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„Kammermusik auf 
höchstem Niveau und 
am Puls der Zeit“
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BACH

BERIO

BEATLES

Das ECHO Klassik-prämierte Ensemble Spark 
führt drei Ikonen der westlichen Musik zu-
sammen: Johann Sebastian Bach als Urvater 
der klassischen Kunstmusik, Luciano Berio als 
einen der prägendsten Komponisten des 20. 
Jahrhunderts und die Beatles als Titanen der 
Popmusik. So verschieden diese drei Klang-
welten zunächst erscheinen mögen, so eint 
sie der Geist des Visionären, ein Ausdruck 
subtiler Sinnlichkeit und das Flair beständiger 
Neugier. Und genau darin liegt der Reiz für die 
Mitglieder von Spark, die es selbst genießen, 
sich immer wieder neu zu erfinden und zu 
hinterfragen. Hoch virtuos bewegen sie sich 
zwischen Bachschem Kontrapunkt, bekannten 
Beatles-Hits und Berios Avantgardefarben. 
Dabei erschließen sie sich und ihrem Publikum 
beständig neue Klänge und Szenerien, ver-
binden Vertrautes mit Ungehörtem, erweitern, 
erläutern, kontrastieren und schaffen einen 
lebendigen Dialog zwischen Barock und Mo-
derne. In spannenden Sets und innovativen 
Collagen wird aufgezeigt, dass ein wenig Bach 
wohl überall ist, etwas Berio auch in den 
Beatles steckt und umgekehrt - und dass der 
Spirit von Berio und den Beatles schon bei 
Bach spürbar war. Ungeniert und selbstver-
ständlich bedient sich Spark aus sämtlichen 
Schubladen, sprengt überflüssige Grenzen 
und zelebriert mit viel Hingabe vor allem eins: 
gute Musik, eben Bach - Berio - Beatles. 

„Musik von 
heute auf 
Instrumenten 
von gestern 

in einer 
Darbietung 
von morgen“

Ostfriesische Nachrichten



Johann Sebastian Bach (1685-1750)	 

Choral aus der Kantate 

Wachet auf, ruft uns die Stimme 

BWV 140 (arr. Ritter / Fritz) 


Christian Fritz (*1988)

Triple B (2020)


Johann Sebastian Bach

Rondeau, Bourrée & Badinerie 

aus der Suite Nr. 2 h-Moll BWV 1067 

(arr. Gustav Mahler)

	 

John Lennon (1940-1980) 

& Paul McCartney (*1942)

Blackbird (1968, arr. Ritter)

	 	 

Luciano Berio (1925-2003)

Sequenza XIV (Auszug) für Violoncello (2002)


John Lennon & Paul Mc Cartney

Honey Pie (1968, arr. Plumettaz)


Johann Sebastian Bach

Corrente aus der Partita a-Moll BWV 1013 
für Flöte solo


Christian Fritz

Neo Largo (2018) 

nach Johann Sebastian Bachs Konzert f-Moll 
BWV 1056 für Cembalo, Streicher und B.c.

	 	 

Luciano Berio

Gesti (Auszug) für Altblockflöte (1966)


Sebastian Bartmann (*1979)

e minor (2018)

nach Johann Sebastian Bachs Präludium 
und Fuge e-Moll BWV 855


Victor Plumettaz (*1986)

The Eternal Second (2020) 

nach Christoph Graupners Präludium 

aus dem Zyklus Monatliche Clavier Früchte, 
Oktober


Pause

John Lennon & Paul McCartney 

Norwegian Wood (1965, arr. Koschitzki)


Johann Sebastian Bach

Konzert a-Moll BWV 1065  

(arr. Koschitzki / Ritter)

Ohne Bezeichnung – Largo – Allegro  


Luciano Berio

Sequenza VI (Auszug) für Viola (1967)


Luciano Berio	 

Wasserklavier für Klavier (1965)


Sebastian Bartmann

d minor (2018)

nach Johann Sebastian Bachs Präludium 
und Fuge d-Moll BWV 851


John Lennon & Paul McCartney	 

Michelle 

(1965, arr. Peter Breiner / Beatles Con-
certo Grosso No. 4)


John Lennon & Paul McCartney

Lucy in the Sky With Diamonds 

(1967, arr. Fritz)


John Lennon & Paul McCartney

Help! 

(1965, arr. Peter Breiner / Beatles Con-
certo Grosso Nr. 2)


Sebastian Bartmann

B(e) to B(e) (2020)


Spark - die klassische Band

Andrea Ritter - Blockflöte


Daniel Koschitzki - Blockflöte / Melodica

Stefan Balazsovics - Violine / Viola


Victor Plumettaz - Violoncello

Christian Fritz - Klavier

PROGRAMM






„Spark 
brilliert 

über alle 
Genregrenzen 
hinweg.“

rbb Kulturradio

BACH

BERIO

BEATLES

Video Links

! Video-Trailer Bach - Berio - Beatles


! Video-Clip Badinerie (Bach)


! Live-Mitschnitt Help! (Beatles)


! Norwegian Wood live (Beatles)


! Live-Konzert Bach - Berio - Beatles


! Video-Clip The Eternal Second


! Offizieller Youtube-Kanal von Spark


Audio Link


! Soundcloud-Seite von Spark


www.spark-die-klassische-band.de

https://www.youtube.com/watch?v=oOxCAquqdQc
https://www.youtube.com/watch?v=5OCerts6osY
https://www.youtube.com/watch?v=s-IikwCYOJw
https://www.youtube.com/watch?v=4PLoMdUZDgI
https://www.youtube.com/watch?v=gSWRhEOHdco
https://www.youtube.com/watch?v=wW7aEZbuJMw
http://www.youtube.com/sparkclassicalband
http://www.soundcloud.com/spark-die-klassische-band
http://www.spark-die-klassische-band.de


„Unkonventionell, mutig und 
erfindungsreich beweist 
Spark ein phänomenales Gespür 
für eine klanglich ungewöhnliche 
Verschmelzung von Kompositionen aus völlig 
verschiedenen Welten und revolutioniert wie 
nebenbei hoch virtuos und technisch brillant die 
Vorstellung von klassischer Musik.“ 

Heilbronner Stimme



Die klassische Band Spark lässt Bach, Berio 
und die Beatles aufeinandertreffen und ent-
spinnt auf dem Hintergrund dieses außer-
gewöhnlichen programmatischen Dreige-
stirns eine hoch emotionale Klangreise. Far-
biger, facettenreicher, gehaltvoller und kon-
trastreicher kann man sich eine Begegnung 
tatsächlich kaum vorstellen. Jedes der drei 
B’s steht für einen ganz eigenen Kosmos. Es 
handelt sich um Lichtgestalten ihrer Zeit, 
Schlüsselfiguren ihrer jeweiligen Welt, Meis-
ter ihres Fachs, Vordenker, Revolutionäre 
und Visionäre – drei wahre Idole der Musik-
geschichte. Zum einen der fast über-
menschlich große Johann Sebastian Bach, 
der barocke Meister, dessen Verbindung aus 
formvollendeter Konstruktion und höchster 
Empfindung auch heute noch sprachlos 
macht und Generationen von Musikschaf-
fenden aller Genres begeistert und inspi-
riert. Dann Luciano Berio, der Alleskönner 
der Neuen Musik, der Grenzen sprengte und 
der modernen Kunst- und Avantgardemusik 
eine ungeahnte Sinnlichkeit zurückgab. Und 
schließlich die Beatles, eine Band der Su-
perlative, die wie keine andere die Ge-
schichte der heutigen Popmusik geprägt hat 
und der Nachwelt einige der schönsten und 
einprägsamsten Melodien aller Zeiten hin-
terlassen hat.


Nun hätte Spark nicht den Ruf einer der 
kreativsten und innovativsten Formationen 
der internationalen Klassikszene, wenn die 
fünf Gruppenmitglieder es bei einer bloßen 
Gegenüberstellung dieser drei B’s belassen 
würden. Es ist eines der wesentlichen Mar-
kenzeichen der klassischen Band, virtuos 
zwischen verschiedenen Klangwelten hin- 
und herzuspringen, ungewohnte Assoziatio-
nen zu wecken, scheinbar Gegensätzliches 
miteinander zu verbinden und das Vertraute 
mit dem Ungehörten zu kombinieren. So 
verwandelt sich die Begegnung zwischen 
Bach, Berio und den Beatles zu einem Mo-
ment echter Bereicherung, in dem das En-
semble neue, ungeahnte Berührungspunkte 
aufzeigt und seine ganz eigenen Fragen 
stellt: Wie viel Bach finden wir bei den 
Beatles oder bei Berio? Steckt auch ein we-
nig Berio in den Beatles? Was für Klänge 
entstehen, wenn man die Beatles durch die 
Linse von Berio oder Bach betrachtet? Wie 
hätte Bach die Beatles gecovert, wenn er 
ihre Melodien gekannt hätte? Wo hört Bach 
auf und wo beginnt Berio? Und wo endet 
Berio und fangen die Beatles an? Und muss 
man zwischen diesen Welten wirklich eine 
Grenze ziehen?

BEGEGNUNG

BEREICHERUNG

BERÜHRUNGSPUNKTE



Bach – Der Urvater der 
Harmonie

Sparks Wahl von Johann Sebastian Bach als 
klassische Säule des Programms ist nahe-
liegend. Spätestens seit der Bach-Renais-
sance in der Mitte des 19. Jahrhunderts gilt 
er als unerreichter Genius, auf den sich 
Menschen sämtlicher Altersgruppen und Le-
bensbereiche gleichermaßen einigen kön-
nen. Beethoven nannte ihn den „Urvater 
der Harmonie” und Richard Wagner be-
zeichnete ihn gar als „das erstaunlichste 
Wunder aller Zeiten”. Tatsächlich scheint 
Bachs Musik etwas Heilsames und eine Art 
universelle Schönheit und Zeitlosigkeit an-
zuhaften. Sie zelebriert den Moment und 
verleiht ihm Würde; sie verströmt Liebe und 
spendet zugleich Trost. Man braucht keine 
tiefgreifenden Hörerfahrungen in der klassi-
schen Musik, um diese fast transzendente 
Wirkung und den magischen Sog dieser 
Klänge zu spüren. Eine Begegnung mit Bach 
ist für jeden bereichernd. Viele Kinder wa-
gen mit seinen Tänzen aus dem Notenbüch-
lein für Anna Magdalena Bach ihre ersten 
Schritte in der klassischen Literatur, wäh-
rend professionelle Musikerinnen und Musi-
ker ein Leben lang an seinen großen Wer-
ken wachsen. Es gibt Bach für Babys und 
Bach zum Meditieren, Bach im Badezimmer, 
in Kirchen, Kathedralen und Konzerthäu-
sern, Breakdance zu Bach und Bach mit 
Beatboxing, Werbung, die Bach verwendet, 
Popsongs, die Bach zitieren, Jazztitel, die 
über Bach improvisieren und Weltmusik, die 
von Bach inspiriert ist. Bach ist allgegen-
wärtig und lebendiger denn je.


Sparks Zugang zu Bach


Spark nähert sich dem zeitlosen Phänomen 
Bach mit der Expertise der historischen Auf-
führungspraxis, viel Ehrfurcht und Respekt, 
aber auch mit einer gesunden Prise Experi-
mentierfreude und Risikobereitschaft. Die 
Transkriptionen der Gruppenmitglieder rei-

chen von einer originalgetreuen Bearbei-
tung bis zur fantasievollen Neuinterpretati-
on des Ausgangsmaterials, von einer abso-
lut notengetreuen Wiedergabe bis zu kom-
plett neuen Eigenkompositionen, die ledig-
lich noch von Bach inspiriert sind. 


Bachs berühmter Choral Zion hört die 
Wächter singen aus der Kantate BWV 140 
Wachet auf, ruft uns die Stimme geleitet 
die Zuhörerinnen und Zuhörer mit seiner 
durch sehnsuchtsvolle Vorhalte geprägten 
Streichermelodie und einen ruhig pulsieren-
den Bass in den Klangkosmos von Spark. 
Bewusst bleibt die Gruppe hier sehr dicht 
am Bachschen Original. Die ursprüngliche 
Unisono-Stimme der Streicher führt das En-
semble bisweilen in einen zweistimmigen 
Dialog zwischen Viola und Violoncello über. 
Entsprechend wurde auch der im Original 
von den Tenören im Unisono gesungene 
Choral mehrstimmig zwischen Melodica und 
Blockflöte ausgesetzt. Als prägnante Zu-
satzfarbe legt die Melodica an mehreren 
Stellen einen fast synthetisch anmutenden, 
zeitweise dissonanten Klangschleier über 
das Geschehen. 


Bach in einem 
Arrangement von 
Gustav Mahler


In drei Sätzen aus der Suite Nr. 2 h-Moll 
BWV 1067 greift Spark auf eine Bearbei-
tung der Bachschen Vorlage von Gustav 
Mahler zurück. Im Jahr 1909 wollte Mahler 
als Chefdirigent des New York Philharmonic 
Orchestras dem amerikanischen Publikum 
mit der Reihe der sogenannten Historical 
Concerts die Musik vergangener Epochen 
näherbringen. Er stellte verschiedene Sätze 
aus den Orchestersuiten BWV 1067 und 
1068 zu einer neuen Suite zusammen, die 
am 10. November 1909 in der Carnegie Hall 
uraufgeführt wurde. Interessant ist hierbei 
vor allem die reduzierte, aber sehr markan-
te Cembalostimme, die er entgegen der 
heutigen, historischen Aufführungspraxis  



vom Generalbass entkoppelte und zu einer 
eigenständigen, von ihm erdachten Stimme 
formte. Spark gibt das Rondeau und die 
Badinerie aus Mahlers Zusammenstellung in 
dessen Arrangement wieder und fügt einen 
dritten Tanzsatz, die Bourrée aus der Suite 
BWV 1067, hinzu – wie bei Mahler durch 
eine eigenständige Cembalo- bzw. Klavier-
stimme ergänzt. 


Von originalgetreu 

bis alles neu


In der programmatischen Verbindung der 
Corrente aus Bachs Partita a-Moll BWV 
1013 für Flöte solo und einem auf Bach ba-
sierten Werk des Spark-Pianisten Christian 
Fritz, zeigen sich die Extreme der Spark-
schen Herangehensweise an den barocken 
Maestro. Während der Spark-Flötist Daniel 
Koschitzki die Corrente völlig originalgetreu 
wiedergibt, verwendet das Neo Largo von 
Christian Fritz Bach lediglich als Ausgangs-
punkt für eine völlig eigenständige Kompo-
sition. Als Vorlage dient Fritz der bekannte 
Mittelsatz des Konzerts f-Moll BWV 1056 für 
Cembalo, Streicher und Basso continuo. Die 
Tonart As-Dur, die Pizzicato-Begleitung der 
Streicher sowie die betörende Kantilene in 
der rechten Hand des Tasteninstruments 
machen den hohen Wiedererkennungswert 
des Stücks aus. Fritz stellt im ersten Teil 
von Neo Largo zunächst eine Alternativver-
sion zu Bachs Vorlage vor. Auf dem Hinter-
grund eines Pizzicatoteppichs wie bei Bach 
entspinnt sich eine ganz neue, eigenständi-
ge Melodie im Klavier, die mit Bach lediglich 
ihre kantable Grundstimmung und die Aus-
gangstonart gemeinsam hat. Den harmoni-
schen Verlauf hat Fritz deutlich abgewan-
delt. Im zweiten Teil wiederholt er das ge-
samte Stück, nun jedoch tief romantisch 
getränkt und durch rhapsodische Klavier-
läufe erweitert. Die barock anmutende Me-
lodie zeigt plötzlich ein hoch romantisches, 
wenn nicht gar modernes Gesicht.


Auch im Barock wurde 
gecovert

Im zweiten Programmteil hat Spark mit 
dem Konzert in a-Moll BWV 1065 ein Werk 
für die Gruppe bearbeitet, das selbst bereits 
eine Bearbeitung darstellt. Bach liebte es, 
Werke italienischer oder vom italienischen 
Stil geprägter Kollegen zu covern. Er hat 
eine Vielzahl von Stücken, meist Violinkon-
zerte, zum Beispiel aus der Feder von Ales-
sandro Marcello, Benedetto Marcello, Georg 
Philipp Telemann und Herzog Johann Ernst 
IV von Sachsen-Weimar, für die Orgel oder 
das Cembalo eingerichtet und in seine eige-
ne Klangsprache übertragen. Am meisten 
hatte es ihm Antonio Vivaldi angetan, der 
berühmte prete rosso, der in ganz Europa 
gefeiert wurde. Vor allem die hoch virtuo-
sen Concerti des Zyklus L’Estro Armonico 
dienten Bach als Ausgangsmaterial für zahl-
reiche Kompositionen, darunter drei Konzer-
te für Cembalo solo in D-Dur (BWV 972), C-
Dur (BWV 976) und F-Dur (BWV 978), die 
in den Weimarer Jahren entstanden sind. 
Einige Jahre später, bereits in seiner Leipzi-
ger Schaffensperiode, arbeitete er Vivaldis 
Concerto h-Moll Op. 3/10 für vier Solovioli-
nen, Streichorchester und Basso continuo in 
das Konzert a-Moll BWV 1065 für vier Cem-
bali und Streichorchester um. Bei der Über-
tragung auf die Tasteninstrumente wandelte 
Bach einige Spielfiguren ab. Außerdem er-
gänzte er das Werk an einigen Stellen durch 
Chromatik, gestaltete die Basslinien deut-
lich komplexer und stellte in vielen Solopas-
sagen den Hauptstimmen kontrapunktisch 
gearbeitete Nebenstimmen entgegen. Das 
Ergebnis ist eine im Ausdruck deutlich reife-
re Komposition, die im Gegenzug aber nicht 
ganz so feurig und verspielt wie Vivaldis 
Original daherkommt. Das Arrangement für 
Spark, das von Andrea Ritter und Daniel 
Koschitzki angefertigt wurde, bezieht sich 
klar auf die Bachsche Version des Konzerts. 
Viele der von Bach hinzu komponierten Ne-
benstimmen sind auch Teil dieses Arrange-
ments  und im Klavierpart sind vor allem in 
den solistischen Passagen die Figuren von 



Bach originalgetreu übernommen worden. 
Bachs Aussetzung des Generalbasses, die in 
seiner Version auf die vier Cembali verteilt 
ist, stellt auch die Grundlage der Begleit-
stimmen in der Sparkschen Bearbeitung 
dar. Auf der anderen Seite haben Ritter und 
Koschitzki den Ambitus des Werks erwei-
tert, indem sie zwei Sopranblockflöten zum 
Einsatz bringen, die exponierte Solostellen 
oktaviert zu Gehör bringen. Daraus resul-
tierte die Anpassung einiger Begleitpassa-
gen in der Violinstimme und im Klavierpart. 
Zugunsten der vier Melodieinstrumente von 
Spark wurden außerdem einige Spielfiguren 
wieder in die Originalversion von Vivaldi 
rückgeführt, was den Flöten, der Violine  
und dem Violoncello in diesen Passagen zu 
etwas mehr Wendigkeit und Spritzigkeit 
verhilft. Im selben Zusammenhang haben 
sich Ritter und Koschitzki entschieden, auch 
die Chromatik wieder etwas zu reduzieren. 
So ist Sparks Version des Konzerts ein 
Cover, das einerseits der großartigen Bear-
beitung von Johann Sebastian Bach Tribut 
zollt, sich aber nicht minder tief vor dem 
wunderbaren Original von Antonio Vivaldi 
verbeugt.


Präludium und Fuge im 
21. Jahrhundert


In der Kombination des Stücks d minor von 
Sebastian Bartmann mit Michelle von den 
Beatles verbindet Spark geschickt alle B’s 
des Programms. Das Ensemble präsentiert 
die beiden Werke als zusammengehörige 
Einheit und bildet damit eine Kombination 
aus Präludium und Fuge, wie sie Bach vor 
allem durch seinen Zyklus Das Wohltempe-
rierte Klavier bekannt gemacht hat. Darin 
durchläuft er mit dieser Paarung zweimal 
alle 24 zur Verfügung stehenden Dur- und 
Moll-Tonarten. Bei Spark ist Bartmanns 
Stück d minor das Präludium und es bezieht 
sich direkt auf Bachs Präludium d-Moll BWV 
851 aus dem Wohltemperierten Klavier. Die 
Figuren aus diesem beliebten Stück loopt 

Bartmann und verwandelt sie dadurch in 
technoide Arpeggiatoren, die seiner Kompo-
sition den Eindruck avantgardistischer Mi-
nimal Music verleihen. Dabei durchbricht 
Bartmann die an sich ganz tonal gehaltenen 
Klangstrukturen im Sinn eines Luciano Berio 
immer wieder mit Clustern und eingescho-
benen, perkussiv verwendeten Dissonan-
zen. Der Beatles-Song Michelle schließt als 
moderne Fuge an und referiert dadurch 
klanglich auf Bach, indirekt aber auch auf 
Berio. Im Februar 1966 kam es zu einer 
Begegnung von Paul McCartney und Luciano 
Berio. McCartney, der sich auch in der 
Avantgarde für seine Songs inspirierte, be-
suchte im italienischen Kulturinstitut von 
New York eine Vorlesung von Berio, nach 
der es auch zu einem kurzen Gespräch der 
beiden kam. Das Treffen inspirierte Berio zu 
einem Zyklus von Beatles-Arrangements für 
Sopran und Instrumente, der im Jahr 1967 
veröffentlicht wurde. Das Interessante da-
ran ist, dass Berio die Songs nicht avant-
gardistisch bearbeitete, sondern sie im ba-
rocken Stil transkribierte – quasi im Sinn 
eines Johann Sebastian Bach. Das hat 
Spark dazu bewogen, Michelle ebenfalls in 
einem barocken Gewand darzubieten, aller-
dings nicht direkt aus der Sammlung von 
Berio, sondern aus der Feder des renom-
mierten slowakischen Komponisten Peter 
Breiner. Auch der Beatles-Song Help! wurde 
von Breiner im barocken Klanggewand ar-
rangiert, hier jedoch im Stil eines schnellen 
Satzes aus einem italienischen Concerto.




BACH

BERIO


BEATLES

„Alles, was 
man tun 
muss, ist, 
die richtige 
Taste zum 
richtigen 
Zeitpunkt zu 
treffen.“

Johann Sebastian Bach



Avantgarde bei Spark


Was das atonale Avantgarderepertoire be-
trifft, so gehört es nur selten zum Klang-
spektrum von Spark. Bewusst legt die 
Gruppe den Fokus auf tonal gehaltene mo-
derne Werke, die eher in der Tradition der 
amerikanischen Minimal Music stehen oder 
die postromantische Ästhetik der angel-
sächsischen zeitgenössischen Musik vertre-
ten. Diese Profilierung bedeutet aber weder, 
dass sich die Mitglieder von Spark nicht mit 
zeitgenössischer Avantgardemusik ausein-
andergesetzt hätten, noch dass sie sie nicht 
wertschätzen würden. In ihrer Studienzeit 
waren sie regelmäßig an Uraufführungen 
zeitgenössischer Werke beteiligt, haben 
Lehrphasen im Studio für elektronische Mu-
sik durchlaufen und jahrelang Kurse in frei-
er atonaler Improvisation besucht. So 
speist sich die Klangsprache von Spark 
durchaus auch aus der Beschäftigung mit 
Werken von Louis Andriessen, Frans Gey-
sen, Iannis Xenakis, Wolfgang Rihm, Maki 
Ishii, Isang Yun, György Ligeti, Péter Eötvös 
oder auch Luciano Berio. Selbst wenn das 
Ensemble einen anderen ästhetischen Weg 
eingeschlagen hat, bauen viele der Effekte 
und Spieltechniken der Auftrags- und Ei-
genkompositionen von Spark auf den Stil-
mitteln und Ideen der Avantgardemusik aus 
der zweiten Hälfte des 20. Jahrhunderts 
auf. In der Verbindung der Spieltechniken 
aus dieser Zeit mit tonal geprägter moder-
ner Musik, die Einflüsse aus verschiedenen 
musikalischen Welten zulässt, legen die 
Gruppenmitglieder zudem ihre ganz persön-
liche Definition dessen vor, was sie als zeit-
genössische, moderne Musik des 21. Jahr-
hunderts empfinden. 


Berio - der Freigeist


Bei der Konzeption dieses Programms 
wuchs das Bedürfnis, Bach und den Beatles 
als Wurzeln der Klassik und des Pop, auch 
die Wurzeln der Moderne, sprich atonale 
Avantgardeklänge aus dem 20. Jahrhun-

dert, gegenüberzustellen. Sehr schnell kam 
der Italiener Luciano Berio ins Spiel. In sei-
ner Offenheit und seiner Loslösung von jeg-
lichem Schubladendenken und von Dogmen 
jeder Art hat Spark in ihm einen Verbünde-
ten im Geist gefunden. Berio war ein Revo-
lutionär seiner Zeit und seiner Szene. Durch 
seine experimentierfreudige und stets an 
Vielfalt interessierte Sichtweise von Musik 
und Klängen jeder Art, befreite er die 
Kunstmusik der 50er Jahre aus dem starren 
Korsett der seriellen Durchgestaltung. Musik 
sollte nach seinem Dafürhalten für das Pu-
blikum wieder zu einer sinnlichen Erfahrung 
werden. Dieses unmittelbare, emotionale 
Erleben hat er in vielen seiner Werke durch 
performative und theatralische Elemente 
verstärkt. Berio konnte sich für Musik sämt-
licher Epochen und Genres begeistern. Für 
ihn zählte im Prinzip nur, dass es sich um 
gute Musik handelte. So verwundert es 
nicht, dass sich kaum jemand so kontinu-
ierlich und intensiv mit Bearbeitungen, 
Nachschöpfungen und Rekonstruktionen 
schon existierender Musik beschäftigt hat 
wie er. Die Bandbreite der von ihm transkri-
bierten und umgearbeiteten Werke bezeugt 
die Vielfalt seiner vom Barock über Klassik, 
Romantik und Moderne bis zur Pop- und 
Volksmusik reichenden stilistischen Vorlie-
ben: Monteverdi, Purcell, Boccherini, Schu-
bert, Brahms, Verdi, Mahler, de Falla, Hin-
demith, Weill, italienische und internationa-
le Volksmusik. Auch Bach und die Beatles 
durften in diesem reichen Katalog nicht feh-
len.


Fokus auf Berios 
Sequenzen

In Sparks Programm erklingt Berio im We-
sentlichen in kurzen Solostücken der ein-
zelnen Mitglieder. Dahinter verbirgt sich die 
Idee, das jeweilige Instrument in einem 
Moment absoluter Intimität und Konzentra-
tion von einer völlig unerwarteten Seite 
hör- und erlebbar zu machen. Die zwei 
Streicherstücke stammen aus Berios be-
rühmtem Zyklus Sequenze. Dabei handelt 



es sich um vierzehn Werke für je ein Soloin-
strument bzw. Sologesang ohne Begleitung, 
die in der Zeitspanne zwischen 1958 und 
2002 entstanden sind und heute zu den be-
deutendsten Vertretern dieses Genres ge-
zählt werden. Im zeitgeschichtlichen Kon-
text spiegelt sich vor allem in den frühen 
Sequenzen eine ganz generelle Neudefiniti-
on des musikalischen Materials. Berio und 
seine Zeitgenossen suchten nach neuen 
Spielpraktiken, mit denen sich die Aus-
drucksmöglichkeiten eines Instruments er-
weitern ließen. Mit diesen Spieltechniken 
wandelte sich auch die Rolle des Instru-
ments an sich. Es war nicht mehr bloß der 
Ausdrucksträger eines musikalischen Ge-
dankens, sondern wurde auch in seiner 
Physiognomie und Funktionalität wahrge-
nommen und weitergedacht. Dieses ganz-
heitliche spieltechnische wie klangliche Aus-
loten der verschiedensten Instrumente wird 
in kaum einem Werkzyklus so konsequent 
entwickelt wie in Berios Sequenzen. Die Se-
quenz ist eine Form der Gregorianik, in Be-
rios Verständnis hat der Begriff jedoch, wie 
er selbst sagt, „keine Beziehung zur mittel-
alterlichen Kirchenmusik, sondern rührt von 
der Tatsache her, dass diese Stücke haupt-
sächlich auf Sequenzen harmonischen Cha-
rakters und verschiedenen Typen instru-
mentaler Aktionen basieren”. Bei diesen Ak-
tionen geht es um die Entdeckung neuer 
Klangräume und -farben für das Instrument 
und um die Erweiterung der musikalischen 
Mittel im umfassendsten Sinn. Nicht selten 
führt Berio sowohl den Interpret als auch 
das Instrument an die Grenzen der Spiel-
barkeit, was diesen Stücken weitere Aus-
drucksdimensionen öffnet.


Sequenza VI für Viola


Berios Sequenza VI für Viola ist im Jahr 
1967 entstanden und entstammt somit der 
frühen Schaffensperiode des Gesamtzyklus. 
Berio selbst bezeichnet sie als „ein Werk 
von großer Schwierigkeit (eine indirekte 
und vielleicht etwas unverschämte Hom-
mage an Paganinis Capricci), das unablässig 

dieselbe Grundharmonie wiederholt, weiter-
entwickelt und umformt.” Ein ganz wesent-
liches Element des Stücks ist außer-dem die 
theatralische Komponente. In der Ausfüh-
rung der immens virtuosen Figuren werden 
der Körper des Spielers und das Instru-
ment, der Klangkörper, zu einer Einheit. 
Physische Theatralik, visuelles Drama und 
akustische Eindrücke verschmelzen zu ei-
nem besonderen Erlebnis für Augen und 
Ohren. 


Sequenza XIV für 
Violoncello

Die Sequenza XIV für Violoncello ist die 
letzte Sequenz, die Berio hinterließ. Das 
Stück wurde in den Jahren 2001 und 2002 
geschrieben und ist dem sri-lankischen Cel-
listen Rohan de Saram gewidmet. Dieser 
spielte bei der Entstehung der Sequenz eine 
entscheidende Rolle, machte er Berio doch 
mit der außerordentlichen Vielfalt der 
Rhythmusinstrumente seines Heimatlands 
bekannt, insbesondere mit der Trommel aus 
Kandy, der alten Hauptstadt Ceylons. So 
führt das Cello in diesem Werk eine Art 
Doppelleben. Einerseits wird es natürlich als 
Saiteninstrument behandelt – sowohl mit 
dem Bogen als auch auf verschiedene Wei-
sen des direkten Kontakts mit den Händen. 
Andererseits verwendet Berio den Reso-
nanzkörper des Cellos als Perkussionsin-
strument und lässt traditionelle Rhythmus-
module aus Sri Lanka erklingen, die im Ver-
lauf des Stücks gegenübergestellt, assimi-
liert und weiterentwickelt werden.


Gesti für Altblockflöte


Die Spark-Flötistin Andrea Ritter bringt Be-
rios Stück Gesti aus dem Jahr 1966 zu Ge-
hör, das oftmals als Sequenz für die Block-
flöte bezeichnet wird – auch wenn es nicht 
zu diesem Zyklus gehört. Das Werk ist dem 
großen Frans Brüggen zugeeignet, der 
maßgeblich an der Entwicklung beteiligt 
war. Hier tritt Berios Vorliebe zutage, auf 



vorliegende Klanggebilde zurückzugreifen 
und diese als Grundlage für neue zu ver-
wenden. Der Anfang des Stücks baut auf 
einer Passage aus der Giga der Sonate d-
Moll von Georg Philipp Telemann aus der 
Sammlung Essercizii Musici auf. Diese in 
Dauerschleife gegriffene Sequenz ist jedoch 
nur ein Bestandteil des gesamten Hörerleb-
nisses. Sämtliche weitere Parameter – dar-
unter dynamische Anweisungen, Lippen-
spannung, Stimmaktivität und Notenge-
schwindigkeit – werden zusätzlich zur Fin-
geraktivität in unterschiedliche Aktionen ge-
führt. Das Klangergebnis hängt aufgrund 
der vielen Variablen stark von der individu-
ellen Spielweise ab und lässt sich nur be-
dingt im Vorhinein definieren.


Wasserklavier


Deutlich konkreter und eingängiger kommt 
dagegen das Wasserklavier aus dem Zyklus 
6 Encores daher. In diesem durchweg tonal 
gehaltenen Solostück für Klavier spielt Berio 
mit Figuren aus Brahms‘ Intermezzo b-Moll 
Op. 117 Nr. 2 und Schuberts Impromptu f-
Moll Op. 142 Nr. 1. Ähnlich dem Blick durch 
ein Kaleidoskop werden die Motive dieser 
Stücke durch die zeitgenössische Klanglinse 
neu gebrochen und umgeschichtet. Das 
Stück endet offen – mit einer Art Fragezei-
chen oder das Gefühl vermittelnd, die Klän-
ge würden in Gedanken noch weiterfließen.

„Ein Musikwerk ist nie allein - es hat immer eine 
große Familie, mit der es klarkommen muss. 

Und es muss im Stande sein, in der Gegenwart 
auf viele verschiedene Weisen zu leben, 

manchmal die eigene Herkunft vergessend.“ 

Luciano Berio



BACH

BERIO


BEATLES



Spark interpretiert die 
Beatles

Mit dem dritten B im Bunde huldigt Spark 
der größten Popband der Neuzeit: den 
Beatles. Was macht das Faszinosum der Fab 
Four aus? Warum sind ihre Melodien so zeit-
los? Selbst 50 Jahre nach der Auflösung der 
Gruppe erfreuen sie sich einer geradezu 
spektakulären Popularität und wirken im-
mer noch hoch aktuell. Es war wohl eine 
Fügung des Schicksals, dass sich diese vier 
Musiker begegnet sind und in ihrem Zu-
sammenwirken Konzeptalben und Lieder 
entstanden sind, die Geschichte geschrie-
ben haben. Der beständige Motor der Beat-
les war in ihrer künstlerischen Unersättlich-
keit, ihrer Neugier und ihrer beständigen 
Suche nach neuem Input gegeben – sei es 
durch angloirische Volkslieder, amerikani-
schen Ragtime, Weltmusik aus allen Him-
melsrichtungen, Klassik, die elektronischen 
Klänge eines Karlheinz Stockhausen oder 
durch die Ratschläge eines indischen Gurus. 
Es sind genau diese Vibes von Offenheit, 
bei denen Spark einhakt und eigene Inter-
pretationsansätze für einige ausgewählte 
Beatles-Songs findet. Es geht den Mitglie-
dern des Ensembles darum, diese bekann-
ten Melodien mit ihren klanglichen Mitteln 
abzubilden und neu zu reflektieren. Letzt-
endlich stellt die Liebe der Beatles zu klas-
sischen Instrumenten und auch zur Alten 
Musik das Verbindungsstück dar, mit dem 
sich der Kreis schließt. Kaum eine Band hat 
häufiger das Cembalo zum Einsatz ge-
bracht. Viele der Songs der Fab Four sind 
kammermusikalisch gedacht und warten 
mit den kuriosesten Kombinationen der ver-
schiedensten Instrumente auf. Und der 
Blockflöte haben die Beatles in ihrem Song 
Fool On The Hill eines der bekanntesten Soli 
der Popgeschichte geschenkt.


Blackbird inspiriert von 
Bach

Die Idee einer barocken Interpretation 
zweier Beatles-Songs, quasi im Stil von 
Bach, wurde bereits erläutert. Der Song 
Blackbird ist dagegen ein Beispiel dafür, 
dass die Beatles den großen Barockmeister 
tatsächlich als Inspirationsquelle betrachte-
ten. Wie Paul McCartney bei einem Live-So-
lokonzert im Jahr 2005 berichtete, basieren 
einige Motive des Lieds auf der Bourrée aus 
der Lautensuite e-Moll BWV 996. Er hätte 
das Stück bereits als Jugendlicher auf der 
Gitarre gespielt. Offensichtlich waren ihm 
vor allem die in Dezimen aufsteigenden Li-
nien in Erinnerung geblieben. „Zur Struktur 
dieses Stücks gehört eine besondere har-
monische Verknüpfung zwischen Melodie 
und Bassbegleitung, was mich von Anfang 
an faszinierte.”, so McCartney. Dieses De-
zimmotiv macht den hohen Wiedererken-
nungswert des Songs aus. Der Text von 
Blackbird entstand mit Blick auf die Bürger-
rechtsbewegung und die damit verbunde-
nen Unruhen in den USA im Frühling 1968. 
Er handelt von einer afroamerikanischen 
Frau, die der alltäglichen Diskriminierung 
ausgesetzt ist. Die Amsel, auf Englisch 
blackbird, steht dabei symbolisch für diese 
Frau. Es ist traurig und dennoch wahr, dass 
der Song genauso gut für die Black Lives 
Matter-Bewegung der heutigen Zeit stehen 
könnte. Nicht zuletzt ist es auch ein Lied 
über Female Empowerment – damals wie 
heute in Zeiten von #MeToo. So verwundert 
es auch kaum, dass die Frau bei Spark, An-
drea Ritter, sich diesen Song ausgesucht 
hat und ihn auf ihre ganz eigene Weise ar-
rangiert hat – als Quartett der vier Melo-
dieinstrumente von Spark. Die Melodie ist 
auf die vier Instrumente aufgeteilt und 
springt zwischen ihnen hin und her. Umwo-
ben werden diese melodischen Motive von 
unterschiedlichen Rhythmuspatterns, die 
vor allem den für das Lied so bedeutsamen 
Dezimsprung immer wieder signalartig auf-
blitzen lassen.



Die Beatles im 

modernen Klanggewand

Die drei restlichen Arrangements von Beat-
les-Songs bleiben atmosphärisch recht dicht 
an ihren Originalen. Honey Pie, eine Hom-
mage der Beatles an den britischen Music-
Hall-Stil, wurde von Spark-Cellist Victor 
Plumettaz für die Gruppe eingerichtet. Der 
Varieté-artige Sound bleibt in seiner Version 
erhalten, jedoch hat er sie durch zahlreiche 
moderne Spieltechniken erweitert. Eine 
ähnliche Verbindung in Richtung Berio und 
Avantgarde legt der Flötist Daniel Koschitzki 
in seinem Arrangement von Norwegian 
Wood an. Den eigentlichen Song hat er im 
Stil der amerikanischen Minimal Music ar-
rangiert. Loops aus geschichteten Rhyth-
muspatterns umkreisen die Melodie, deren 
folkloristischer Charakter durch die Blockflö-
te, eine an die Fiddle erinnernde Violine und 
die Melodica unterstrichen wird. Der größe-
re Berio-Anteil befindet sich in einem hinzu 
komponierten Intro, in dem eine Soprani-
noblockflöte das Bild des Vogels für die ent-
glittene Geliebte aufgreift. Auf einem ruhi-
gen Bordun der übrigen Instrumente wird 
wild geflattert oder in bisweilen atonalen 
Sprüngen umher gehüpft, wobei sich immer 
stärker die Motive der Liedmelodie aus dem 
Vogelgesang herausschälen. Gegen Ende 
des Konzertprogramms stellt Spark-Pianist 
Christian Fritz in seiner Version von Lucy In 
The Sky With Diamonds dann tatsächlich 
die Rockqualitäten seiner Kollegen auf den 
Prüfstand.


Eigenkompositionen 
und Auftragswerke als 
Ergänzung


Es ist nur konsequent, dass Spark in den 
offenen Dialog der drei großen B’s auch ei-
gene Stücke sowie Auftragswerke aus der 
Feder von Sebastian Bartmann mit ein-
bringt. Gleich als zweites Stück des Pro-
gramms erklingt das furiose, vor Virtuosität 

überschäumende Triple B von Christian 
Fritz. Obgleich der Spark-Pianist hier in 
afrikanischen Rhythmen und dicht gesetz-
ten Klangschichten seinen ganz eigenen 
Sound für Spark etabliert, verweist das 
Werk indirekt an den Kosmopolit Luciano 
Berio, der an allen Klängen aus den unter-
schiedlichsten Ecken der Welt Gefallen fand. 
Im Mittelteil des Stücks lässt Fritz die drei 
B’s des Programms in kunstvoll miteinander 
verwebten Zitaten zu Wort kommen. Von 
Bach greift er den Eingangschoral der Kan-
tate BWV 48 Ich elender Mensch auf, Berio 
wird durch dissonante, von den 6 Encores 
inspirierte Strukturen ins Spiel gebracht 
und die Beatles kommen mit dem hymni-
schen Hey Jude zu Wort.


The Eternal Second von Victor Plumettaz 
nimmt klaren Bezug zur barocken Klangwelt 
und spiegelt diese auf modern minimalisti-
sche Weise. Das Stück bezieht sich auf das 
Präludium der Partita X in a-Moll GWV 118 
aus den Monatlichen Clavier Früchten von 
Christoph Graupner. Seinerzeit einer der 
bekanntesten deutschen Komponisten, ist 
der Name heutzutage nur dem Connaisseur 
der Barockmusik ein Begriff. Als ewiger 
Zweiter hat sich Graupner inzwischen hinter 
Bach (und einigen weiteren barocken Zeit-
genossen) eingereiht. Die figurativ nach 
oben kreisenden Wirbel des originalen Prä-
ludiums, lässt Plumettaz noch exaltierter in 
die Höhe schnellen. Während das Stück bei 
Graupner kaum eine Minute lang ist, weitet 
Plumettaz sein Werk im Stil einer barocken 
Chaconne zu einer mehrminütigen, den 
Harmonieverlauf beständig durchkreisenden 
Tour de Force aus. Durch die Hinzunahme 
selbst erdachter Melodiethemen und Be-
gleitmuster verwandelt sich Graupners Aus-
gangsmaterial in einen wild peitschenden 
Klangrausch. Eine zunehmende Addition der 
verschiedenen Themen und Begleitpatterns 
lässt das Stück von Runde zu Runde zu ei-
nem immer gewaltigeren Klanggebilde von 
durchschlagender Wucht heranwachsen.




B(e) to B(e)


Eingeleitet wird The Eternal Second mit ei-
ner Bach-Paraphrase aus der Feder des 
Stuttgarter Komponisten Sebastian Bart-
mann. Das Stück e minor bezieht sich auf 
das Präludium e-Moll BWV 855 aus dem 
Wohltemperierten Klavier. Ruhig repetie-
rende, bisweilen dissonant geführte Bewe-
gungen, die alle dem Bachschen Original 
entlehnt sind, fügen sich zu einem der ab-
soluten Ruhepole des Programms. Es ist 
schließlich auch Bartmann, dem Spark mit 
der Auftragskomposition B(e) to B(e) das 
Schlusswort überlässt. Man kann den Titel 
einerseits ganz wörtlich deuten; Bach, Berio 
und die Beatles werden ein letztes Mal mu-
sikalisch miteinander vernetzt, also von B 
nach B. Andererseits ist der Titel eine au-
genzwinkernde Referenz an den in der DJ-
Szene gängigen Begriff back-to-back, abge-
kürzt B2B. Zwei DJs agieren dabei Rücken 
an Rücken; sie legen abwechselnd ihre ei-

gene Musik auf, reagieren aber gleichzeitig 
spontan und kreativ aufeinander und kom-
mentieren sich klanglich wie rhythmisch. 
Genau nach diesem Prinzip funktioniert 
Bartmanns B(e) to B(e). Auf der Basis eines 
funkigen Grundbeats  führt der Komponist 
kurze Motive aus dem Beatles-Song Eleanor 
Rigby mit einer Passage aus Bachs Badine-
rie zusammen. Der Mittelteil des Werks ent-
führt in atonale Gefilde, die an Berios Werk 
Linea erinnern. Zu guter Letzt steckt hinter 
dem mehrdeutigen Titel auch eine für Spark 
essentielle Botschaft: Sei so wie Du sein 
möchtest! Genieße es, zu sein! Nimm Dein 
eigenes Sein mit all seinen Facetten an! Es 
ist ein Fest der Diversität und der Inklusion 
mit dem die Mitglieder von Spark ihre Klang-
reise beenden und sie agieren damit ganz 
sicher auch im Sinn der drei großen Na-
mensgeber des Programms.


Daniel Koschitzki

Mai 2021

BACH BERIO BEATLES



„Bach war immer einer unserer Lieblings-
komponisten. Aus irgendeinem Grund hatten wir 
den Eindruck, dass wir viel mit ihm gemeinsam 
hatten. Seine Musik fühlte sich der unseren 
irgendwie sehr ähnlich an und er hat sich uns 
erstaunlich schnell erschlossen. Wir mochten 
auch die Tatsache, dass er Kirchenorganist war 
und seine Stücke wöchentlich heraushauen 
musste, was bei uns fast genauso war. 

Es hat uns gefreut, das zu hören.“

Paul McCartney



SPARK

- die klassische Band



Spark denkt Klassik 
neu. 

Das Quintett stellt Bach, Vivaldi, Mozart & 
Co in einen frischen Kontext und schafft 
Anknüpfungsmomente mit den Klängen und 
dem Lebensgefühl der Gegenwart. Im Kern 
klassisch, nach außen eigenwillig, neugierig 
und unangepasst, schlägt die Gruppe ihr  
Ideenzelt auf einem offenen Feld zwischen 
Klassik, Minimal Music und Avantgarde auf. 
Lustvoll und lässig werden Stile gemixt und 
die zahlreichen Klangvariationen ausgelotet, 
die ihr reiches Instrumentarium aus über 40 
verschiedenen Flöten, Violine, Viola, Violon-
cello, Melodica und Klavier zu bieten hat. 
Kein Stück gleicht dem anderen, und doch 
tragen sie alle die ureigene, unverwechsel-
bare Handschrift des Ensembles. Im Jahr 
2007 gegründet und 2011 mit dem ECHO 
Klassik ausgezeichnet, hat sich die Gruppe 
längst einen festen Platz an der Spitze der 
jungen kreativen Klassikszene erspielt. 
Weltweit ist sie auf den renommiertesten 
Bühnen und Festivals zuhause – sei es in 
kammermusikalischen Auftritten zu fünft, 
spannenden Kooperationsprojekten oder als 
Solistenensemble mit Orchester. Von ihren 
Fans wird die abenteuerlustige Formation 
vor allem für ihre mitreißenden, hoch ener-
getischen Live-Performances geliebt. Mit 
überschäumender Vitalität und der pulsie-
renden Kraft einer Rockband leben sich die 
fünf Gruppenmitglieder auf der Bühne aus. 
Gemeinsam präsentieren sie eine leiden-
schaftliche Musik, die zündet. Gemeinsam 
sind sie Spark.


Selbstverständliches 
Nebeneinander der 
Epochen und Genres


Die ausgefallenen Programme von Spark 
leben von schnellen Schnitten und einem 
selbstverständlichen Neben- und Miteinan-
der verschiedener Epochen und Genres. Ei-
ner Ballettmusik des jungen Mozarts wer-

den aktuelle Technoklänge gegenüber-ge-
stellt, Händel-Motive werden sequenziert, 
ein Vivaldi-Konzert mündet auf halber Stre-
cke in moderne Minimal Music, Mendelssohn 
wird mit avantgardistisch-folkigen Farben 
neu eingekleidet. Die Wiener Zeitung 
spricht von „erfrischenden Klangwelten, die 
in ein unkonventionelles Konzept verpackt 
sind.” Dabei geschieht nichts zum Selbst-
zweck oder aus purer Effekthascherei. Hier 
wird mit viel Sorgfalt und Know-How, aber 
auch der nötigen Prise Experimentierfreude 
vorgegangen. So klingt Klassik im Hier und 
Jetzt, gespielt von einer Gruppe, die ihre 
Botschaft lebt. „Diese Künstler lassen der 
Klassik all ihre Kompliziertheit”, so die Süd-
deutsche Zeitung, „sie verändern lediglich 
den Kontext und verdeutlichen, dass Pop-
musik für sie genauso zum Kulturgut gehört 
wie Klassik.” Die Welt betitelt Spark als 
„hochkarätige Band” und der American Re-
cord Guide sieht in dem Ensemble „ein ech-
tes Phänomen in der klassischen Musiksze-
ne, das Yo-Yo Ma oder dem Kronos Quartet 
ähnelt, aber noch lebendiger daherkommt.”


Moderne Auftragswerke 


Neben clever arrangierten klassischen Meis-
terwerken legt Spark ein Hauptaugenmerk 
auf zeitgenössische Musik und arbeitet mit 
einer Riege international bekannter Kompo-
nistinnen und Komponisten zusammen. Un-
ter anderem haben Johannes Motschmann, 
Chiel Meijering, Kenji Bunch, Kamran Ince, 
Roger Wanamo, Jonne Valtonen, Lev Ljova 
Zhurbin und Sebastian Bartmann maßge-
schneiderte Werke für Spark geschaffen, die 
der breiten Klangpalette und der meister-
haften Virtuosität der Gruppe Rechnung 
tragen. Völlig unterschiedlich in ihrer jewei-
ligen klanglichen Ausprägung, eint diese 
Kompositionen ihre tonale Grundorientie-
rung und die Verinnerlichung der verschie-
densten musikalischen Welten. Das Resultat 
ist ein faszinierender Klangkosmos, der ei-
nem breiten Publikum zugänglich bleibt und 
zugleich eine durch und durch moderne 
Haptik aufweist. 



Eigenkompositionen erweitern die Bandbrei-
te des Ensembles und unterstreichen die 
Position der fünf Gruppenmitglieder. Sie 
möchten sich nicht ausschließlich auf inter-
pretatorisch-nachschaffende Aspekte be-
schränken, sondern ihr künstlerisches Profil 
auf allen Ebenen eigenständig und kreativ-
schöpferisch prägen. Damit stehen sie für 
ein neues Selbstverständnis einer jungen 
Generation von Musikerinnen und Musikern, 
die den Umgang mit der klassischen Traditi-
on für sich selbst neu definieren.


Auf den Bühnen der 
Welt zuhause

Zahlreiche bedeutende Konzertpodien zäh-
len zu den bisherigen Stationen von Spark, 
darunter der Wiener Musikverein, das Kon-
zerthaus Berlin, die Elbphilharmonie, die 
Kölner Philharmonie, die Alte Oper Frank-
furt, der Münchner Gasteig, die Philharmo-
nie Essen, das Concertgebouw Amsterdam, 
das Barbican Centre London, das Flagey in 
Brüssel, das Gran Teatre del Liceu Bar-
celona, die National Concert Hall Taipei, das 
Shanghai Oriental Art Center, das Schles-
wig-Holstein Musik Festival, das Rheingau 
Musik Festival, der MDR Musiksommer, das 
Mosel Musikfestival, der Heidelberger Früh-
ling, die Händel-Festspiele in Göttingen und 
Halle, das holländische Klassik-Open-Air-
Festival Wonderfeel, das Gent Festival van 
Vlaanderen, das Festival Musiq‘3 und La 
Folle Journée in Nantes, Tokio und War-
schau. Im Juli 2019 spielte Spark auf Einla-
dung des Bundespräsidenten Frank-Walter 
Steinmeier anlässlich des Staatsempfangs 
des irischen Präsidenten Michael Daniel 
Higgins ein Kurzkonzert im Schloss Bellevue 
in Berlin. Seit einigen Jahren tritt die Grup-
pe zudem regelmäßig als Solistengruppe 
mit Orchestern in Erscheinung und spielt 
Uraufführungen von Werken, die speziell für 
Spark und Orchester geschrieben wurden. 
Das Ensemble konzertierte unter anderem 
mit dem London Symphony Orchestra, dem 
WDR Funkhaus-orchester Köln, dem Frank-
furter Opern- und Museumsorchester, dem 

Nederlands Kamerorkest, dem Residentie 
Orkest Den Haag, dem Württembergischen 
Kammerorchester Heilbronn, dem Folkwang 
Kammerorchester Essen und dem Süddeut-
schen Kammerorchester Pforzheim. 


Spannende 
Kooperationen

Außergewöhnliche Kooperationsprojekte 
führen Spark mit den Stars der Klassiksze-
ne zusammen. So konzipierte die Gruppe 
gemeinsam mit dem weltberühmten Coun-
tertenor Valer Sabadus das vom Publikum 
wie der Fachpresse gefeierte Programm 
Closer to Paradise, das die Sehnsucht zum 
Klangerlebnis macht - von der Händel-Arie 
bis zum Rammstein-Cover. Im Jahr 2020 
war das Programm in der Kategorie „Inno-
vatives Konzerterlebnis des Jahres” für den 
Opus Klassik nominiert. Auch bei Kollegin-
nen und Kollegen anderer Sparten stößt 
Sparks radikaler Neuansatz für die Klassik 
auf großes Interesse. Der Beatboxer und 
Supertalent-Finalist Robeat lieferte knackige 
Beats für den Spark-Titel Harde Puntjes. Die 
Chansonsängerin Kitty Hoff hauchte zu 
Sparks Klängen das Volkslied Ich hab die 
Nacht geträumet. Und der Berliner DJ Ema-
nuel Satie ließ Sparks Candybox in einem 
spannenden Remix erklingen. So verwun-
dert es kaum, dass die klassische Band 
auch in Jazzclubs, auf Rock- und Popfesti-
vals sowie alternativen Bühnen ein gern ge-
sehener Gast ist – unter anderem beim 
Reeperbahn-Festival Hamburg, im Theater-
haus Stuttgart, im Tollhaus Karlsruhe, im 
Ulmer Zelt, im E-Werk Er-langen, beim Kul-
turufer Friedrichshafen und in Berlins be-
rühmt-berüchtigtem Techno-Club Berghain. 
Wann immer es die Zeit erlaubt, ist Spark 
außerdem in Schulen und Jugendzentren 
anzutreffen, meistens in Kooperation mit 
der Einrichtung Rhapsody in School. Die 
Klassik-Fans von morgen möchte die Grup-
pe heute schon kennen und verstehen ler-
nen.



Preisgekrönte Alben


Im September 2010 veröffentlichte die 
klassische Band ihr Debütalbum Downtown 
Illusions, das den urbanen Schmelztiegel 
klanglich nachzeichnete. MusikWoche nann-
te das Album „eine der größten Überra-
schungen des Jahres”. Das Album wurde 
zum Independent-Hit und kletterte bis auf 
Platz 1 der deutschen Amazon Klassik-
Charts. 2011 wurde Spark für Downtown 
Illusions mit dem ECHO Klassik ausgezeich-
net. Die Platten Folk Tunes, Wild Territories, 
On the Dancefloor und Be Baroque sowie 
das Live-Album Facets of Infinity, das Spark 
als Solistengruppe mit dem Frankfurter 
Opern- und Museumsorchester unter der 
Leitung von Sebastian Weigle präsentiert, 
festigten den Ruf des Ensembles als Trend-
setter in der Klassikszene. Dabei war die 
Gruppe mehrfach für den Preis der deut-
schen Schallplattenkritik und den OPUS 
Klassik nominiert, unter anderem in den 
Kategorien „Klassik ohne Grenzen” (2018), 
„Videoclip des Jahres” (2020) und „Ensem-
ble des Jahres” (2021). Im April 2022 er-
schien das Album Closer to Paradise, das 
die erfolgreiche Zusammenarbeit mit dem 
Countertenor Valer Sabadus dokumentierte. 
So gut wie alle Werke der Platte sind von 
den Gruppenmitgliedern arrangiert, umin-
terpretiert oder neu komponiert worden. 
Closer to Paradise war mehrere Wochen in 
den Top Ten der deutschen Klassik-Charts 
vertreten und tauchte in zahlreichen Bes-
tenlisten auf. Neben den Studioalben sind 
zahlreiche Live-Auftritte des Ensembles 
weltweit im Rundfunk und Fernsehen do-
kumentiert.


Klassik ohne Grenzen


Überraschenderweise stellt Spark ausge-
rechnet ein kontroverses Instrument ins 
Rampenlicht: die Blockflöte. Gespielt wird 
sie von Andrea Ritter und Daniel Koschitzki, 
die  beide 1. Preise bei  großen internatio-
nalen Solowettbewerben in London und 
Montreal gewonnen haben und Spark am 
Ende ihres Studiums gründeten. Bei ihnen 
versprüht das Instrument eine solchen Ver-
ve, dass das Klischee vom belächelten Kin-
derinstrument mit den ersten Tönen in den 
Orbit geblasen ist. „So rhythmisch, so ex-
pressiv, so furios hat man Blockflöten wohl 
selten gehört”, begeistert sich die Südwest-
presse für Ritter und Koschitzkis feuriges 
Spiel. In dem Geiger Stefan Balazsovics, 
dem Cellisten Victor Plumettaz und dem 
Pianisten Christian Fritz stehen ihnen drei 
kongeniale, ebenfalls international preisge-
krönte Partner zur Seite, die mit ihnen den 
Wunsch nach neuen Ausdrucksformen teilen 
und der Spark-Vision ein Gesicht verleihen. 
Gemeinsam erobern sie mit einem bunten 
Sammelsurium an Instrumenten die Bühne. 
Das reicht von der zwanzig Zentimeter lan-
gen Sopraninoblockflöte bis zum zwei Meter 
hohen Vierkantbass, vom klassischen Kla-
viertrio bis zu den exotischen Farben mo-
derner Klappenflöten, einer Melodica, einer 
Lotusflöte oder einer spontanen Gesangs-
einlage. So erfindet sich Spark von Stück zu 
Stück neu. Die Überraschung ist Programm. 
Menschen rund um den Globus lassen sich 
von der gekonnten Verbindung aus Tradition 
und Trends mitreißen und lieben die Bot-
schaft von Spark: Gute Musik kennt keine 
Grenzen!

„Die fantastischen Fünf“

Der Tagesspiegel




Kontakt


Konzertbüro Spark

c/o Daniel Koschitzki

Bernhardstr. 8

76131 Karlsruhe

Deutschland


+49 - (0)721 78315736

+49 - (0)151 29140436

daniel@spark-die-klassische-band.de


www.spark-die-klassische-band.de
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