal music analysis at École des Hautes Études 
en Sciences Sociales in Paris. Albertas has participated in various workshops for music 
composition and performance, his works have been performed at contemporary mu-
sic festivals in Lithuania and abroad. He has also participated in organizing the con-
temporary music festival Druskomanija and Music Laboratory Network The PROCESS 
(part of the Vilnius European Capital of Culture 2009) and is one of the founders of the 
interdisciplinary performance movement Music Is Very Important. Since 2011 Albertas 
has been a member of the Lithuanian Composers Union.
accidental (2011). I believe the role and the importance of music rely on the idea that 
making art (and music included) is actually witnessing the everyday life experience. At 
the same time, experiencing art (and music included) is reflecting on the everyday life 
via subjectively re-experiencing it. accidental is a witness of a certain type of everyday 
life events, particularly, accidentally meeting unknown people and getting involved 
in a relationship with them. accidental won 1st prize at the annual LCU competition 
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(2012) and the prize for the best mixed media piece at the competition Towards the 
Next 100 years, dedicated to the centenary of Viennese Konzertaus. Video – Simas Gi-
neika, actress – Loreta Vaskova. 

Albertas Navickas

Paryžiuje gyvenanti kompozitorė ir improvizatorė 
Justina Repečkaitė (g. 1989) kompoziciją studijavo 
LMTA ir Paryžiaus nacionalinėje konservatorijoje, kur 
kaip dainininkė mokėsi viduramžių ir šiuolaikinės im-
provizacijos. Aistra viduramžių kultūrai stipriai paveikė 
jos kūrybą, kurioje muzikinės idėjos įgyvendinamos 
pasitelkiant geometrines ir matematines koncepcijas. 
2013 m. Justinos kompozicija Šartras styginių orkestrui 
buvo įvertinta Tarptautinėje kompozitorių tribūnoje. 
LKS šį kūrinį išleido albumuose ZOOM in 10 ir 30 Drus-
komanijos akimirkų bei suteikė Metų debiuto premiją. 
2015 m. Šartras atstovauja ISCM Lietuvos sekciją Pa-
saulio muzikos dienose Liublijanoje bei skambės festi-

valyje Permainų muzika. Repečkaitės kūrinių yra atlikę prancūzų ansambliai InterCon-
temporain, Ensemble Court-Circuit, Ensemble 2e2m ir Collectif Warn!ng, taip pat – Mas-
kvos šiuolaikinės muzikos ansamblis Maskvos filhamonijoje. 2014 m. festivalio Gaida 
užsakymu Justina parašė kūrinį Akupunktūra, kurį atliko Spectra Ensemble iš Belgijos. 
Šiuo metu autorė rašo muziką tarpdisciplininiam projektui hearing art, seeing sound 
Armėnijoje.
„Justinos Repečkaitės muzika yra tarsi deimantas. Griežta forma ir geometrinis perfek-
cionizmas sukuria nepaviršutinišką smogiamąjį jos muzikos grožį, kuris išskiria autorę 
iš kitų tos pačios kartos kompozitorių.“ (Ben Lunn)
Tapisserie (Gobelenas, 2014). Kūrinio pavadinimą įkvėpė gobelenas – daugiaspalvis 
audinys, pasižymintis dekoratyvumu ir repetityviškumu. Šio kūrinio kompozicinis 
principas imituoja audimo meną – jungiant skirtingus akcentus išgaunama tembro, 
dinamikos ir ritmo polichromija laike. Perkusinės fortepijono atakos yra paįvairinamos 
išnyrančiais ir pranykstančiais kitų instrumentų tembrais. Palaipsniui priešpastatomų 
pulsacijų sankaupa perauga į kompleksiškus ritmus ir praturtina kiekvieno instrumen-
to partiją. Dėka harmoninės statikos ir mikrotoninių intonacijų galima išgirsti neutra-
lius intervalus (nei mažorinius, nei minorinius).
Kūrinio premjerą atliko Ensemble Court-Circuit (Paryžius).
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Rapid Eye Movements (2014). Pavadinimas – tai nuoroda į miego fazę, vadinamą 
Greito akių judėjimo miegu (angl. Rapid Eye Movements Sleep), kuriai būdingas 
raumenų paralyžius ir greiti akių judesiai. Ši būsena muzikoje perteikiama statiška har-
monija ir betiksliu ritminiu virpėjimu. Neramus sapnas nuolatos subyra į fragmentus. 
Statiška harmonija sudaryta iš keturių intervalų ir iš jų kylančių garsų, kurie išgaunami 
sumuojant pirmųjų dažnius. Be to, siekiama išryškinti vibrato amplitudę. Instrumen-
tai skamba poromis, jų pulsacijų periodiškumas atitinka skirtingais tempais išreikštas 
intervalų dažnių santykių proporcijas.
Kūrinio premjerą atliko Ensemble 2e2m (Paryžius).

Justina Repečkaitė

Justina Repečkaitė (b. 1989) is a composer and vocal improviser based in Paris. She 
studied at LAMT and Paris Conservatoire, where she also attended contemporary and 
medieval music improvisation classes as a singer. Her great interest in medieval culture 
leads her musical pursuits to geometrical and mathematical concepts. Justina’s piece 
Chartres for string orchestra was a recommended work at the International Rostrum of 
Composers in 2013, won the Best Debut Prize of the year in Lithuania and was released 
in ZOOM in 10 and 30 Moments of Druskomanija by LCU. Chartres represented ISCM 
Lithuanian section at World Music Days 2015 in Ljubljana and performed the same 
week in the Music of Changes Festival in Klaipėda. Repečkaitė’s music is performed 
by such French ensembles as Ensemble Intercontemporain, Ensemble Court-Circuit, 
Ensemble 2e2m and Collectif Warn!ng, as well as at the Moscow Philharmonic by the 
Moscow Contemporary Music Ensemble. Last year Justina was commissioned by the 
Gaida Festival, where Spectra Ensemble from Belgium premiered her composition 
Acupuncture. At the moment Justina is writing music for an interdisciplinary project 
hearing art, seeing sound in Armenia.
“The music of Justina Repečkaitė has many similarities to a diamond. With its hard 
unforgiving shape and geometric perfection, it creates a profound and striking beauty, 
which singles her out from many composers of her generation.” (Ben Lunn)
Tapisserie (Tapestry, 2014). Tapestry – a polychromic fabric – was an inspiration for the 
title of this piece of music, which has a decorative and repetitive character. According 
to the image of weaver’s art, the compositional principle consists of binding differ-
ent attacks of sound in order to create a timbre, dynamics and rhythm polychromy in 
time. The percussive attacks of the piano are orchestrated by the emergence and then 
disappearance of other instruments. Gradually an accumulation and superposition of 
pulsations produce a complex rhythm and the role of each instrument is enriched. The 
absence of any harmonic movement results in a stable harmony that helps one to hear 
neutral intervals (neither minor, nor major) made possible by the use of micro-tons.
The composition was premiered by the Ensemble Court-Circuit (Paris).
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Rapid Eye Movements (2014). The title is an allusion to the stage of sleep called 
Rapid Eye Movement sleep (REM). It is characterized by muscle paralysis and quick 
movements of the eyes. This kind of atmosphere is created in the composition by the 
predomination of a static harmony and lack of any apparent evolution in rhythmical 
vibration. This unsettling dream constantly shatters into fragments. The previously 
mentioned static harmony consists of four intervals and pitches evolving from them, 
which are obtained by adding frequencies of those four intervals. The aim is to stress 
the created amplitude of the vibrato. The periodicity of pulsations sounding between 
pairs of instruments expressed in different tempoes, correspond to the proportions 
between frequencies of intervals.
The composition was premiered by the Ensemble 2e2m (Paris).

Justina Repečkaitė

Kompozitorius ir vaizdo menininkas Ignas Krunglevičius 
(g. 1979) nuo 2001 m. gyvena ir dirba Osle (Norvegija). 
Norvegijos muzikos akademijoje 2010 m. jis baigė kom-
pozicijos magistro studijas. Kaip kompozitorius ir video 
projekcijų kūrėjas dalyvavo daugelyje muzikos festiva-
lių ir renginių Norvegijoje, Lietuvoje, Lenkijoje, Vokieti-
joje, Danijoje, Prancūzijoje ir kt.
2008 m. Šiuolaikinio meno centre Krunglevičius ir me-
nininkė Snorre Hvamen pristatė Vilniui skirtą garso pro-
jektą  Klausyk, sudarytą iš garso instaliacijų, pritaikytų 

ŠMC ir viešai miesto erdvei. 2010 m. jo video darbai eksponuoti Lietuvos šiuolaikinio 
meno pristatyme Europos centriniame banke Frankfurte bei dokumentinių ir video 
filmų festivalyje Kaselyje, jo garso ir video instaliacija Interrogation (2009) buvo nomi-
nuota tarptautinei Nam June Paik medijų meno premijai ir greta kitų septynių meni-
ninkų iš įvairių šalių darbų eksponuojama Kunst Palast muziejuje Diuseldorfe. 2015 m. 
galerijoje Vartai surengta jo paroda Private Syntax Virus. Krunglevičiaus pasirodymai ir 
parodos įvyko daugumoje Europos šalių, JAV, Kuboje, Naujojoje Zelandijoje, Australijo-
je. Jo darbų yra įsigijusios galerijos: Hamburger Bahnhof (Berlyno valstybinis muziejus, 
Nacionalinė galerija) ir Pietų Australijos meno galerija Adelaidėje.
Menininko kūryboje – performansuose ir instaliacijose – jungiamas garsas ir vaizdas. 
Abu šiuos elementus Krunglevičius redukuoja iki minimumo, esmės, pavyzdžiui, ekra-
ne matyti tik tekstas ir trys spalvos, o muzika – tik pulsas ir pavieniai garsai, kurie vis 
dėlto skleidžia ypatingą energiją.
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Gradients (Gradientai, 2012). Kūrinys buvo sumanytas keturiems muzikantams, ketu-
riems dainininkas ir dviem kompiuterio valdomiems video projektoriams. Parinktas 
tekstas dialogo forma yra rodomas ant patalpos, kurioje vyksta performansas, sie-
nų. Muzikantai kiekvieną žodį išgauna grodami ar dainuodami į mikrofonus, kurie val-
do kompiuterinę programą, o pastaroji – video projekciją. Dialogų tekstai – tai mano 
pokalbių su dirbtinio intelekto robotu ištraukos. Kelis klausimus ir atsakymus sukūrė 
patsai robotas. Ši kompozicija – tai muzikinė ir vaizdinė kelionė į Alisos stebuklų šalį, 
tarsi brovimasis gilyn į triušio landą. 
Kūrinio premjera buvo atlikta Hadersfildo šiuolaikinės muzikos festivalyje Jungtinėje 
Karalystėje.

Pagal www.krunglevicius.com

Ignas Krunglevičius (b. 1979) has lived and worked as a visual artist and composer 
in Oslo since 2001. In 2010 he received an MA in Composition from the Norwegian 
Academy of Music (Norges Musikkhøyskole) in Oslo. As a composer and visual artist he 
has participated in many music festivals and events in Norway as well as in Lithuania, 
Poland, Germany, Denmark, France, and other countries.
In 2008 together with the artist Snorre Hvamen Krunglevičius he presented the sound 
project Klausyk dedicated to Vilnius at the Contemporary Arts Centre, Lithuania. The 
project was composed of several sound installations and designed for the Contempo-
rary Arts Centre and public spaces in the town. In 2010 his video projects were shown 
at the European Central Bank in Frankfurt as part of Lithuanian’s contemporary art 
presentation, and he participated in the festival of documentaries and video films in 
Kasel. The same year he was nominated to the Nam June Paik Media Art Award for his 
sound and video installation Interrogation (2009). This installation alongside other sev-
en artists from various countries was exhibited at the Kunst Palast Museum in Düssel-
dorf. In 2015 his personal exhibition Private Syntax Virus was held at the Vartai gallery 
in Vilnius. Krunglevičius’ exhibitions and concerts have been held in most European 
countries, the USA, Cuba, New Zealand and Australia. Some of his works have been 
collected in the Hamburger Bahnhof collection, at the Berlin State Museums and at the 
National Gallery and Art Gallery of South Australia, Adelaide.
In his later works Krunglevičius has held performances and installations combining 
sound and image. Both parts are reduced to the absolute essential: on screen – only 
text and three colours, the music – only pulse and singular tones, in return, quite en-
ergetic ones. This way, the transmission of information to the audience is amplified to 
the maximum, while the installation itself becomes a machine generating meaning. 
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Gradients (2012). Originally the composition was designed for four  musicians, 
four  singers and two video projections controlled by a computer. Specially select-
ed  text (in form of a dialogue) is projected on to  the walls of the venue where the 
composition is performed. Musicians are “triggering” each word by playing–singing to 
the microphones controlling the software which again controls the projections. The 
dialogue text is taken from the transcripts of my own dialogues with the artificial in-
telligence robot. Some questions and answers are generated by the robot itself. The 
composition is a musical and visual journey to the Wonderland, during which we see 
how deep the rabbit hole goes. 
The premiere was held at the Huddersfield Contemporary Music Festival (UK).

From www.krunglevicius.com

Kompozitorės Veronikos Krausas (g. 1963) darbai 
atliekami Europoje ir Šiaurės Amerikoje, pripažįstant 
jos naujovišką šokio, akrobatikos ir vaizdo medžia-
gos pritaikymą. Toronto laikraštis Globe & Mail pa-
žymi: „jos darbuose istorija perteikiama organiškai 
ir lyriškai, tačiau tuo pačiu dvelkia elegancija ir per-
teikia klausytojui bundančios gamtos jausmą“. Nuo 
1998 m. Veronika diriguoja, kuria muziką ir vykdo 
daugiaplanius viešuosius renginius Los Andžele. Visi 
jie įtraukė jos šokio, akrobatikos ir vaizdo darbus. Bū-

dama lietuvių kilmės, Veronika gimė Australijoje ir augo Kanadoje, kompozicijos 
studijas baigė Toronto universitete ir McGill iniversitete Monrealyje. Šiuo metu yra 
Pietų Kalifornijos universiteto Thorntono muzikos mokyklos profesorė. Šiame uni-
versitete Veronika apgynė kompozicijos daktaro laipsnį. 
analemma (analema, 2006) vaizdžiai perteikia laiko konstantą. Tai astronomijos 
terminas, apibūdinantis saulės pozicijos dangaus skliaute sukuriamą figūrą, kuri 
susidaro kievieną dieną tuo pačiu laiku, žemei besisukant aplink savo ašį. Ši kom-
pozicija atspindi tas pačias muzikines idėjas, matomas iš skirtingų pusių ar skirtin-
gose situacijose. Taip kaip saulės analema atsiranda dėl besikeičiančios jos pozici-
jos dangaus skliaute, šis muzikinis kūrinys atspindi tris muzikines skirtingų ilgių, 
situacijų idėjas ar jų kombinacijas.
Saulės sukurta analema yra kreivos aštuoniukės formos arba begalybės ženklas. Jai 
būdingas nedidelis pokytis laike ir grįžimas į tą pačią trajektoriją. Taip klostosi ir gy-
venimo tėkmė – gimstame, gyvename ir mirštame. Tačiau kokia ji jaudinanti! Man 
labai pasisekė paskutinius bakalauro studijų metus Toronto universitete praleisti 
su Kanados kompozitoriumi Harry’u Freedmanu – nuostabia ir įkvepiančia asme-
nybe. Norėčiau šį savo kūrinį skirti jam. Tegu jo įkvepianti šviesa danguje skleidžia 
amžiną analemą visiems mums.
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Kompoziciją užsakė ansamblis ERGO, jos rašymą parėmė Kanados stipendijų ta-
ryba. Pirmą kartą kūrinys nuskambėjo 2006 m. Glenno Gouldo studijoje Toronte. 
analemma pelnė Indianos valstijos universiteto naujosios muzikos festivalio nu-
galėtojo titulą (2013), išrinktas oficialiu JAV kūriniu 2012 m. Pasaulio muzikos dienose 
Belgijoje.

Veronika Krausas

The works of the composer Veronika Krausas (b. 1963) have been performed 
throughout Europe and North America, where she is recognized for her innovative use 
of dance, acrobatics and video. The Globe & Mail (Toronto) writes “her works, whose 
organic, lyrical sense of storytelling are supported by a rigid formal elegance, give her 
audiences a sense that nature’s frozen objects are springing to life.” Since 1998 Krausas 
has directed, composed for, and produced multi-media events in Los Angeles that in-
corporate her works with dance, acrobatics and video. Of Lithuanian heritage, she was 
born in Australia and raised in Canada. Krausas has music composition degrees from 
the University of Toronto and McGill University in Montreal. She is currently a professor 
at the University of Southern California’s Thornton School of Music, where she received 
her doctorate in composition.
analemma (2006) is a visual representation of the equation of time. It is a term from as-
tronomy that describes the figure created by the position of the sun at the same time 
every day during the Earth’s yearly rotation. This work is about the same musical ideas 
seen from different angles or in differing situations. Just as the sun’s analemma results 
from slightly different positions in the sky, this work presents three musical ideas in 
differing lengths, situations or combinations.
The analemma created by our sun is a lopsided figure 8 or infinity symbol. Its nature is 
that of slight change over time, ultimately returning to trace the same pattern again. 
Such is the nature of life, we are born, we live, we die, but what an exciting path that 
is! I was very lucky to have studied with the Canadian composer Harry Freedman for 
my final undergraduate year at the University of Toronto. He was truly one of the most 
wonderful and inspiring men! I would like to dedicate this work to him. May his inspira-
tional light in the sky continue to create its own perpetual analemma for us all. 
analemma was commissioned by the ERGO Ensemble with a grant from the Canada 
Council for the Arts. It was premiered at the Glenn Gould Studio in Toronto in 2006; it 
was the winner of the Indiana State University’s New Music Festival in 2013, and was 
the Official US Selected work for the 2012 World Music Days in Belgium.

Veronika Krausas
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Lietuvos Ansamblių Tinklas (LAT) vienija šiuolaikinės muzikos interpretatorius, sutei-
kia mūsų šalies muzikantams galimybę specializuotis šioje srityje, atskiriems projek-
tams susiburiant į dinamišką ir nuolat atsinaujinantį instrumentinį ansamblį. Ansam-
bliui vadovauja kompozitorius Vykintas Baltakas, pabrėžiantis LAT veikloje dalyvaujan-
čių menininkų atvirumą įvairiems kūrybiniams sumanymams ir idėjoms. 
LAT siekia remti ir populiarinti naująją lietuvių kompozitorių muziką bei periodiškai Lie-
tuvos auditorijai pristatyti įdomiausias užsienio moderniosios muzikos kryptis ir kūrėjus.
LAT veikloje bendradarbiauja styginių kvartetas Chordos, fortepijoninis trio Kaskados, 
Šv. Kristupo medinių pučiamųjų instrumentų kvintetas, akordeonininkas Raimondas 
Sviackevičius, pianistė Rima Chačaturian, kompozitorė ir vokalistė Rita Mačiliūnaitė ir 
kiti atlikėjai.
LAT bendradarbiauja su LKS, Muzikos informacijos ir leidybos centru, LMTA, Vilniaus 
Goethe’s institutu, Berlyne veikiančia muzikos agentūra Karsten Witt, rengia bendrus 
tarptautinius projektus, bendradarbiauja su įrašų leidybos kompanijomis.
2011 m. LAT inicijavo koncertų ciklą Kompozitorių portretai, jo metu Lietuvoje jau su-
rengti kompozitorių Stäblerio, Shimo, Kutavičiaus, Berio, Rihmo, Pintscherio, Cashiano, 
Woolricho autoriniai projektai, pristatyta lietuvių kompozitorių 1970–1990 m. kameri-
nės muzikos retrospektyva. 

Pagal www.lithuanian-ensemble.net

LENsemble (Lithuanian Ensemble Network) is a professional Contemporary Music 
organization connecting professional ensembles, soloists and conductors. Vykintas 
Baltakas directs the LENsemble as an open platform for creative ideas and their profes-
sional realization.
LENsemble consists of the Chordos String Quartet, St Christopher Wind Quintet, 
the Kaskados Piano Trio, the Vilnius Brass Quintet, the accordionist Raimondas 
Sviackevičius, the pianist Rima Chačaturian, the composer and singer Rita Mačiliūnaitė 
and others.
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LENsemble has been working with established institutions of contemporary music in 
Lithuania and abroad, such as the Lithuanian Composers’ Union, the Lithuanian Music 
Information and Publishing Centre, the Lithuanian Academy of Music and Theatre, the 
Goethe-Institut Vilnius and the Karsten Witt Musikmanagement Berlin. LENsemble is a 
positive presence in the international contemporary music scene.
LENsemble is proud of its performances at the WDR (2009), at the Ruhr European Capital 
of Culture (2010), the Ultraschall Festival Berlin (2013), its recordings for Kairos, Megadisc 
Classics, Deutschland Radio Kultur, WDR and Lithuanian Radio and Television. 
In 2011, LENsemble started the concert series Composers of Our Time, featuring influ-
ential international and Lithuanian composers. L’ENsemble has already presented pro-
grammes with music by Gerhard Stäbler (2011), Bronius Kutavičius (2012), Luciano Berio 
(2013), Wolfgang Rihm, Matthias Pintscher and John Woolrich (2014). The Lithuanian 
Cultural Support Foundation, Ernst von Siemens Musikstiftung, the Goethe Institut Vil-
nius and the Lithuanian Composers’ Union support the Composers of Our Time concerts.

From www.lithuanian-ensemble.net
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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.
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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). 
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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



140

Spalio 30 d., penktadienis, 21 val., Menų fabrikas LOFTAS
30 October, Friday, 9 p.m., Art factory LOFTAS

SQUAREPUSHER (JK | UK)

Damogen Furies
Stor Eiglass 
Baltang Ort
Rayc Fire 2
Kontenjaz
Exjag Nives
Baltang Arg
Kwang Bass
D Frozent Aac



141

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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