1. Die Geschichte der Band
1983 taten sich vier Metal- Fans, mit dem Ziel Musiker zu werden zusammen. Die Band nannte sich schließlich Avenger und bestand aus Peter „Peavy“ Wagner, der Bass spielte und sang, Jochen Schröder und Thomas „Guiness“ Grüning, die beide Gitarre spielten und Jörg Michael, das Schlagzeug bediente. Zusammen mit dem Produzenten Ralph Hubert (der später die heute in Szenekreisen bekannte Band Mekong Delta gründen wird) nahm die Band 1985 ihr Debütalbum „Prayers Of Steel“ auf, das noch mit pseudo- satanistischen Texten aufwartete. Peavy hatte damit einen internen Contest gewonnen, bei dem es darum ging möglichst ‚dämliche’ Texte zu verfassen.
 Noch im selben Jahr erschien die EP „Depraved To Black“,  bevor die Band von Noise Records unter Vertrag genommen wurde. Da es zu der Zeit in Großbritannien eine gleichnamige Band gab, musste der Bandname vor Erscheinen des nächsten Albums geändert werden. Furious Rage wurde der neue Name, der auf dem CD-Cover allerdings eigenmächtig von der Plattenfirma in Rage gekürzt wurde.
 1986 erschien „Reign Of Fear“, das gute Kritiken in der Fachpresse erntete. Ein Jahr später legten Rage mit „ Execution Guranteed“  den Nachfolger vor und die Messlatte höher. Doch zuvor verließ Thomas Grüning die Band und wurde durch Rudy Graf ersetzt. Allerdings herrschte auch weiterhin Uneinigkeit im Rage-Camp, denn sowohl Rudy Graf als auch Jörg Michael (spielte danach bei Stratovaruis Schlagzeug) tendierten zu einer kommerzielleren Richtung, sodass Peavy 1987 mit dem Gitarristen Manni Schmidt (heute bei Grave Digger) und dem griechischen Drummer Christos Efthimiadis eine neue Mannschaft präsentierte, die nach eigener Aussage wohl die bis dahin kreativste Besetzung darstellte.
 

Mit dem Album „Perfect Man“  gelang dem Trio ein fulminanter Einstand und der nationale Durchbruch. Auch einen richtigen Hit kann diese Platte vorweisen, denn „Don’t Fear The Winter“  wurde seitdem auf allen Rage Konzerten gespielt und dürfte auch Nichtfans der Gruppe bekannt sein.
 Da Manni zu dieser Zeit noch einen Job hatte, zogen Peavy und Chris bei ihm ein. Geprobt wurde neben einem Kuhstall, bis der Bauer sie vor die Tür setzte. Dieses Album war wegweisend für Rage, da hier der eigene Stil gefunden und etabliert wurde. 

Das Nachfolgealbum „Sectrets In A Weird World“  kann das hohe Niveau des Vorgängers locker halten, sodass Rage ihren Status weiter ausbauten. Auch das 1991 erschienene Album „Reflections Of A Shadow“  wurde ähnlich erfolgreich. Der internationale Durchbruch, vor allem in Japan, gelang Rage mit „Trapped“ 1992, auf der anschließenden Tour durch Japan mussten die Musiker feststellen, dass sie zu Teenie- Stars geworden waren. Die Reaktionen des Publikums waren sehr euphorisch, was sich auch daran zeigte, dass in den bestuhlten Theatern am Ende einer Show niemand mehr saß.

Ein ähnlicher Triumph gelang Rage ein Jahr später mit dem Nachfolger „The Missing Link“,  bevor 1994 mit „Power Of Metal“  das erste Live-Album im Rahmen eines Samplers von Noise Records veröffentlicht wurde. Das zehnjährige Bandjubiläum feierte man mit einer fulminanten Best-Of CD „10 Years in Rage – The Anniversary Album“, auf der sämtliches Material veröffentlicht wurde, was bisher keine Verwendung gefunden hatte. Rage wechselten wenig später die Plattenfirma und unterschrieben bei G.U.N. Records.
 Bevor das erste Album beim neuen Label erschien, gab es zunächst eine personelle Umbesetzung. Manni Schmidt verließ die Band und wurde durch Spiros Efthimiadis, dem Bruder des Drummers Chris ersetzt. Zudem verpflichtete mit Sven Fischer einen weiteren Gitarristen, sodass Rage nicht länger als Trio unterwegs waren.

Das 1995 erschienene Album „Black In Mind“  sorgte wieder einmal für begeisterte Kritiken in der Fachpresse: „Mit "Black In Mind" ist Rage ein Album von einem anderen Stern gelungen (Spielzeit übrigens knapp 70 begeisternde Minuten), das sogar die tierische Blind Guardian-Scheibe in den Schatten stellt.“
 Zum ersten Mal gelang der Band auch der Einstieg in die Media Control- Charts.
 Auch Christian Wolff trat erstmals in Erscheinung; er orchestrierte den Song „All This Time“  (siehe auch Kapitel 4). Die in diesem Song eingeschlagene Richtung wurde auf Wunsch der Plattenfirma auf dem „Lingua Mortis“- Werk 1996 noch verstärkt. Christian Wolff arrangiert alte Rage Klassiker neu für Band und Orchester.
 Das Album, wie auch die nachfolgende Tour waren ein voller Erfolg, sodass die Zusammenarbeit mit Orchester auch die nächsten beiden Studioalben bestimmen sollte. Lediglich das im selben Jahr erschienene Album „End Of All Days“ kommt nahezu ohne Orchesterklänge aus, und enthält mit dem Song „Higher Than The Sky“  die bis heute unverzichtbare letzte Zugabe eines Rage-Konzerts. Mit dem Album „XIII“ von 1998 und dem Nachfolger „Ghosts“ 1999 setzten Rage die Symbiose aus Klassik und Metal erfolgreich fort. Dennoch kam es zu Streitigkeiten innerhalb der Band. Während der Aufnahmen zu „Ghosts“  verließen die anderen Musiker Rage, da sie eine kommerziellere Richtung einschlagen wollten. So gründeten die beiden Efthimiadis- Brüder, Christian Wolff und Sven Fischer die Band Sub7even. Komplettiert wurde die Gruppe durch den Sänger Daniel Wirtz.

Um die CD fertig stellen zu können, heuerte Peavy den weißrussischen Multiinstrumentalisten Victor Smolski an (siehe Kapitel 3). Victor spielte dann über den schon fertigen Mix die noch fehlenden Gitarrenspuren ein. Zunächst hatte Peavy Victor lediglich als Studiomusiker angeheuert, doch da die Chemie zwischen den beiden von Anfang an stimmte, stieg Victor als festes Bandmitglied ein. Zusammen mit dem New Yorker Drummer Mike Terrana (aktuell bei Masterplan und Axel Rudi Pell u.a.) traten Rage wieder als Trio auf. Den Einstand feierte die ohne Zweifel bis heute technisch beste Rage-Besetzung auf dem Wacken Open Air 1999.
 Das erste Album in dieser Besetzung erschien 2001. „Welcome To The Other Side“  besticht durch technische Raffinessen und enthält mit „Straight To Hell“ den wohl bekanntesten Rage Song, der bei den Michael „Bully“ Herbig- Filmen „Der Schuh des Manitu“ und „(T)Raumschiff Surprise – Peroide 1“  auf dem Soundtrack landete.
 Am 21.02.08 spielten Rage diesen Song bei der Fernsehshow „TV Total“  von Stefan Raab live. Obwohl Victor auch eine klassische Ausbildung an Klavier und Cello erhalten hatte, wurde die klassische Komponente der letzten Alben auf „Welcome To The Other Side“ nicht fortgesetzt.
 Auch auf dem weniger experimentellen Nachfolger „Unity“  von 2002 wurde auf eine Zusammenarbeit mit Orchester verzichtet. Zuvor wechselten Rage erneut das Label, sodass die nächsten beiden Alben unter dem SPV Banner veröffentlicht wurden. 
Bevor 2006 wieder ein Stück mit Orchester eingespielt wurde erschien 2003 das Konzeptalbum „Soundchaser“, das sich textlich mit dem Rage- Maskottchen beschäftigt, von dem ein Exemplar als Ausstellungsstück im Rock ’n’ Popmuseum in Gronau zu bewundern ist. 2004 wurde die Doppel- DVD „From The Cradle To The Stage“  veröffentlicht, auf der sich ein Konzertmitschnitt aus der Zeche Bochum befindet, sowie umfangreiches Bonusmaterial. 

Nach einem weiteren Wechsel der Plattenfirma (von SPV zu Nuclear Blast) erschien 2006 das Album „Speak Of The Dead“,  für das Victor die über 20-minütige „Suite Lingua Mortis“  komponierte, die erneut mit einem ganzen Orchester eingespielt wurde. Die restlichen Songs fielen aber gewohnt heavy aus. Allerdings trennte sich die Band im Dezember 2006 von Mike Terrana, aufgrund von musikalischen Differenzen.
 Anfang 2007 präsentierten Rage mit André Hilgers schon den Nachfolger am Schlagzeug. Auf der folgenden Tour durch Osteuropa waren Rage erneut mit Orchester unterwegs. Ein Höhepunkt der Tour war sicherlich der gut einstündige Auftritt in Wacken, bei dem die Band von über 80.000 Fans abgefeiert wurde.

Am 22.02.08 erschien mit „Carved In Stone“ das vorerst letzte Studioalbum, das einen guten 24. Platz in den Media Control Charts verzeichnen konnte.
 Zudem wurde bei der Limited Edition des Albums der Wacken- Auftritt als Bonus- DVD angefügt.

2. Stilistische Einordnung 

Rage werden für gewöhnlich dem Power Metal zugeordnet. Der Begriff Power Metal ist jedoch ein sehr großer Sammelbegriff für viele Bands, die melodischen Gesang verwenden. Einige Bands nutzen zudem Keyboards, was dann als Symphonic Power Metal bezeichnet werden kann, andere zeichnen sich durch hohe Geschwindigkeit aus, was man dann Speed Metal nennt. Allerdings ist es im Power Metal generell üblich die traditionellen Elemente des Heavy Metal weiterzuführen und mit Speed- oder Progressive- Metal Elementen zu verbinden. Dazu gehören auch die virtuosen Soli, die druckvolle Produktion und die Verwendung von Riffs. 

Bei Rage kann man anführen, dass sie in der Anfangszeit wohl am ehesten dem Speed Metal zuzuordnen sind. Schnelle Doublebassdrum- Passagen, ein hoher Gesang und harte Gitarrenriffs zeichnen Rage (damals noch Avenger) zu Beginn ihrer Karriere aus. Später wird die Plattenfirma die Bezeichnung German Metal  ins Leben rufen, um Bands wie Blind Guardian, Running Wild, Grave Digger, Rage und andere unter ein Banner zu bringen.
 Allerdings hält sich diese Bezeichnung nicht lange, da auch die deutschen Bands zu unterschiedlich sind, um sie einer Richtung des Metal zuordnen zu können. 
Der vermehrte Einsatz von klassischen Elementen und eine etwas tiefere Stimmlage von Peavy, drängt Rage dann in die Power Metal Schublade. Seit Victors Einstieg können auch progressive Elemente angeführt werden, jedoch machen Rage zu keiner Zeit Progressive Metal wie etwa Dream Theater, sondern bleiben dem Power Metal mit all seinen Vielseitigkeiten treu. 

Dennoch ist festzuhalten, dass sich Rage auch aufgrund der zunehmenden technischen Fertigkeiten eine Vielseitigkeit behalten, die es ihnen auch ermöglicht Fans aus unterschiedlichsten Sparten zu gewinnen.  
3. Struktur der Band

Peter „Peavy“ Wagner ist in der über 20 jährigen Bandgeschichte das einzige konstante Mitglied und war schon von Anfang an der Kopf der Band. Nahezu alle Texte sind von ihm (eine seltene Ausnahme ist „Living My Dream“ auf der „Unity“, hier zeichnet sich Mike Terrana für den Text verantwortlich). Zudem hat Peavy an fast allen Kompositionen einen Anteil bzw. die meisten Songs stammen von ihm. Die Orchesterisierungen stammten seit der „Black In Mind“ von 1995 bis zur „Ghosts“ von 1999 von Christian Wolff. Erst mit dem Einstieg von Victor Smolski 1999 ändert sich dies. Seit dem Album „Welcome To The Other Side“  stammen gut die Hälfte der Songs aus Victors Feder, auch ist Victor für die eingespielten Keyboards sowie die Orchesterparts  verantwortlich. Zuvor hatte neben Peavy niemand einen so starken Einfluss auf die Musik der Band wie Victor. Dennoch bleibt Peavy, auch aufgrund seiner Funktion als Sänger und Textdichter, der Kopf der Band. 

3.1 Die aktuelle Besetzung

Peter „Peavy“ Wagner

Der aus Herne stammende Sänger und Bassist wurde am 22.12.1964 geboren. Durch seine Eltern, die aktiv Renaissance Musik betrieben, kamen er und seine Geschwister schon früh in den Kontakt mit Musik. Mit 9 Jahren erhielt er Unterricht an der klassischen Gitarre. Kaum hatte er die ersten Akkorde gelernt, fing Peavy an eigene Songs zu komponieren. Später wechselte er zur E-Gitarre. Seine erste Band hatte er mit 15, bevor er dann mit 19 Jahren Avenger gründete. Von Lemmy Kilmister (Motörhead) beeinflusst, tauschte Peavy die Gitarre gegen den Bass aus.
 Peavy, der eine Ausbildung zum Präparator machte, diese allerdings nicht abschloss, verarbeitet in seinen Texten oft persönliche Erfahrungen, ohne jedoch alles von sich preis zu geben. Die Authentizität seiner Texte ist ihm überaus wichtig. Jedoch gehören auch Fantasy- Texte zu seinem Repertoire: von Howard Phillips Lovecrafts Cthulhu- Mythos inspiriert, erfand  Peavy die Soundchaser, die das erste mal auf der „Missing Link“  CD auftauchen, bevor ihnen schließlich 2003 ein ganzes Album gewidmet wurde („Soundchaser“).
 

Victor Smolski

Der am 01.02.1969 in Minsk (Weißrussland) geborene Gitarrist, ist der Sohn von Dmitry Smolski, einem der bekanntesten zeitgenössischen Komponisten Osteuropas und Professor an der Musikakademie Belarus. So verwundert es kaum, dass Victor schon mit sechs Jahren begann am Konservatorium Klavier und Cello zu studieren.
 Später kam dann die Gitarre dazu und eine Ausbildung an der Musikfachschule in Minsk, die er 1989 mit einem Diplom für Jazz- und Rockgitarre beendete. Zudem diplomierte er auch im Bereich klassische Komposition und Arrangement.
 Schon mit 24 Jahren spielte Victor bei der bekanntesten Band des Landes Pesniary, die durchaus große Stadien füllen konnte und neun Monate auf Tour war. Später verließ er Pesniary und gründete die Band Inspector, mit der er 1989 erstmals in Deutschland tourte. Durch diese Tour wurde Victor in Deutschland bekannt und war bald ein so begehrter Studiomusiker, dass er 1993 entschied nach Deutschland zu ziehen. Ab 1995 spielte er bei Mind Odyssey, bevor 1999 zu Rage kam.
 Auf seinen Soloalben „The Heretic“ (2000) und „Majesty&Passion J.S.Bach“ (2004) arbeitete Victor mit Orchester zusammen, zudem schrieb er zusammen mit seinem Vater Sinfonien für E- Gitarre und Orchester, die 1999 auf einer Tour durch Europa auch live aufgeführt wurden. Victor betreibt außerdem auch eine Musikschule, ist als Produzent tätig und gibt zahlreiche Workshops im Auftrag namenhafter Firmen.

André Hilgers

Als André Anfang 2007 zu Rage kam, hatte er die nicht einfache Aufgabe den Platz von Mike Terrana auszufüllen, was ihm jedoch auf der Tour durch Osteuropa bestens gelang. Geboren wurde André am 30.08.1974 in Remscheid/NRW. Mit sieben Jahren begann er Schlagzeug zu spielen und sammelte in den Jahren von 1986- 1989 in einigen Bands wertvolle Erfahrungen. Auch später spielte André in zahlreichen Bands, bevor er 1999 bei Silent Force einstieg, mit denen er 2001 auch auf dem Wacken Open Air spielte. Seit 2003 war er fest in der Band Axxis. Zudem spielte André noch in mehreren anderen Bands und nahm Studiojobs entgegen. 2006 lernte er dann Victor kennen, während der Arbeiten zu „Into The Light“, einem Sampler zum 20- jährigen Jubiläum des aktuellen Rage- Labels Nuclear Blast. Victor komponierte alle Songs, die dann mit verschiedenen Gastmusikern eingespielt wurden.
 Im Juni 2008 verließ er schließlich Axxis in aller Freundschaft.

4. Die Zusammenarbeit mit Orchester

4.1 Geschichtlich
Die erste Zusammenarbeit zwischen Rage und klassischen Musikern fand 1992 bei den Aufnahmen zu dem Album „Trapped“ statt. Durch einen Zufall erfuhren Rage, dass nebenan das Collegium Concertante Sextet vom The Smetana Orchestra aus Prag probte. Die Musiker wurden kurzerhand gefragt, ob sie nicht einen Song veredeln würden.
 So findet sich ein Streicher Intro bei dem Song „Baby, I’m Your Nichtmare“. 

Zwei Jahre später ging man dann schon etwas planvoller vor und mietete zwei Musiker an, die einige Parts zu dem Song „Lost In The Ice“  vom „Missing Link“ Album beisteuerten. Dem Management gefiel das so gut, dass die Ballade „All This Time“ vom 1995 erschienenem „Black In Mind“ Album  voll orchestriert werden sollte. Wieder war es ein Zufall der diese erneute Arbeit mit klassischen Elementen möglich machte, denn Christian Wolff arbeitete zu dem Zeitpunkt in dem Studio, in dem Rage gerade die Songs einspielten. Er bot sich an das Stück zu orchestrieren und legte somit den Grundstein für die weitere Zusammenarbeit mit Rage. 

„Lingua Mortis“

Thomas Stein, der damalige Chef von BMG (G.U.N. Records ist ein Sublabel der SonyBMG) fand die Idee und die Umsetzung der Zusammenarbeit mit Orchester bei dem Song „All This Time“ so gut, dass er der Band ein Sonderbudget zur Verfügung stellte, um ein vollständiges Album mit Orchester aufnehmen zu können. So kam es dazu, dass Christian Wolff alte Rage- Songs neu  für Band und Orchester arrangierte.
 Hierzu wurden vorwiegend Songs des Vorgängeralbums „Black In Mind“  ausgewählt, aber auch andere Klassiker, wie „Don’t Fear The Winter“  vom `88 erschienenen „Perfect Man“ Album, sowie „Firestorm“  und „Lost In The Ice“ von der „Missing Link“ CD (`93). Für die Orchesteraufnahmen verpflichtete man das Symphonie Orchester aus Prag. 
Ursprünglich war es vorgesehen das Album lediglich unter dem Titel „Lingua Mortis“  zu veröffentlichen und den Bandnamen Rage wegzulassen, da man die Reaktionen der Metal- Fans fürchtete. Schließlich entschied man sich aber doch dafür die CD unter dem Rage- Logo zu veröffentlichen.
 Die Befürchtungen, den Fans könne diese Zusammenarbeit missfallen, bestätigten sich allerdings nicht. Auf der nachfolgenden Tour, auf der das Uni- Orchester der Folkwang- Hochschule die Prager Symphoniker später ersetzten, wurden Rage bei allen Konzerten so euphorisch abgefeiert, dass sie des Öfteren gezwungen waren das gesamte Set nochmals zu spielen. Einer dieser Höhepunkte war der Auftritt beim Dynamo Open Air in den Niederlanden 1997.
 

Das Herzstück der Scheibe ist das über 15- minütige  „Medley“, in dem die Songs „Don’t Fear The Winte“, „Black In Mind“, „Firestorm“, „Sent By The Devil“  und „Lost In The Ice“ verarbeitet werden. Dirigiert wurde das Orchester von Markus Stollwerk, der auch bei der nächsten Albumproduktion wieder mit dabei war.

„XIII“

Wurden auf der „Lingua Mortis“ noch alte Rage- Songs neu arrangiert, so schrieb man für „XIII“ (1998)  von vornherein die Stücke für Band und Orchester (lediglich das Rolling Stones Cover „Paint it, Black“ wurde natürlich umarrangiert). Auch wurde diesmal mehr Wert auf die Produktion gelegt, sodass Band und Orchester gleichberechtigt nebeneinander stehen, und der Sound der CD deutlich besser ist als bei dem Vorgängerwerk. 

Neben dem normalen Orchester, das man seit dieser Zeit immer als Lingua Mortis Orchestra bezeichnet, findet bei dem Song „Just Alone“ ein Didgeridoo Verwendung. 

Auf der anschließenden Tour spielten Rage auch beim WDR Rockpalast in Köln.
 

„Ghosts“

Während der Aufnahmen zur „Ghosts“ (1999) stiegen Peavys damalige Bandkollegen aus, da sie sich zu einer Pop- Band (siehe Kapitel 1) zusammenschließen wollten. 

Das Album selbst klingt Streckenweise jedoch auch sehr poppig, da der künstlerische Input der beiden Gitarristen sehr gering war und daher viel vom Keyboard aus komponiert wurde.
 Wie bei den Alben zuvor auch zeichnet sich erneut Christian Wolff für die Orchesterparts und die Keyboards verantwortlich. Das Album erhielt dennoch gute Kritiken in der Fachpresse, was durchaus berechtigt ist. „Back In Time“ beispielsweise hat sich einen festen Platz im Live- Set gesichert.
  Die Verbindung von Band und Orchester ist ähnlich kompakt und schlüssig wie bei dem Vorgängerwerk. Auf der nachfolgenden Tour, auf der Victor und Mike ihren Einstand gaben, verzichtete Rage auf die Unterstützung eines echten Orchesters und ließen, wenn nötig, bei einigen Songs die Orchesterspuren vom Band kommen.
„Speak Of The Dead“

Zehn Jahre nach der „Lingua Mortis“- CD griffen Rage schließlich das Klassik- Konzept wieder auf. Die über 20-minütige „Suite Lingua Mortis“, von Victor direkt für Band und Orchester komponiert, bildet das Hauptwerk der 2006 erschienenen CD „Speak Of The Dead“. Diesmal griff man allerdings nicht auf die Prager Symphoniker zurück, sondern verpflichtete ein von Victor zusammengestelltes Orchester aus Minsk. Das Inspector Symphonic Orchestra ist extra darauf eingestellt mit Rockmusikern zusammen zu arbeiten, so spielte es auch auf dem Soloalben von Victor „Majesty&Passion J.S. Bach“ (2004) die Orchesterparts ein. Der entscheidende Vorteil dieses Orchesters ist es, dass sie gewohnt sind ‚on time’ zu spielen.
 Orchester und Band klingen so wesentlich kompakter als das noch bei der „Lingua Mortis“ Platte der Fall war (siehe auch nachfolgende Ausführungen). Auf der anschließenden Tour durch Osteuropa und Russland wurde die Band erneut von einem Orchester begleitet. Auch beim Wacken Open Air spielte die Band mit dem Inspector Symphonic Orchestra unter der Leitung von Kazinets Mikhail.

4.2 Versuch einer musikäsethischen Analyse der beiden Stücke „Medley“ und „Suite Lingua Mortis“

Wurde in den bisherigen Kapiteln lediglich die geschichtliche Seite der Zusammenarbeit mit Orchester behandelt, so soll in diesem Kapitel versucht werden, die Verbindung von Metal- Band und Orchester unter musikästhetischen Gesichtspunkten zu betrachten und zu analysieren. Die Frage ist, ob eine derartige Verbindung sinnvoll ist, in dem Sinne, dass das Resultat tatsächlich eine Bereicherung der Musikwelt darstellt, oder ob sie nur für Aufsehen sorgen soll. Hat man es möglicherweise sogar mit einer „Pseudo-Individualisierung“ zu tun, wie sie Adorno beschreibt?
 
Um dieser Frage nachzugehen, werden im Folgenden die beiden Songs „Medley“  von der 1996 erschienenen CD „Lingua Mortis“  und „Suite Lingua Mortis“ von dem zehn Jahre später erschienenem Album „Speak Of The Dead“ exemplarisch betrachtet.   
Vorüberlegungen

Musikästhetische Forschungen sind in dem Bereich der Populären-Musik, zudem auch der Heavy Metal und damit auch Rage zählen, eher selten. Im Blickpunkt des musikästhetischen Diskurses stehen meist nur die Kunstmusik und eine Analyse des Notentextes.
 Notentexte sind aber gerade in der Pop-Musik selten, sodass hier andere Gesichtspunkte ins Blickfeld rücken, wie z.B. die Produktion. Weitere Kriterien für eine ästhetische Analyse von Pop-Musik sind: die Fähigkeiten der Musiker; Harmonik, Melodik, Rhythmik, Textqualität und Form eines Songs; das Album als Gesamtkunstwerk, sowie Originalität, Innovation und der emotionale Ausdruck.
 Wie auch die Kunstmusik unter musikästhetischen Gesichtspunkten nicht als gegebene Wirklichkeit beschrieben werden soll, sondern „auf ihre Prinzipien und auf ihre Kriterien (hin) befragt“ wird, so muss sich auch die Pop-Musik den oben erwähnten Kriterien stellen.
 

Interessant an dem für diese Arbeit gewählten Beispiel ist die Tatsache, dass mit der Verbindung von Metal und Klassik auch eine Verbindung der sog. E- und U-Musik stattfindet, die so zwar nicht neu (man denke an Deep Purples „Concerto For Group And Orchestra“ ), dennoch aber im Bereich der noch gitarrenlastigeren Metal- Musik in dieser Form ein Novum darstellte. Bezeichnend ist in diesem Zusammenhang auch die Tatsache, dass Rage zunächst darauf verzichten wollten, ihr Bandlogo auf die „Lingua Mortis“ CD zu drucken. Die Überlegung war, ob den Fans der Band, die die der Band eigentümlichen Charakteristika schätzen, eine solche Veränderung der Musik gutheißen würden. Schließlich ist die Beziehung zwischen Band und Fans darauf angewiesen, dass beide die gleichen Vorlieben haben.
 

Es bleibt jedoch die Frage, ob diese Verbindung zu einem Mehr-Wert der Musik geführt hat oder nicht. Generell bestehen bei einer solchen Zusammenarbeit einige Probleme, die überwunden werden müssen. Eine Zusammenarbeit mit einem klassischen Orchester setzt zunächst einmal voraus, dass die Orchesterstimmen in einem Notentext festgehalten werden. Zudem muss sich das Orchester an den Rhythmus der Pop-Musik anpassen, der im Gegensatz zur klassischen Musik ohne agogische Schwankungen realisiert wird.
 Aber auch die Band muss sich anpassen, vor allem wenn live gespielt wird; so kann nur ein gewisses Maß an Lautstärke auf der Bühne vorhanden sein, damit sich die klassischen Musiker noch selbst hören.
 Das schon angesprochene Timing stellt zuweilen ein echtes Problem dar, weswegen Victor für die Aufnahmen und Auftritte der „Suite Lingua Mortis“ eigens ein Orchester zusammenstellte, das daran gewöhnt ist sehr strikt im Tempo zu bleiben. Bei den Aufnahmen musste der Dirigent (Andrey Zubrich mit Victor Smolski) selbstverständlich zum Klick dirigieren, damit Band- und Orchesteraufnahmen hinterher schlüssig zusammengeführt werden können.
 Hier rückt wieder die Produktion ins Blickfeld des Interesses, denn derartig viele und so unterschiedliche Instrumentengruppen zusammen zu mischen bedarf einiger Kompetenz. So verwundert es nicht, dass Victor das  „Lingua Mortis“ Album hinsichtlich der Produktion bemängelt.

Die hier angestellten Überlegungen müssen also bei der Analyse der Stücke genügend berücksichtigt werden, um die oben aufgeworfene Frage nach dem Sinn oder Unsinn einer solchen Zusammenarbeit beantworten zu können.

Analyse der Stücke

„Medley“
In diesem Stück werden die Songs „Don’t Fear The Winter“, „Black In Mind“, „Firestorm“, „Sent By The Devil“ und “Lost In The Ice” verarbeitet. Leider stand aus verlagsrechtlichen Gründen kein Notenmaterial für eine genaue Analyse der Harmonik und Melodik zur Verfügung.
 

Das Stück beginnt mit Klavier, das harmonisch und melodisch den Refrain von „Don’t Fear The Winter“ nachzeichnet. Das Tempo ist allerdings deutlich langsamer als beim Original, was aber gut zu dem Vortrag auf dem Klavier passt. Der folgende Einstieg der Streicher erhöht die Dynamik und Dramatik bevor die Oboe das Thema aufgreift. Wirklich interessant wird es erst, wenn die Band einsteigt. Begleitet von einem Becken beginnt  das Schlagzeug. Allerdings ist eben dieser Einsatz nicht ganz synchron: der erwähnte Beckeneinsatz ist später als der Einsatz des Schlagzeugs. Nach einem Drum- Fill geht es nahtlos über in den nächsten Teil. „Black In Mind“ wird wieder langsamer gespielt als der Ursprungssong. Die Gitarren spielen offene Akkorde, während die Streicher einen Stakkato- Rhythmus spielen, also das eigentliche Riff übernehmen. Die Kooperation der beiden Besetzungen funktioniert hier sehr gut, da Band und Orchester wirklich ergänzend zusammen spielen. Es folgt die erste Strophe, die gleich bleibend begleitet wird. Im Refrain gesellen sich die Bläser (Oboe und Hörner) und das Schlagwerk dazu, um einen dramatischeren Tiefgang zu gewährleisten, was auch durchaus gut funktioniert. Die zweite Strophe wird ähnlich der ersten umgesetzt. Erwähnenswert ist noch der Klaviereinsatz im Pre- Chorus. Der nächste Teil wird wieder vom Klavier eingeleitet, das die Melodie von „Firestorm“  vorwegnimmt, bevor sie von der Oboe aufgegriffen wird und die Streicher den Druck erhöhen. Durch einige Akzente mit den Becken wird zusätzlich Spannung aufgebaut, die abrupt in Stakkatoakkorden des Klaviers abgefangen wird, wobei auch hier Akzente der Pauken und Becken den Spannungsbogen nicht ganz abreißen lassen. Entladen wird die Spannung schließlich mit dem Beginn des nächsten Teils: der Refrain von „Sent By The Devil“. Allerdings noch ohne Begleitung der Band. Der Gesang wird von den Hörnern unterstützt, eine durchaus sinnvolle Verbindung. Die erste Strophe wird diesmal nur von der Band gespielt, um nicht immer das gleiche Schema zu präsentieren. Auch der folgende Refrain bleibt Banddominiert und hebt sich damit deutlich vom ersten Refrain ab, der ja vom Orchester begleitet wurde. Eingeleitet von Flageolet- Tönen beginnt ein zweistimmiges Gitarren-Lick, das schnell von den Streichern aufgegriffen wird, bevor der dritte Refrain beginnt, in dem nun alle Register gezogen werden und das Orchesterarrangement aus dem ersten Refrain mit der Band kombiniert wird. Auch hier ist das Ergebnis sehr stimmig, wenn auch nicht ganz tight gespielt.

Erneut läutet das Klavier den nachfolgenden Teil „Lost In The Ice“ ein, bevor das Orchester mit einsteigt. Diese nun schon etwas abgegriffene Methode um in einen neuen Teil zu gelangen funktioniert zwar im Einzelfall sehr gut, aber aufgrund der häufigen Anwendung verliert sie an Reiz. Dennoch ist die Melodie einerseits gut wieder zu erkennen, andererseits aber auch nicht unbedacht übernommen worden. Es sei auch auf die Veränderung hingewiesen, die die Melodie nimmt, wenn das Klavier eine Oktave höher spielt und auf einen punktierten Rhythmus zurückgreift. Mit einem langen Gitarrensolo und einem Fade-Out endet das Medley schließlich nach einer Spielzeit von 15:35 Minuten. 

Insgesamt kann man festhalten, dass in diesem Song die Zusammenarbeit von Band und Orchester gut funktioniert hat und auch durchaus Sinn macht. Auf einige Mängel muss allerdings noch hingewiesen werden. Wie in der chronologischen Beschreibung schon erwähnt sind an einigen Stellen die verschiedenen Musikgruppen nicht zusammen, die oben genannten Schwierigkeiten, auf die man bei der Zusammenarbeit mit einem klassischen Orchester achten muss hatte man bei dieser Aufnahme nicht richtig in den Griff bekommen. Auch die Produktion ist sicherlich nicht der Weisheit letzter Schluss, so klingt das Schlagzeug beispielsweise sehr weit hinten und drucklos, was gerade bei einer Metalproduktion von Nachteil ist.
 Doch was ist nun mit dem angesprochenen Mehr-Wert dieser Musik? In dem Cover zur „Lingua Mortis“ CD heißt es: „It was a great experience for all the musicians who were involved, and amazing to discover how much music is actually in our songs.“
 Man kann argumentieren, dass es gelungen ist, dass Band und Orchester tatsächlich zusammen und nicht gegeneinander gespielt haben, auch wenn stellenweise die beiden Klangkörper bewusst getrennt werden. Die Songs von Rage haben auf jeden Fall eine starke Änderung erfahren, nicht zuletzt auch im Tempo, doch und vor allem haben sie an Dramatik dazu gewonnen. 

„Suite Lingua Mortis“
Anders als bei dem zuvor behandelten Stück handelt es sich hier nicht um ein Medley schon veröffentlichter Stücke, die „Suite Lingua Mortis“ wurde direkt für eine Zusammenarbeit von Band und Orchester geschrieben. Sie besteht aus insgesamt acht einzelnen Teilen: „Morituri Te Salutant“, „Prelude Of Souls“, „Depression“, „No Regrets“, „Confusion“, „Black“ und „Beauty“. 

Das Stück beginnt mit einem fanfarenähnlichen Intro, bei dem die Blechbläser ein rhythmisches Thema vorgeben, das von den Streichern beendet wird. Mit der Unterstützung des Schlagwerks wird die Dynamik gesteigert, bevor das Klavier mit einem schnellen 5/4- Lauf den nächsten Teil beginnt. Der Lauf wird zügig von der Band samt Orchester aufgegriffen, wobei das Orchester vor allem mit Streichern und Bläsern Akzente setzt. Auffällig ist die rhythmische Verschiebung des Schlagzeugs, das zunächst auch auf den 5/4 Takt einsteigt, dann aber zu einem 10/4 übergeht, also nur jede zweite Zählzeit 1 mit der restlichen Besetzung gemeinsam spielt. Der vorgegebene Lauf wird dann von verschiedenen Instrumenten verarbeitet, bis die Gitarre mit einem Sololick den Übergang zum Riff schafft, das zunächst von den Streichern vorgegeben wird. Bevor es von der gesamten Band aufgegriffen wird, erhalten Gitarre, Streicher und Schlagzeug noch die Möglichkeit zu einem kleinen Solo. Schon jetzt fällt auf, wie gut Band und Orchester zusammen spielen und zusammen passen. Auch der Reichtum an Details muss positiv erwähnt werden. Den Solostellen folgt eine etwas ruhigere Überleitung bevor das Riff schließlich von Band und Orchester vorgetragen wird. Ein erneutes virtuoses Lick der Gitarre leitet schließlich in den nächsten Teil, der wieder mit einem Riff beginnt, das von Akzenten des Orchesters bereichert wird. 

Bei der nun folgenden ersten Strophe fällt der theatralisch, dramatische Gesang von Peavy auf, der gut zur Grundstimmung dieses Teils passt. Der Pre- Chorus und der Refrain werden in ähnlicher Weise umgesetzt, also mit dem Gesamtklang von Band und Orchester. Nach dem zweiten Refrain, legen die Celli ein rhythmisches Riff vor, bevor es von der Band aufgegriffen wird. Es folgt ein Gitarrensolo, bei dem Victor erneut sein enormes Können demonstriert. Es folgt schließlich eingeleitet durch das Riff des Anfangs noch eine dritte Strophe. Am Ende dieses Teils wird noch einmal der Bogen zu dem 5/4- Lauf geschlagen, bei dem, wie bisher insgesamt, eine sehr ausgewogene und stimmige Balance zwischen Band und Orchester spürbar ist.

Nun folgt ein Orchesterpart und die Band pausiert; als Erholung nach dem vorausgegangenen Teil mit seinem Detailreichtum, ist eine solche Beruhigung durchaus sinnvoll und nachvollziehbar. Zunächst von Streicherakkorden getragen stimmen bald die Bläser mit ein und schaffen so den Übergang zum nächsten Teil.

„No Regrets“, der fünfte Teil der Suite, beginnt mit außergewöhnlichen Gitarreneffekten, die jedoch keinesfalls als störend empfunden werden, da sie die Melodie noch erkennen lassen. Es folgt das obligatorische Riff, das in ähnlicher Weise wie die Riffs aus den vorangegangenen Teilen orchestriert ist. Überraschenderweise folgt ein Part mit Gesang, der sich als zweiter Teil des Pre-Chorus’ herausstellen wird. Die erste Strophe, in der Mitte unterbrochen von dem Riff, wird mit Streicherklängen unterlegt. Auch das ist nicht neu, aber dennoch wirkungsvoll. In dem folgenden Pre- Chorus ist vor allem die Arbeit des Schlagzeugs interessant, da über einen 4/4- Beat ein Taktweise aufgelöster 3er- Verschieber auf dem Chinabecken gespielt wird (punktierte 1/8). Um nicht immer die gleiche Struktur zu bedienen wird zunächst auf den Refrain verzichtet; stattdessen folgt das Riff und die zweite Strophe. Der Pre-Chorus wird nun ohne den zweiten Teil gespielt und leitet direkt in den Refrain, der wieder voll orchestriert ist. Man kann also eine durchaus interessante Struktur für diesen Teil der Suite feststellen. Es folgt ein hoch virtuoses Gitarrensolo, bei dem das Orchester aber nicht zu sehr in den Hintergrund rückt, sodass auch hier das Zusammenspiel von Band und Orchester sehr stimmig arrangiert worden ist. Der nun folgende Refrain wird zunächst durch einen von der Orgel begleiteten Chor vorgetragen, bevor Wirbel auf der Snaredrum den Einstieg der Band nebst Orchester einleiten. Abgeschlossen wird dieser Abschnitt der Suite mit dem zweiten Teil des Pre-Chorus’. 

Die Gitarre leitet das folgende instrumentale Stück ein, das aufgrund der Taktwechsel und rhythmischen Raffinessen durchaus als progressiv bezeichnet werden kann. Ein Schlagzeugsolo in der Mitte und Orchesterakzente am Ende runden diesen rhythmisch komplexen Teil ab, bevor ein düsteres Orchesterzwischenspiel folgt. 
Es geht nahtlos weiter mit dem letzten Teil der Suite „Beauty“. Ein balladeskes Stück, eingeleitet von Akustikgitarren, die zusammen mit den Streichern die Melodie vorgeben, bevor der Gesang diese aufnimmt. Bei dem Gitarrensolo ‚weint’ die Gitarre mittels des Tremolo-Hebels; ein sehr gekonnt eingesetzter Effekt, der dem Solo mehr Tiefe verleiht. Die Akustikgitarren leiten in das letzte Solo über, bevor das Orchester die Suite ähnlich dem Fanfarenintro des Anfangs die Suite beschließt.

Insgesamt ist die Zusammenarbeit bei diesem Stück sehr stimmig und gut umgesetzt worden. Bei dem Vergleich mit dem Medley fällt sofort die bessere Produktion und klangtechnische Verarbeitung auf. Doch auch die durch den Besetzungswechsel bedingte Verbesserung der technischen Fähigkeiten der Musiker ist positiv hervorzuheben. Band und Orchester spielen in einem ausgewogenen Verhältnis sehr tight zusammen, und auch das Arrangement wirkt überzeugend und stimmig. 

Auch hier ist die Verbindung von Metal und Klassik durchaus gewinnbringend gelungen, es dürfte dennoch klar sein, dass mit einer derartigen Musik eher die Metalfans angesprochen werden, als dass man damit Freunde der klassischen Musik wirklich überzeugen könnte.

5. Schlussbetrachtung

Beide hier behandelten Stücke können also als gelungene Beispiele für eine Symbiose aus Metal und Klassik, bzw. Band mit Orchester bezeichnet werden, da man zu keiner Zeit das Gefühl hat, beide Klangkörper würden ‚gegeneinander’ statt ‚miteinander’ spielen. Der Einfluss der klassischen Musik auf die populäre Musik ist nicht zu leugnen (man Denke nur an den Classic-Rock der 70er Jahre), auch wenn Pop-Musik den ästhetischen Forderungen, die an klassische Musik gestellt werden oft nicht erfüllen kann. Doch wie Eingangs erwähnt müssen bei einer ästhetischen Beurteilung von populärer Musik andere Gesichtspunkte in den Fokus gerückt werden, wie z.B. die Fähigkeiten der einzelnen Musiker an ihren Instrumenten und die Produktion. 

Rage haben mit ihren zahlreichen Produktionen mit Orchester und den gefeierten Live-Auftritten bewiesen, dass sich Metal und Klassik gut zusammenführen lassen und oft stimmig ergänzen. 
6. Discographie

Carved In Stone (Nuclear Blast, 2008)

Live At Wacken With Lingua Mortis Orchestra – Bonus- DVD (Nuclear Blast, 2008)
Full Moon In St. Petersburg- Live- DVD und CD(Nuclear Blast, 2007)
Speak Of The Dead (Nuclear Blast, 2006)
From The Cradle To The Stage- Live- DVD+CD (SPV, 2004)
Soundchaser (SPV, 2003)
Unity (SPV, 2002)
Best Of - All G.U.N. Years – Compilation (G.U.N., 2001) Not authorized by Rage
Welcome To The Other Side (G.U.N., 2001)
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XIII (G.U.N., 1998)
End Of All Days (G.U.N., 1996)
Lingua Mortis (G.U.N., 1996)
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Reign Of Fear (Noise, 1986)
Als Avenger:
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Prayers Of Steel (Wishbone, 1985) 
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CD Trackliste

1.-8. Suite Lingua Mortis (Album: „Speak Of The Dead“, Nuclear Blast, 2006)

9. Medley (Album: “Lingua Mortis” , GUN Records, 1996)

10. From The Cradle To The Grave (Album: “XIII”, GUN Records, 1998)
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12. Black In Mind (Album: Black In Mind”, GUN Records, 1995)
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16. Higher Than The Sky (Album: “End Of All Days”, GUN Records, 1996)
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