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				ORT: Monte Carlo Sporting Club, Monaco

				ZEIT: 1. August 2008

				MARK BEGO, Autor: „Wie sieht es aus, Bill, ist dir schon ein schönes Zitat für mein Buch über Elton John eingefallen?“

				BILL WYMAN, ehemaliger Rolling Stone: „Du meinst Reg Dwight aus Watford?“

				GARY BROOKER, Leadsänger von Procol Harum: „Du meinst Sharon?“

				

				Elton John stellt für jeden etwas anderes dar. Für Rockfans ist er der Schöpfer des Albumklassikers Goodbye Yellow Brick Road. Für die englischen Rockmusiker, die ihn seit Anfang der 1960er-Jahre kennen, ist er immer noch der pummelige Reg Dwight aus Watford bei London. Für Filmfreunde ist er der ausgeflippte Pinball Wizard, der mit der Rockoper Tommy berühmt wurde. Für britische Bürger und die königliche Familie ist er inzwischen „Sir“ Elton John. Und für all jene engen Freunde, die schon immer wussten, dass er schwul oder bisexuell ist, geht er immer noch unter der liebevollen Bezeichnung „Sharon“ durch. Doch wie es auch immer sein mag, Elton zählt zu den langlebigsten Stars der Rockgeschichte und hat sich immer wieder selbst neu erfunden. Seine Musik hat ihn zum internationalen Superstar gemacht. Sein schillerndes und oft skandalträchtiges Leben machte ihn zur Showbiz-Legende.

				So verrückt und ungewöhnlich seine Karriere, seine Sexualität und sein Image auch sein mögen, es ist seine Musik, mit der er sich in der Welt einen Namen gemacht und den nachhaltigsten Eindruck hinterlassen hat. Das Gesamtwerk an Rock- und Popsongs, die Elton John erschuf, umfasst eine unglaubliche Liste millionenfach verkaufter Singles und Hitalben aus fünf Jahrzehnten. „Crocodile Rock“, „Your Song“, „Daniel“, „Island Girl“, „Bennie & The Jets“, „Goodbye Yellow Brick Road“, „Don’t Let The Sun Go Down On Me“, „The Bitch Is Back“ und „I Guess That’s Why They Call It The Blues“ – sie alle sind Teil eines unglaublich vielseitigen musikalischen Katalogs, auf den der Sänger und Pianist inzwischen zurückblicken kann.

				Elton John hat weltweit über 200 Millionen Platten und CDs verkauft, er hat den Aufstieg und Fall von Disco, New Wave und Synthirock überstanden und genug kurzlebige Chartstürmer überlebt, um ein Fußballstadion mit ihnen zu füllen; dennoch ist er selbst nie aus der Mode gekommen. Zwar landet er inzwischen nicht mehr mit derselben Regelmäßigkeit große Hits und veröffentlicht auch nicht mehr so viel Material wie früher, aber zuletzt stellte er 2007 unter Beweis, dass seine Alben es immer noch bis in die Top Ten schaffen – auf beiden Seiten des Atlantiks. Niemand kann auf eine solche musikalische Karriere zurückblicken wie der selbsternannte „Captain Fantastic“. Er hat ein ganzes Panoptikum verschiedener Persönlichkeiten geschaffen, um die unterschiedlichsten Stimmungen auszuleben, und dazu die passenden Pseudonyme erfunden – männliche wie weibliche. Aber wenn im englischsprachigen Raum der Ausdruck „The Bitch Is Back“ fällt – „Die Zicke ist zurück“, dann weiß jeder, dass von Elton John die Rede ist.

				Elton hielt nie damit hinter dem Berg, was gerade in seinem Kopf vorging – ganz gleich, wie kontrovers seine Gedanken auch sein mochten. Zwar verlässt er sich bei den Texten seiner Songs hauptsächlich auf Kollegen wie Bernie Taupin, Tim Rice und Gary Osbourne, dennoch handeln sie meist von Dingen, die ihm selbst am Herzen liegen. Zu seinen besonders persönlichen und leidenschaftlichen Songs zählen zweifelsohne „Someone Saved My Life Tonight“ (über seinen Selbstmordversuch), „Empty Garden“ (über den Tod von John Lennon), „American Triangle“ (über den Mord an Matthew Sheppard) und „The Last Song“ (über einen Mann, der an Aids stirbt). Mit „Ego“ spielte er einen Titel ein, in dem es um sein eigenes selbstsüchtiges Verhalten ging, mit „I’m Still Standing“ schrieb er eine Ode an das eigene Durchhaltevermögen, und mit „Big Dipper“ gab es sogar eine derbe Ballade über schwulen Achterbahnsex mit einem Seemann auf einem Jahrmarkt.

				Zahllose Bücher und Artikel wurden bereits über den Mann verfasst, der sich offiziell den Namen „Elton Hercules John“ verlieh. Er hatte Affären, Wutausbrüche, Skandale, Depressionen, eine sexuelle Identitätskrise, Alkoholprobleme, Bulimie, sogar einige aberwitzige Selbstmordversuche, die alle reichlich Stoff für die Boulevardpresse boten. Die Zeitungen schrieben reißerische Berichte über Strichjungen, Berge von Kokain und angebliche Sexorgien. Er ist zudem wohl der einzige Superstar der Rockwelt, der sowohl mit einer Frau als auch mit einem Mann verheiratet war. Jemanden wie ihn gibt es schlicht kein zweites Mal.

				In einem Markt, der mit schöner Regelmäßigkeit Pop-Idole zum Wegwerfen hervorbringt, ist es Elton nicht nur gelungen, seine weltweite Popularität als Rock-Ikone zu verteidigen, sondern in einer außergewöhnlichen Entwicklung auch in andere Kreativbereiche vorzustoßen: Er schrieb Erfolgsmusicals für den Broadway und das West End, komponierte Soundtracks und verschaffte sich eine ganz neue Generation von Fans, als er in Las Vegas die Aufsehen erregende, schrille Show The Red Piano vorstellte.

				In den letzten vierzig Jahren sind zahlreiche Biografien in Wort und Bild über ihn erschienen, aber nur wenige konnten die Skandale und Widersprüche seines Privatlebens mit seiner Karriere als überragend kreativer Songwriter und Sänger vereinen. Oft näherte man sich nur mit Samthandschuhen der Darstellung seines Lebens und zeichnete ihn beinahe als einen eleganten, geschmackvollen George Gershwin des 21. Jahrhunderts. In Wahrheit gleicht das Leben von Sir Elton jedoch mehr dem eines modernen Oscar Wilde. Er ist wild, versoffen, derb und unkonventionell. 

				Eltons skandalumwittertes Leben voller Rock’n’Roll-Exzesse bleibt bunt und faszinierend. Seine stilistische Bandbreite, seine ausgefallene Bühnenshow und die ausgeflippten Kostüme machen aus ihm eine schillernde Kombination aus John Lennon, Noel Coward, Billy Joel und Barry Manilow. Er ist wild, glamourös, versoffen, derb und unkonventionell. Die Selbstzweifel, die Drogen, die Perücken, die Affären und die Skandale – es gibt keinen zweiten wie Elton John. 

				Und dies ist seine Geschichte.
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						Ein neuer Star ist geboren: 1970 feiert Elton John mit „Your Song“ seinen ersten großen Hit.

						(Retna Photos/Peter Mazel/Sunshine)
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				Reginald Kenneth Dwight wurde am 25. März 1947 in Pinner, einem kleinen Ort nordwestlich von London, geboren. Seine Mutter hieß Sheila und war eine geborene Harris, sein Vater Stanley war bei der Royal Air Force, sowohl während des Zweiten Weltkriegs als auch danach. Die beiden hatten im Januar 1945 geheiratet und lebten seitdem in Pinner.

				Das Paar hatte wenig Geld und war daher froh, bei Sheilas Eltern, Fred und Ivy Harris, einziehen zu können, die eine kleine Doppelhaushälfte in der Pinner Hill Road 55 bewohnten. Nachdem der kleine Reggie geboren war, lebten alle fünf unter einem Dach.

				Elton berichtet über die einfachen Verhältnisse, in denen er aufwuchs: „Ich kam in Nord-London in einem Haus zur Welt, das von der Gemeinde gestellt wurde. Ich wohnte im Haus meiner Großmutter.“(1) Es war in der Tat ein bescheidenes Umfeld für den Jungen, der später einmal zu den reichsten Männern im Showgeschäft zählen sollte.

				Das Leben im England der Nachkriegszeit war von vielen Entbehrungen gezeichnet. Nahrungsmittel und viele andere Gebrauchsgüter waren rationalisiert. Der junge Reggie wuchs in einem typischen Vorort auf. Er war ein Einzelkind und wurde dementsprechend von seinen Eltern ein wenig verhätschelt. Sheila hatte insgeheim auf ein Mädchen gehofft, bevor Reginald zur Welt kam, und sie weigerte sich lange, die blonden Locken ihres Sohnes abschneiden zu lassen, der auf den ersten Babyfotos tatsächlich ein wenig mädchenhaft wirkte.

				In dem Jahr, in dem Reggie geboren wurde, erhielt Stanley seine Beförderung zum Hauptmann der Luftwaffe, und seine neue Stellung führte dazu, dass er sehr häufig von Frau und Kind getrennt war. Während der ersten vier Lebensjahre seines Sohnes war er im Irak stationiert, und Sheila erzog Reginald mit ausgesprochen weiblicher Hand. Sie behütete ihn sehr; er durfte weder mit anderen Kindern spielen noch seine Kleider dreckig machen. Stattdessen wurde er allein in den kleinen Garten hinter dem Haus geschickt, wo Sheila darauf achten konnte, dass er nicht irgendwelchen Unsinn machte, den Jungen seines Alters gern anstellen.

				Schon früh wurde er von seiner Mutter, seiner Großmutter und seiner Tante dazu ermutigt, Klavier zu spielen. Elton erinnerte sich später: „Mein Vater war die meiste Zeit mit der Royal Air Force unterwegs, und ich wuchs in recht bescheidenen Verhältnissen bei meiner Mutter, Großmutter und Tante auf. In unserem Haus gab es immer viel Musik. Meine Tante Win spielte Klavier, und man hat mir erzählt, dass mich meine Oma und meine Tante oft auf den Schoß nahmen, damit ich an die Tasten herankommen konnte und dann selbst anfing zu spielen. Bei uns lief den ganzen Tag das Radio, und meine Mutter sammelte Schallplatten. Daher lernte ich schon früh die Musik von Nat ‚King‘ Cole, Kay Starr, Dean Martin, Rosemary Clooney und so weiter kennen. Es war ein ziemlich gutes Umfeld.“(2)

				Seine Liebe und Begeisterung für die Musik begannen schon früh, sobald er alt genug war, um sich für Platten zu interessieren. Er berichtete: „Meine Mutter und mein Vater sammelten beide Schallplatten, und die ersten Songs, die ich hörte, waren von Kay Starr, Billy May, Tennessee Ernie Ford, Les Paul & Mary Ford und Guy Mitchell. Ich wuchs mit dieser Musik auf. Als ich diese Platten hörte, war ich drei oder vier, und offensichtlich hat mich Musik schon damals interessiert.“(3)

				Als Reginald drei Jahre alt war, hörten seine Eltern eines Tages, wie er die Klaviertasten drückte, und sie erkannten, dass er klar und deutlich „The Skater’s Waltz“ spielte – ein Stück des französischen Komponisten Emile Waldteufel aus dem späten 19. Jahrhundert, das der Junge irgendwo einmal gehört hatte. Sheila erkannte sofort, dass ihr kleiner Sohn ein gutes Ohr hatte und die musikalische Begabung besaß, Lieder nachzuklimpern, die man ihm auf dem familieneigenen Klavier vorgespielt hatte.

				Seit diesem Augenblick betrachtete man Reggie als das musikalische Wunderkind in der Familie, aus dem noch einmal Großes werden würde. Seine Mutter behandelte ihn stets als etwas Besonderes, und sie brachte ihren Sohn gern dazu, sein Talent vor Freunden und Verwandten unter Beweis zu stellen. Oft, wenn sie abends Gäste hatte, schickte sie Reggie am Nachmittag für ein ausgedehntes Schläfchen ins Bett. Dann weckte sie ihn, wenn die Party in vollem Gange war, sodass der Junge die Gesellschaft mit seinen Tastenkunststückchen unterhalten konnte. Die meisten Vierjährigen wären sicher schüchtern oder verlegen gewesen, hätte man sie derart vor Publikum gestellt, nicht jedoch Reginald Dwight. Er war nicht nur wenig zurückhaltend oder befangen, er war richtiggehend selbstbewusst.

				Zunächst gefiel es Stanley, dass sein Sohn ein so großes Interesse an der Musik zeigte. Elton erzählte später über seinen Vater: „Er war Trompeter in einer Band. Natürlich hat er mich beeinflusst. Er hat mir Platten von George Shearing vorgespielt. Ein Vierjähriger, der George Shearing hört, das ist schon ein bisschen daneben.“(4)

				Mit fünf Jahren bekam Reggie seine erste offizielle Klavierstunde: „Ich spielte zunächst nach Gehör, und irgendwann – ich weiß nicht mehr genau, wie alt ich war – beschlossen meine Eltern, dass ich Unterricht bekommen sollte. Ich ging zu einer gewissen Mrs. Jones, die wie meine Familie auch in Pinner wohnte.“(5)

				Es dauerte nicht lange, und er hatte verinnerlicht, was ihm Mrs. Jones am Klavier beibringen konnte. Dabei stellte er fest, dass sein natürliches Talent durch ihre Anweisungen nur noch stärker hervor trat. Als er, inzwischen sechsjährig, gefragt wurde, was er später einmal werden wollte, antwortete er wie aus der Pistole geschossen, ihm sei es vorherbestimmt, Konzertpianist zu werden.

				Es gibt ein Foto des kleinen Reginald aus dieser Zeit, das im Booklet seines 1973 erschienenen Albums Don’t Shoot Me I’m Only The Piano Player abgebildet ist. Man hat ihn auf die Bank vor dem Klavier seiner Eltern gesetzt. Seine Hände liegen auf den Tasten, und er blickt über seine linke Schulter, den Kopf schmeichelnd der Kamera zugewandt. Schon am selbstbewussten und engelhaften Gesichtsausdruck kann man es ablesen: Er weiß, dass er einmal ein großer Starpianist werden wird.

				Mit sechs Jahren wurde eine weitere Leidenschaft im kleinen Reggie geweckt, die ihn sein Leben lang begleiten sollte. Sein Vater nahm ihn mit zu einem Spiel des örtlichen Fußballvereins FC Watford. Der Junge entwickelte nicht nur eine große Begeisterung für den Sport an sich, sondern auch für das Team.

				1953 wurde Stanley erneut befördert und hatte nun den militärischen Rang eines Geschwaderführers inne. Nun endlich konnte er mit Frau und Kind ein hübsches eigenes Haus mit vier Zimmern beziehen. Es befand sich in der Potter Street 111 in Northwood, nur drei Kilometer von Pinner entfernt.

				Elton klagte in der Öffentlichkeit oft darüber, dass er in seiner Jugend seinen Vater oft als kalt und lieblos erlebt habe. Vielleicht lag es daran, dass Sheila eine derart warmherzige und liebevolle Person war, dass Stanleys Bemühungen, väterliche Zuneigung zu zeigen, gar nicht wahrgenommen wurden. Zumindest jammerte Elton später über seine angespannte Beziehung zu Stanley: „Mein Vater verhielt sich mir gegenüber so blöd, es war schon albern. Ich konnte Sellerie nun mal nicht essen, ohne dabei Geräusche zu machen. Es war einfach der reine Hass.“(6)

				Reggie lehnte die Autorität seines Vaters völlig ab. Als Erwachsener klagte er: „Er ließ mich nie tun, was ich wollte. Ich durfte nicht einmal im Garten spielen, ich hätte ja seine Rosenbeete zertrampeln können … Ich habe immer gebetet, dass mein Vater an den Wochenenden nicht nach Hause kommen würde.“(7)

				Trotz der gemischten Gefühle, die Reggie seinem Vater entgegen brachte, förderte auch Stanley das Interesse seines Sohnes an der Musik, nicht nur Sheila. Elton berichtet: „Mein Vater war Trompeter, daher stammt mein musikalisches Talent vermutlich von seiner Seite. Als ich ungefähr sieben Jahre alt war, schenkte mir mein Vater Frank Sinatras Songs For Swinging Lovers, nicht gerade ein ideales Geschenk für einen Jungen in dem Alter. Ich hatte mir ein Fahrrad gewünscht. Er kaufte mir auch Platten vom Nat ‚King‘ Cole Trio, bei dem Nat Klavier spielte, anstatt zu singen, und von George Shearing … Daher wuchs ich mit ungefähr allem auf, was es damals an aktueller Musik gab, bevor der Rock’n’Roll kam.“(8)

				Ende der 1950er-Jahre traten mit dem Siegeszug des Rock’n’Roll neue Vorbilder auf die Bildfläche. Etwa zur gleichen Zeit machte auch der spätere „Elton John“ seine ersten Erfahrungen mit diesem neuen, rockenden Sound. 1958 erreichte Elvis Presley mit fünf verschiedenen Songs den ersten Platz der Hitparade und beherrschte die Radioprogramme auf der ganzen Welt. Der neu gekrönte König des Rock’n’Roll machte großen Eindruck auf Reggie.

				„Ich erinnere mich sehr gut daran, wie es mit dem Rock’n’Roll losging“, erklärte Elton. „Eines Tages beim Friseur, als ich darauf wartete, mir die Haare schneiden zu lassen, fiel mir eine Ausgabe der Zeitschrift Life in die Hände. Darin war ein Foto von Elvis Presley. Jemanden wie ihn hatte ich noch nie gesehen. Ich habe es immer noch ganz lebendig vor Augen. An jenem Wochenende kam meine Mutter mit zwei 78-er-Schallplatten nach Hause, mit ‚ABC Boogie‘ von Bill Haley und ‚Heartbreak Hotel‘ von Elvis. Sie kaufte sich jede Woche zwei Platten, und irgendjemand hatte ihr wohl erzählt, diese beiden Songs seien toll. Ich sagte ihr, dass ich den einen Typen gerade in einer Zeitschrift gesehen hatte. Es war einfach komisch, dass das in der gleichen Woche passierte. Es hat mein Leben verändert.“(9)

				Im gleichen Jahr landete der schottische Sänger Lonnie Donegan einen Riesenhit mit seinem Skiffle-Song „Rock Island Line“. Es waren allerdings die Rock’n’Roll-Sänger aus den USA, die Reggie besonders faszinierten. Sie waren Entertainer, die eine emotionsgeladene Show boten, im Gegensatz zu den eher zurückhaltenden Briten wie Donegan.

				Elton erinnerte sich später: „All die Künstler, die ich verehrte, waren Amerikaner. Überhaupt kopierte jeder in Großbritannien die amerikanischen Vorbilder. Allerdings gab es auch eine Engländerin, die ich bewunderte – eine schwarze Lady namens Winifred Atwell. Sie war unglaublich dick und spielte Flügel und Klavier, und ich gab mir viel Mühe, sie nachzuahmen.“(10)

				Natürlich war es Elvis, der dem Rock’n’Roll ein Gesicht gab, aber es waren vor allem jene Rocker, die mit Leidenschaft und großen Gesten das Klavier bearbeiteten, die Reggie sofort begeisterten. Jerry Lee Lewis und Little Richard spielten ihr Instrument mit Tornadogeschwindigkeit und Extravaganz, und vor allem Little Richard sollte Reggie zwölf Jahre später, als seine Karriere richtig in Schwung kam, als Vorbild dienen.

				Dass Reggie sich derart für den Rock’n’Roll begeisterte, war ganz und gar auf Sheila zurückzuführen. „Ich erinnere mich, dass sie diese Schallplatten mit nach Hause brachte und sagte, sie seien ganz anders als alles, was wir bisher gehört hätten“, sagte Elton. „Sie glaubte, dass sie mir gefallen würden. Und tatsächlich, ich konnte beinahe gar nicht fassen, wie gut sie waren. Von diesem Augenblick an hatte mich der Rock’n’Roll erobert. Die Sachen von Jerry Lee Lewis und Little Richard spielte ich für mich selbst auf dem Klavier, haute sie einfach raus.“(11)

				In den späten Fünfzigern verblichen in England wie auch im übrigen Europa allmählich die Erinnerungen an den Schmerz und die Verluste, die der Zweite Weltkrieg mit sich gebracht hatte. Als der Rock’n’Roll nach Großbritannien kam, wurde er wie eine frische Brise mit offenen Armen begrüßt. „Wir waren in England dafür bereit“, erinnert sich Elton. „Bis dahin waren die Lieder, die wir hörten, alle sehr brav und anständig. Und dann kamen plötzlich Sachen wie ‚All Shook Up‘, die völlig anders waren als Guy Mitchell, wenn er ‚Singing The Blues‘ brachte. Plötzlich sang Bill Haley ‚Rock Around The Clock‘ und Little Richard schrie ‚Tutti Frutti‘ – gerade vom Text her war das eine ganz neue Richtung. Alles lag vor uns, als sei gerade irgendetwas explodiert. Vorher gab es, vor allem in England, nichts, womit sich Jugendliche hätten identifizieren können. Nun tauchten völlig neue Leute auf, die anders aussahen und auch ganz anders sangen – und plötzlich war die Gitarre das angesagte Instrument. Es war einfach die richtige Zeit.“(12)

				Beinahe über Nacht hatte die Rockmusik den kleinen Reggie Dwight überwältigt. Er hatte emotionsgeladene Pianisten entdeckt, die er nachahmen und bewundern konnte. „Jerry Lee Lewis hatte stets sehr großen Einfluss auf mich“, bekannte er. „Er ist der beste Rockpianist aller Zeiten. Niemand kommt an ihn heran. Ich könnte nicht so spielen wie er, er ist einfach zu schnell. Für einen Pianisten habe ich schreckliche Hände – leider habe ich richtige Winzlingfinger. Ich spiele eher wie Little Richard. Einmal sah ich mir Little Richard im Harrod’s Granada an. Er sprang aufs Klavier, und ich dachte nur: Ich wünschte, ich wäre an seiner Stelle.“(13)

				Der junge Reginald war bald ebenso fasziniert von den Fernsehauftritten des extravaganten amerikanischen Pianisten Liberace, der für ein breites Publikum bearbeitete Klassikstücke auf einem Flügel spielte, auf dem ein überladener Kandelaber stand. Reggie war begeistert von dem homosexuellen Showstar, der seine Neigung jedoch vor der Öffentlichkeit verbarg.

				1957 erwarb Reggie die ersten Schallplatten, die den Grundstock zu seiner eigenen Sammlung legten. „Die ersten Singles, die ich mir kaufte“, berichtete er, „waren ‚Reet Petite‘ von Jackie Wilson und ‚At The Hop‘ von Danny & The Juniors.“(14)

				Mit der Fußballsaison 1957/58 hatte Reggie allen Grund, auf seine Familie stolz zu sein: Sein Cousin Roy Dwight wurde der Star der örtlichen Sportszene. Roy hatte den FC Fulton bis ins Halbfinale des FA Cup geführt und war anschließend zum Erstligisten Nottingham Forest gewechselt. Er hatte die damals astronomische Summe von 15.500 Pfund erhalten.

				In der folgenden Saison schien Roy eine strahlende Zukunft als Fußballer vor sich zu haben. Er erwies sich als echter Star und führte Nottingham Forest bis ins Finale des FA Cup. Selbst die Königin und der Herzog von Edinburgh saßen bei diesem Schlagerspiel auf den Rängen. Doch in der 33. Minute des Spiels verletzte sich Roy; er erlitt einen komplizierten Wadenbeinbruch.

				Obwohl diese Verletzung Roys Karriere jäh beendete, machte sein Erfolg großen Eindruck auf Reginald. Wenn Roy plötzlich der Star der Familie werden konnte, welche Möglichkeiten hatte dann sein kleiner Cousin Reggie?

				1958 gewann Reginald Dwight ein Stipendium für eine ausgesprochen renommierte Musikschule: „Mit elf bestand ich die Prüfung für die Royal Academy of Music und wurde dort unterrichtet, bis ich 15 war.“(15)

				Die Kursleiterin an der Academy, Margaret Donington, entdeckte sehr schnell, dass sie in Reginald einen sehr viel versprechenden Schüler vor sich hatte. Eine der Lehrerinnen, Helen Piera, sollte herausfinden, wie gut der Junge nach Gehör spielen konnte. Sie setzte sich ans Klavier und spielte ein Stück von Händel, dessen Noten vier Seiten umfassten. Als sie Reggie das Instrument überließ, wiederholte er das Stück beinahe Note für Note.

				Ab diesem Zeitpunkt besuchte Reginald jeden Samstag die Royal Academy Of Music. Er war nicht nur für klassischen Klavierunterricht angenommen worden, sondern sang auch im Chor.

				Zunächst war Reggie von der Academy begeistert, aber es dauerte nicht lange, und es langweilte ihn, immer nur die Klassiker zu lernen und zu spielen. Ihm kam es so vor, als ob er noch einen sechsten Tag zur Schule musste, und für einen Elfjährigen war das keine besonders verlockende Aussicht. Schon bald schwänzte er die Stunden. „Ich hatte irgendwie keine Lust auf die Academy“, berichtete er. „Außerdem gehörte ich zu den Kindern, die sich immer irgendwie durchwurschteln konnten, ohne geübt zu haben, und dann trotzdem bestanden. Ich kam immer gerade so durch die Prüfungen. Manchmal, wenn ich nicht übte, ging ich zur Baker Street, wo sich die Academy befindet, setzte mich in eine U-Bahn der Circle Line und fuhr einfach nur durch die Gegend. Dann kam ich nach Hause und erzählte meiner Mutter, ich sei beim Unterricht gewesen. Ich war wirklich kein Musterschüler.“(16)

				Nachdem ihn der Rock’n’Roll gepackt hatte, schwand seine Begeisterung für Mozart noch stärker. „Als Kind hasste ich es, klassische Musik zu spielen, weil ich dazu gezwungen wurde“, erklärte er. „Ich wäre viel lieber draußen gewesen, hätte Fußball gespielt oder wäre ins Stadion gegangen. Ich habe nie mehr geübt, als unbedingt nötig war, um durch die Prüfungen zu kommen. Na ja, Chopin oder Bach haben mir manchmal schon gefallen, aber das war’s auch schon. Meist fand ich klassische Musik grässlich.“(17)

				Zwar hatte er wenig Lust auf die strenge Disziplin, mit der er zum Studium der Klassik angehalten wurde, aber der Unterricht war ihm später im Leben durchaus nützlich. „Rückblickend bin ich wirklich froh, dass ich diese Stunden bekam“, gab er zu. „Denn dort vermittelte man mir die Grundlagen der Musik, auch wenn ich keine Lust hatte, den Lehrern zuzuhören. Aber irgendwie habe ich wohl doch was mitbekommen, denn man merkt an der Art, wie ich die Melodien meiner Songs strukturiere, dass ich eine klassische Ausbildung habe.“(18)

				Elton hatte als Jugendlicher in der Schule durchaus Freunde, aber ihm blieb wenig Freizeit. „Von Montag bis Freitag hatte ich den normalen Schulunterricht“, erinnerte er sich. „Samstag war die Royal Academy Of Music dran. Sonntags musste ich dann zuhause hocken und meine Schularbeiten machen. Abgesehen von den Ferien hatte ich wirklich nichts zu lachen. Ich war ziemlich introvertiert und hatte schreckliche Minderwertigkeitskomplexe. Deswegen fing ich an, Brillen zu tragen – weil ich mich dahinter verstecken konnte. Ich brauchte eigentlich keine, aber als Buddy Holly kam, wollte ich unbedingt auch so eine Brille wie er! Schließlich trug ich sie den ganzen Tag, und das führte dann dazu, dass meine Augen wirklich schlechter wurden.“(19)

				Elton fühlte sich in seiner Kindheit ein wenig wie ein Ausgestoßener. „Als Kind stand ich bei allem immer am Rand“, erklärte er. „Ich gehörte nie zu den angesagten Cliquen. Wenn die anderen ins Kino gingen, wurde ich meist als letzter gefragt, ob ich auch mit wollte. Ich glaube, es hat meine Persönlichkeit geprägt, dass ich von Frauen erzogen wurde, denn ich verbrachte viel Zeit allein, saß in meinem Zimmer und hörte Platten. Ich wurde zum Einzelgänger und war im Umgang mit anderen Kindern ziemlich befangen. Ich schuf mir meine eigene Welt. Schon in diesen jungen Jahren ging ich ganz in meiner Begeisterung für Musik und Schallplatten auf.“(20)

				In dieser Zeit war es zudem ein besonderes Problem, dass er ziemlich rundlich war. Es führte dazu, dass er kein ausgeprägtes Selbstwertgefühl entwickelte, obwohl er sich in der Musik immer besser auskannte. Er wusste, dass er nie ein bewunderter Sportler werden würde wie sein Cousin Roy Dwight. „Ich hatte enorme Minderwertigkeitskomplexe. Ich war ein ziemlich dicker Junge, aber innerlich war ich unheimlich ehrgeizig. Für mich ging es bei Spielen nie darum, Spaß zu haben. Ich wollte gewinnen. Nur war ich leider nie gut genug.“(21) Das ständige Gefühl, nicht mithalten zu können, führte schnell dazu, dass er völlig das Interesse daran verlor, in den Sportmannschaften seiner Schule mitzumachen.

				Diese Kindheitserfahrungen prägten maßgeblich die Persönlichkeit, die er als Erwachsener entwickelte. Der schrille Rockstar Elton John, der er mit Mitte Zwanzig geworden war, schien wild entschlossen, all den Spaß nachzuholen, den sein früheres Ich, Reggie Dwight, verpasst hatte. Er erklärte: „Ich war dick, wog um die 90 Kilo, und hatte furchtbare Minderwertigkeitskomplexe. Deswegen gebe ich mich auf der Bühne so ausgeflippt und trage so alberne Klamotten. Ich gönne mir jetzt den ganzen Spaß, den ich als Kind nicht hatte.“(22)

				Anfang der Siebziger gab einer von Eltons Lehrern, der jedoch anonym bleiben wollte, ein Interview, indem er sich extrem schockiert darüber zeigte, dass aus dem höflichen kleinen Reginald Dwight ein rockender Paradiesvogel geworden war, der sich nun „Elton John“ nannte: „Er war sehr liebenswert und aufgeschlossen, und er lächelte immer, wenn wir auf dem Flur aneinander vorübergingen. Vielleicht war er in dieser Hinsicht erwachsener als seine Klassenkameraden. Während die anderen Jungen die eigenen Kräfte entdeckten und ausprobierten, wie weit sie gehen konnten, war er reserviert, aber sehr nett. Ich sehe ihn immer noch vor mir, mit kurzen Hosen über seinem herausstehenden kleinen Hintern und einem fest zugeknöpften Schulblazer. Man hätte ihn alles nennen können, nur nicht ‚schrill‘. Deswegen war ich völlig entgeistert, als ich ihn in der Albert Hall erlebte und dieses Wesen in dem gelben Satinfrack auf die Bühne kam und auf ein Klavier sprang!“(23) Wer hätte damals auch geahnt, dass dieses hässliche Entlein eines Tages ein Rockstar-Schwan werden würde? Seine Lehrer offenbar nicht.

				Reggie ging bereits drei Jahre zum Unterricht an der Royal Academy Of Music, als Roy Dwight, der Fußballheld, heiratete. Bei der Feier verspätete sich die Band, die für diesen Tag angeheuert worden war. Um die Zeit zu überbrücken, bis die Musiker erschienen, bat Roy seinen kleinen Cousin, die Hochzeitsgäste mit ein paar klassischen Klavierstücken zu unterhalten, und der junge Reggie, der solche Spontanauftritte liebte, kam diesem Wunsch gern nach.

				Seit Reggie zum ersten Mal Rock’n’Roll aus den USA gehört hatte, war er von dieser Musik besessen. Da er sich zwischen seinen Klassenkameraden immer ein wenig als Außenseiter fühlte, stürzte er sich auf die Musik. Er saß allein in seinem Zimmer vor dem Plattenspieler. Für ihn waren die Platten, die er hörte, seine engsten Freunde. „Ich begann mich für Musik zu interessieren“, sagte er, „kaufte Platten und sortierte sie. Ich konnte genau sagen, wer was produziert hatte, und ich stapelte die Platten vorsichtig auf und guckte mir all die Labels an. Ich mag es, Dinge zu besitzen. Ich bin damit groß geworden, dass unbelebte Objekte meine Freunde darstellten, und ich bin immer noch davon überzeugt, dass diese Dinge Gefühle haben. Deswegen halte ich so an all meinen Besitztümern fest, weil ich mich immer an Zeiten erinnern kann, in denen sie mich ein wenig glücklich gemacht haben – mehr, als Menschen es vermochten.“(24) Es wurde zu einer Besessenheit, die sein ganzes Leben prägte.

				Als Reggie ins Teenageralter kam, begann es in der Ehe seiner Eltern zu kriseln. „Meine Eltern haben sich viel gestritten, als ich noch klein war“, berichtete er, „und ich schloss mich dann immer in meinem Zimmer ein. Wenn mein Vater nach Hause kam, gab es erstmal Ärger. Das erwartete ich schon richtig, und ich fürchtete diese Situationen. Ich glaube nicht, dass meine Familie dysfunktional war, aber wenn sich deine Eltern nicht gut verstehen, dann ziehst du dich eben in deine eigene Welt zurück. Meine war die Musik, und sie wurde mein Leben. Die Karriere eines jeden Künstlers beginnt mit einem Schrei nach Aufmerksamkeit: ‚Ich tue das gern, aber ich will Applaus und die Bestätigung, dass ich gut bin.‘“(25)

				In der Pubertät fand Reggie die Welt um sich herum noch verwirrender, und auch die Veränderungen seines eigenen Körpers machten ihm zu schaffen. Wenn seine Klassenkameraden mit den ersten sexuel­len Erlebnissen prahlten, war es für den jungen Master Dwight, als ob sie sich in einer fremden Sprache unterhielten. Das Thema Sex war ihm ein einziges Rätsel.

				„In der Schule war ich durchaus verliebt, aber ich hatte keinen Sex, weder mit Männern noch mit Frauen … Damals hatte mich auch überhaupt noch niemand aufgeklärt. Über Sex sprach man nicht“, erklärte er später. „Als ich mich zum ersten Mal selbst befriedigte, litt ich furchtbar. Ich war absolut entsetzt. Dann fanden meine Eltern es auch noch heraus, weil ich meine ganzen Schlafanzüge in die Wäsche geben musste, und ich wurde dafür richtig fertig gemacht. Sex war absolut Angst einflößend. In der Schule gaben alle damit an. Ich hingegen hätte alles dafür gegeben, dass sich endlich mal jemand an mich rangemacht hätte. Als ich Jahre später eine Therapie machte, fragte mich mein Psychologe, ob ich missbraucht worden sei. Und ich antwortete: ‚Nein, wurde ich nicht.‘ Aber ich hätte davon geträumt – nur, damit mir jemand gezeigt hätte, worum es ging, und ich endlich Bescheid gewusst hätte.“(26)

				Er war übergewichtig, verwirrt, frustriert und fühlte sich nicht wohl in seiner Haut. In der Pubertät durchlebte Reggie Dwight genau jene typischen Teenagerängste, die Alice Cooper in seinem Song ­„Muscle Of Love“ beschrieb, der von den unerfüllten sexuellen Träumen Jugendlicher handelt. Bevor Reginald aus seinem Kokon ausbrechen und sich in den Show-Schmetterling verwandeln konnte, der er schon damals gern geworden wäre, ließ man den 13-Jährigen mit seinen widerstreitenden Gefühlen allein. Er saß in seinem Zimmer, hörte die Musik seiner sorgsam alphabetisch sortierten und ordentlich aufgereihten Platten und begann davon zu träumen, dass er seine Komplexe eines Tages überwinden und selbst zur klavierspielenden Rocklegende werden würde.

				
					
						
							[image: aa_elton_ma22856.jpg]
						

					

					
						Eltons Fehden mit anderen Künstlern sind berühmt-berüchtigt, so auch mit Madonna. Hier vergleichen die beiden ihre Brüste.

						(Retna Photos/D. Raban/allactiondigital.com)
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						1999 planten Tina Turner und Elton John eine gemeinsame Tournee, doch einer von Eltons berüchtigten Wutausbrüchen ließ dieses Projekt schließlich platzen.

						(Retna Photos/Michael Putland)
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						In den Neunzigern ging Elton erstmals mit Billy Joel auf Tournee. Ihre gemeinsamen Konzerte waren so erfolgreich, dass sie 2009 wieder zusammen auf der Bühne standen.

						(Retna Photos/Brian Snyder/Camera Press)
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						Elton John mit Andrew Ridgeley und George Michael von Wham!.

						(Retna Photos/Michael Putland)
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				Im März 1961 wurde Reginald Kenneth Dwight 14 Jahre alt. In seinem neuen Lebensjahr sollten einige drastische Veränderungen auf ihn zukommen, vor allem in seinem häuslichen Umfeld. Die Schule langweilte ihn, und die ständigen Ermahnungen seines Vaters, seine Hausaufgaben zu machen, gingen ihm ebenso auf die Nerven wie die langen Vorträge darüber, was sein Sohn zu tun und zu lassen habe. Elton erinnerte sich später, dass er sich damals vor allem ein Paar Hush-Puppies-Schuhe wünschte; die Freizeitschuhe aus Wildleder waren damals sehr in Mode. Stanley verbot Reggie, sich ein Paar zu kaufen, und Reggie empfand diese Reaktion seines Vaters als echte Unterdrückung.

				Klein, rundlich und nicht unbedingt attraktiv, litt der Teenager unter großen Selbstzweifeln. Die dicke Buddy Holly-Brille, die er trug, ließ ihn wie den personifizierten Außenseiter erscheinen. Er suchte nach einer Möglichkeit, seine Frustrationen und seine Musikbegeisterung auszuleben. Sein großes Interesse am Rock’n’Roll warf die Frage auf, welche berufliche Laufbahn sich für ihn anbot. Sollte er klassischer Musiker werden? Oder vielleicht Musiklehrer? Oder wollte er vielleicht als Klavierverkäufer in einem Musikgeschäft arbeiten? Der Plan, ein Rockstar zu werden, erschien natürlich sehr unrealistisch.

				Später erinnerte er sich: „Die Schule fand ich ziemlich langweilig. Ich alberte viel herum und schwänzte. Wenn es irgendwelche Sportereignisse gab, ging ich lieber dorthin.“(1)

				Dann geschah etwas, das sein Leben wirklich durcheinanderbrachte. Seine Eltern erklärten, dass sie sich scheiden lassen wollten. Damals war Stanley am Air-Force-Stützpunkt Harrogate in Yorkshire stationiert. Zwar behauptete Elton, sein Vater sei ständig fremdgegangen, aber es war seine Mutter Sheila, die die Scheidung einreichte. Da Stanley aus beruflichen Gründen so oft unterwegs war, hatte sie ohnehin sehr viel Zeit allein verbracht, und sie hatte die ständigen Streitereien der letzten Zeit gründlich satt. Sie sehnte sich nach einem Mann, der umgänglicher war und der sie auch stärker unterstützte. Diesen Mann fand sie schließlich in Fred Farebrother, der ein kleines Baugeschäft als Maurer und Maler betrieb. 

				Reggie mochte Fred sofort, und Farebrother kümmerte sich von Anfang an sehr liebevoll um Sheilas linkischen Teenager. Fred wurde der verständnisvolle, ihn unterstützende Vater, der Stanley nach Meinung seines Sohnes nie gewesen war. Reggie alberte gern mit Fred herum. Bei ihrem ersten Treffen hatte er dem neuen Mann im Leben seiner Mutter erklärt, sein Name würde, rückwärts gelesen, „Derf“ lauten, und Fred war über diese Bemerkung nicht beleidigt, sondern vielmehr belustigt. Von diesem Tag an nannte Elton ihn nur noch „Derf“.

				Die beiden vertrugen sich so gut, dass es nicht lange dauerte, bis Reggie von Fred als „mein Vater“ sprach.

				Als die Scheidung seiner Eltern rechtskräftig wurde, vertraute Reggie sich seiner Lehrerin Helen Piena von der Royal Academy Of Music an. Sie erzählte, dass Reggie damals befürchtete, seine Zeit in der Schule könne vorüber sein. Vor allem aber quälte ihn der Gedanke, dass er wohl nie das neue, eigene Klavier bekommen würde, das er sich so wünschte. Offenbar hatte Stanley ihm zum Üben zuhause ein solches Instrument versprochen, falls sich seine Zensuren verbesserten, und Helen zufolge machte Reggie gerade das große Sorgen.

				Wie sich herausstellte, musste er die Academy nicht aufgeben, und er bekam ein eigenes Klavier. Es war, wie er erzählte, ein „ge­brauchtes Klavier aus Walnussholz der Firma Collingwood“, das im Musikgeschäft von Hodges & Johnson in Romford, Essex, gekauft wurde.(2)

				Kurz nach der Scheidung fand auch Stanley 1962 eine neue Liebe in der 33-jährigen Edna Clough, die als medizinisch-technische ­Assistentin arbeitete.

				In einem Brief vom 2. Dezember 1962 schrieb Stanley an Edna: „Nachmittags traf ich mich mit Reggie und erzählte ihm von uns; er hat sich sehr über diese Nachricht gefreut. Er war richtiggehend begeistert. Er nahm es genauso auf, wie ich es dir gegenüber schon vermutete, mein Schatz, und er sagte, dass er vor allem wollte, dass ich glücklich sei. Er freut sich jetzt sehr darauf, dich kennen zu lernen – vor allem, da du auch Klavier spielst. Er hat die Fotos von dir gesehen, meine Kleine, und ‚lecker, lecker!‘ gesagt, der kleine Frechdachs. Ha ha!“(3)

				Am 17. Dezember 1962 schrieb Stanley Edna erneut, wobei er wieder von seinem Sohn berichtete. Er schilderte vor allem Ereignisse, die sich im Haus seiner Schwester Ivy ereigneten, als auch Ivys Schwager Henry zugegen war: „Am Wochenende kam Reggie vorbei und brachte uns einen hübschen Zeitschriftenständer als Hochzeitsgeschenk mit, mein Schatz. Gestern Abend nahm ich ihn mit ins Kino, und wir sahen uns Konstantin der Große an; der Film war ziemlich gut. Gestern waren Ivy, Henry, Reggie und ich beim Spiel Dartford gegen Wisbech, das Dartford 5:2 gewann.“(4)

				Nach der Hochzeit von Stanley und Edna schrieb Reggie einen vierseitigen Brief an seinen Vater, in dem der ehrgeizige junge Pianist erklärte, welchen Beruf er am liebsten ergreifen würde: „Ich weiß jetzt auch, was ich machen will, wenn ich mit der Schule fertig bin. Eigentlich habe ich es schon lange gewusst, aber nie ausgesprochen, weil ich dachte, dass alle über mich lachen würden. Ich möchte auf der Bühne stehen – das heißt, singen und Klavier spielen. Ich weiß, es ist nicht leicht, ein Entertainer zu werden, und mir ist klar, dass viel Arbeit und vor allem auch viel Glück nötig sein wird, damit ich es schaffe, aber ich bin sicher, dass es mir wirklich viel Spaß machen würde. Ich hoffe, du denkst nicht, ich sei dumm, aber ich dachte, ich schreibe es dir trotzdem mal.“(5)

				Doch genau hier lag das Problem. Während Reggie es völlig ernst damit war, eine Karriere als Pianist anzustreben, hielt Stanley so eine Idee für Unsinn. Er hoffte vielmehr, dass sich sein Sohn einen sicheren und ordentlichen Beruf suchen würde, anstatt es mit einer Laufbahn zu probieren, in der er bestenfalls damit rechnen konnte, ein stets um Engagements kämpfender Profimusiker zu werden.

				Als Stanley seinen Berufswunsch nicht gerade wohlmeinend aufnahm, reagierte Reggie überrascht. „Mein Vater war Musiker. Er hatte bei Bob Miller & The Millermen Trompete gespielt, bevor er zur Air Force ging. Meine Berufswahl stieß ihm ganz übel auf … er war halt ein wenig versnobt. Aber meine Mutter hat mich stets ermuntert, und auch von meinem Stiefvater bekam ich stets viel Unterstützung.“(6)

				Im Gegensatz zu Stanley und Edna lebten Sheila und Fred zehn Jahre ohne Trauschein zusammen, bevor sie heirateten. Sie zogen gemeinsam mit dem 14-jährigen Reggie in das Mehrfamilienhaus im Frome Court 30A.

				Das Fernsehen war eine große Attraktion für die Jugendlichen Anfang der Sechzigerjahre. Reggie liebte besonders die Comedy-Sendungen der BBC wie The Goon Show, Take It From Here oder Round The Home. Eine seiner Lieblingsserien war Steptoe & Son, eine originelle Sitcom über einen Schrottplatzbesitzer und seinen recht modern eingestellten Sohn. In der Serie, die Reggie sehr beeindruckte, kam auch ein Pferd vor, das den Namen Hercules trug. 

				Stanley und Edna eröffneten nach ihrer Heirat ein kleines Schreibwaren- und Spielzeuggeschäft in Chadwell Heath, Essex. Reggie besuchte sie dort gelegentlich.

				Edna erinnerte sich später: „Reggie kam immer sehr gern zu uns. Wir waren beide wegen des Geschäfts immer sehr beschäftigt, aber er hatte trotzdem viel Spaß, blieb oben in der Wohnung, spielte auf meinem Klavier oder tippte Briefe auf meiner Reiseschreibmaschine. Eines Tages entdeckte ich, dass er auf einer Seite immer wieder geschrieben hatte: ‚Stanley Dwight ist mein Vater, Sheila Dwight ist meine Mutter.‘ Damals empfand ich es als sehr traurig, dass ein Junge in einem noch so sehr prägenden Alter von einem Elternteil getrennt leben musste, und ich fragte mich, ob ihm das wohl durch den Kopf gegangen war, als er das getippt hatte.“(7)

				Seit dieser Zeit hatte Elton eine wechselvolle Beziehung zu seinem Vater. In den nächsten Jahren bekamen Stanley und Edna vier gemeinsame Kinder. Reggie machte das schwer zu schaffen. Auf der Höhe seines Ruhms pflegte Elton Stanley in der Presse stets in einem schlechten Licht darzustellen. In einem Interview mit dem Playboy behauptete er 1976: „Als sich meine Eltern scheiden ließen, fühlte ich eine Zeitlang sehr viel Bitterkeit darüber, wie meine Mutter behandelt wurde. Sie musste beispielsweise alle Kosten der Scheidung tragen. Sie gab mehr oder weniger alles auf und musste zugeben, dass sie Ehebruch begangen hatte, während er hinter ihrem Rücken genau dasselbe tat und sie dafür bezahlen ließ. Er war so hinterlistig. Dann verschwand er, und fünf Monate später heiratete er diese andere Frau und sie bekamen in den nächsten vier Jahren vier Kinder. Das verletzte meinen Stolz sehr, weil er angeblich Kinder hasste. Wahrscheinlich war ich von Anfang an ein Fehler.“(8)

				Stanley Dwight hielt später daran fest, dass das überhaupt nicht stimmte. Ihm zufolge zahlte er die Scheidung und teilte, als sie das Haus in der Potter Street 111 verkauften, den Erlös mit Sheila. Außerdem überließ er ihr das Auto und alle Möbel. Stanley behauptete, dass er nichts mitnahm außer seiner Kleidung und zwei Fotos von Reggie in silbernen Bilderrahmen. 

				Es war jedoch tatsächlich Fred Farebrother, der auf den Plan trat, als es darum ging, Reggie in seinen Träumen von einer Karriere als Musiker zu bestärken. 

				1961 übernahm das Ehepaar George und Ann Hill eine Bar im Northwood Hills Hotel, das kurz vor der Stadtgrenze von Pinner lag und insgesamt über drei Bars verfügte, alle mit englischer Eiche vertäfelt.

				Die Hills hatten zuvor eine Bar namens The Hare in Harrow Weald geführt und waren dabei sehr erfolgreich gewesen, und daher waren sie der Aufgabe gewachsen, auch das wesentlich größere Northwood Hills Hotel gewinnbringend zu leiten. Um ein zahlungskräftiges Publikum anzulocken, das ordentlich Drinks bestellte, war es damals üblich, in einem der Gasträume Musik anzubieten. Zuerst versuchten sie es mit einer älteren Frau, die Honkytonk-Klavier spielte. Anschließend buchten sie einen energiegeladenen Pianisten, einen Albino, der eine ziemlich lebhafte Show hinlegte. Er blieb ein paar Wochen, beklagte sich aber dann, dass ihm die Anreise zu lang war, und kündigte.

				Eines Tages erschien Fred Farebrother im Northwood Hills Hotel und wollte den Pächter der Bar sprechen. Als er zu George Hill geführt wurde, fragte er, ob vielleicht ein Klavierspieler gesucht würde, um die Gäste zu unterhalten, und George bestätigte, dass er tatsächlich gerade auf der Suche nach dem richtigen Mann war. Mehr war nicht nötig. Fred vereinbarte sofort einen Vorspieltermin für Reggie.

				Ann Hill erinnerte sich: „Er war erst 15 und ging noch zur Schule. Er hatte sehr kurze Haare, trug Schlips und Kragen und graue Flanell­hosen. Und eine Sportjacke aus Harris-Tweed in einer rötlichen Farbe. Er war sehr schüchtern. Aber er erzählte uns, dass er einen Song geschrieben habe, der ‚Come Back Baby‘ hieß.“(9)

				Da es momentan niemanden gab, der als Entertainer in der Bar Programm machte, gingen die Hills kein Risiko ein, indem sie den Jungen einfach mal machen ließen. Damals war Reggie sehr von Ray Charles’ Nummer-1-Album Modern Sounds In Country & Western Music angetan. Zwei der bekanntesten Songs auf dieser Platte waren die Hits „I Can’t Stop Loving You“ und „You Don’t Know Me“. Das war die Art von Musik, die Elton dem Publikum an seinem ersten Abend vorstellte. 

				Natürlich kamen Sheila und Fred zum ersten Auftritt des Fünfzehnjährigen im Northwood Hills Hotel. Wie George Hill zu berichten weiß, schlug der spätere Elton John nicht von Anfang an groß ein. „Die Leute haben ihn ganz übel auflaufen lassen“, sagte er. „Sie brüllten: ‚Verzieh dich!‘ oder ‚Mach leiser!‘ und bewarfen ihn mit leeren Chipstüten oder Aschenbechern – die waren bei uns nur aus Aluminium, deswegen tat das nicht weh. Oder es schlich sich jemand an ihn heran und zog die Kabel aus seinen Verstärkern. Ich glaube, es wurden auch mal ein paar Liter Bier ins Klavier gekippt.“

				Dennoch trat Reggie die nächsten anderthalb Jahre einmal in der Woche dort auf und wurde sogar dafür bezahlt. „Ich bekam ein Pfund pro Abend“, erzählte Elton, „aber ich hatte auch noch eine kleine Kiste, die ich am Ende meines Auftritts herumgehen ließ. Als ich in dem Laden anfing, kam kaum jemand in die Bar, aber später war es jedes Wochenende gerammelt voll. Mit dem Trinkgeld, das ich einsammelte, verdiente ich etwa 25 Pfund pro Woche. Das war super, wenn man bedenkt, dass ich ja damals noch zur Schule ging.“(10)

				Reginald Dwight wurde bald als eine Art Wunderkind bekannt. Dass er eine regelmäßige Auftrittsmöglichkeit hatte, für die er auch noch bezahlt wurde, war eine reife Leistung. „Jeden Freitag, Samstag und Sonntag spielte und sang ich in der Bar des Northwood Hills Hotel“, berichtete er, „und zwar ein ganzes Jahr lang. Ich glaube nicht, dass ich je einen Termin ausgelassen habe. Ich sang Songs von Jim Reeves, Cliff Richard, alles, was gerade angesagt war. Aber auch Sachen wie ‚Roll Out The Barrel‘ oder Cockney-Songs wie ‚When Irish Eyes Are Smiling‘. Das musste man spielen, sonst wurde man mit Bier begossen. Al Jolson-Songs waren auch sehr beliebt.“(11)

				Das waren noch Zeiten: 2009 waren Elton Johns Fans bereit, Tausende von Dollars zu zahlen, um die letzten Shows seiner Auftrittsreihe im Caesar’s Palace in Las Vegas zu sehen, und 1962 ging man einfach in die Bar in der Joel Street 66 in Northwood Hills und konnte der aufstrebenden Legende umsonst zuhören, wenn man sich ein Glas Bier bestellte. Niemand hätte sich damals vorstellen können, dass der bebrillte Junge am Klavier eines Tages eine Rocklegende sein würde.

				Die Gigs im Hotel gaben Reggie Selbstvertrauen und erweckten in ihm den Wunsch, den nächsten Schritt zu wagen. In dieser Zeit trat er seiner ersten Band bei. Sie nannten sich The Corvettes, nach dem Sportwagen, der damals bei Teenagern hoch im Kurs stand. Reggie spielte Klavier, Stewart Brown übernahm die Leadgitarre und Geoff Dyson den Bass. Am Schlagzeug saß der Sohn des örtlichen Pub-Besitzers. Trotz ihres coolen Namens hielten die Corvettes nicht lange durch. Als der Schlagzeuger sich plötzlich verabschiedete, standen Reggie und seine Freunde ziemlich verloren da und lösten die Band in aller Stille auf.

				Wenig später tat sich Reggie mit ein paar Freunden zusammen und gründete die Gruppe Bluesology. Wenn er nicht zur Schule ging, die Royal Academy Of Music besuchte oder im Hotel auftrat, dann probte er mit ihnen. Inzwischen hatte sich die Musikszene um ihn herum gewandelt, und England war plötzlich zu einer echten Größe auf der Rock-Landkarte geworden. Der ansteckende Sound der ­Beatles hatte das Musikgeschäft entscheidend verändert. 1963 eroberten sie England, und im Februar 1964, nachdem die vier Liverpooler in der amerikanischen Fernsehsendung The Ed Sullivan Show aufgetreten waren, fraß ihnen auch Amerika aus der Hand. Nur Wochen später hatte es den Anschein, als ob die Beatles mit ihrem frischen Look und ihrem radikal neuen Sound auch den Rest des Planeten für sich eingenommen hatten. Aber es war nicht nur ein neuer Look und ein neuer Sound – die Beatles produzierten ein unglaubliches Multi­media-Phänomen. Die Beatlemania war in vollem Gange.

				Reginald entdeckte durch die Beatles ganz neue Ziele und Ideen. Er erlebte mit, wie direkt vor seinen Augen unbekannte britische Jungs praktisch über Nacht zu großen Stars wurden.

				Zwar hatte Reggie, wie er behauptete, nicht viele Freunde, aber einer seiner besten Kumpel, mit dem er viel Zeit verbrachte, war sein Cousin Paul Robinson, der Sohn von Tante Win, der ein paar Jahre jünger war als Reggie.

				Wenn sie sich trafen, gingen sie meist zu Reggie, der Paul seine wachsende Plattensammlung zeigte. Paul erinnert sich, dass Reggie vor allem von den Beatles begeistert war. „Er sagte, sie seien das Größte, was je passiert sei. Wir saßen mit den Plattencovern da und er zeigte mir, wer John, Paul, George und Ringo war.“(12)

				Reggie war so fasziniert von den Beatles, dass er seinen Cousin Paul einmal zu einem Konzert der Fab Four mitschleppte. „Wir waren wegen einer Schulausstellung nach London gefahren. Dort war es aber total langweilig, und Reg fragte: ‚Hast du Lust, die Beatles zu sehen?‘ Sie gaben eines ihrer Weihnachtskonzerte im Hammersmith Odeon. Es war auch ein echtes Erlebnis, als John, Paul, George und Ringo kostümiert über die Bühne alberten, sogar in Frauenkleidern. Niemand hatte je zuvor Pop mit Slapstickspäßen kombiniert.“(13)

				Davon abgesehen begeisterte sich Reggie für die Musik von Dusty Springfield. Anfang der Sechziger war sie Teil eines Folk-Trios, der Springfields, gewesen, und 1964 wurde sie mit Hits wie „I Only Wanna Be With You“, „Wishin’ And Hopin’“ und „All Cried Out“ auch solo äußerst erfolgreich. Sie trug eine hochtoupierte Frisur und gehörte fest zum Modezirkel des gerade aufkommenden „Swinging London“. Reggie war ein so großer Fan, dass er sein Zimmer in Frome Court von oben bis unten mit den Fotos der Pop-Diva pflasterte.

				Dank der Beatles begann 1964 die so genannte „British Invasion“ der amerikanischen Charts: Die Hitfabrikanten aus Übersee beherrschten die Top 40 der USA. Zu den großen britischen Hits der damaligen Zeit zählten unter anderem „Time Is On My Side“ von den Rolling Stones, „House Of The Rising Sun“ von den Animals, „A World Without Love“ von Peter & Gordon, „Do Wah Diddy Diddy“ von Manfred Mann, „I’m Into Something Good“ von Herman’s Hermits, „You Really Got Me“ von den Kinks oder „She’s Not There“ von den Zombies.

				Die Beatles machten jedoch den größten Eindruck auf Reginald Dwight. Allein 1964 legten sie eine Reihe so abwechslungsreicher Hits vor, dass sie schlicht nicht mehr aufzuhalten waren. „I Want To Hold Your Hand“, „She Loves You“, „Twist And Shout“, „Can’t Buy Me Love“, „A Hard Day’s Night“ und „I Feel Fine“ waren nur ein Bruchteil des kreativen Outputs der Band in nur einem Jahr, und sie legten damit den Grundstein für ihren internationalen Ruhm. Mit ihrer charismatischen Ausstrahlung und ihrer Fähigkeit, in jedem musikalischen Stil zu singen, zeigten die Beatles dem jungen Reggie, was im Bereich von Pop und Rock alles möglich war. Sie schrieben ihre eigenen Songs, spielten ihre Instrumente selbst und waren eine Band, die sehr zusammenhielt und ein attraktives Äußeres mit spannender Musik verband. Sie verkörperten all das, das Reginald Dwight am liebsten selbst geworden wäre.
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				Anfang der 1960er-Jahre war Reginald Dwight an verschiedenen Fronten gefordert. An erster Stelle stand seine schulische Laufbahn an der Pinner Grammar School. Danach kamen seine Stunden an der Royal Academy Of Music. Aber er hatte auch bereits ein Dauerengagement im Pub des Northwood Hills Hotel, und er spielte in einer neuen Band, der R&B-Gruppe Bluesology. Es sollte jedoch nicht mehr lange dauern, bis er alles andere, was seine Zeit beanspruchte, zur Seite schob, um sich ganz und gar auf Bluesology zu konzentrieren – und auf seinen Traum, in der Musikbranche zu Ruhm und Ehre zu kommen.

				Als erstes fiel diesem Traum der Unterricht an der Royal Academy Of Music zum Opfer. Seiner Lehrerin Helen Piena war schon eine ganze Zeitlang aufgefallen, dass sich ihr Schützling allmählich ihrem Einfluss entzog und sich mehr mit Rock’n’Roll und Pop beschäftigte als mit klassischer Musik. „Damals wurde ihm wohl klar, was er tun wollte“, erinnert sich Piena. „Später erzählte er mir, er hätte eine eigene Jazzband gegründet und sei damit sehr beschäftigt. Für mich legte er sich nicht so ins Zeug. Ich gab ihm ein paar der schönsten Stücke, die ich kannte, Mozart zum Beispiel. Ich wollte ihn einfach irgendwie dazu verlocken, ein bisschen zu üben; mir war klar, dass in ihm sehr viel Musik steckte, die ich jedoch nicht zum Vorschein bringen konnte. Dabei war das normalerweise meine große Stärke, die Talente der Kinder, die ich unterrichtete, zu erkennen und zu fördern. Aber bei Reggie gelang mir das nicht, weil ich schlicht die falsche Musik anbot.“(1)

				Piena erinnert sich auch daran, wie Reginald ihr davon erzählte, dass er seine Schulausbildung komplett abbrechen wollte, um seine Popmusikträume zu verfolgen, und wie sie versuchte, ihm das auszureden. „Ich sah ihn immer an, wie er da auf dem Hocker neben mir saß“, berichtete sie, „und ich versuchte eine Dreiviertelstunde lang, ihn dazu zu überreden, zur Universität zu gehen. Aber er sagte immer: ‚Nein, aus meiner Familie hat niemand studiert, das mache ich auch nicht.‘ Leider konnte ich ihn nicht überzeugen.“(2) Es dauerte nicht lange, bis er den Musikunterricht aufgab. 

				Obwohl er die samstäglichen Stunden an der Academy offenkundig langweilig fand, räumte er später ein: „Ich bin sehr froh, dass ich eine klassische Musikausbildung bekam, weil man dabei die verschiedensten Arten von Musik zu schätzen lernt. Es hilft einem auch beim Songwriting, weil man als Pianist in der Regel mehr Akkorde verwendet, als wenn man auf der Gitarre komponiert. Bei mir hatte das viel mit meinem Klavierspiel zu tun, meiner Liebe für Chopin und Bach und mit meiner Begeisterung für das Singen im Chor. Meine Songs sind bestimmt stärker klassisch geprägt als die Titel von Künstlern, denen diese Musikausbildung fehlt, und dafür bin ich dankbar.“(3) Tatsächlich bekam Reggie an der Royal Academy Of Music den musikalischen Schliff, der ihm später als Komponist sehr zugute kam. Nicht nur er profitierte davon: Zwei seiner späteren Mitstreiter, der Orchester­arrangeur Paul Buckmaster und der Produzent Chris ­Thomas, wurden ebenfalls an der Royal Academy ausgebildet.

				Reggies Engagement im Northwood Hills Hotel erwies sich vor allem gegen Ende der zwei Jahre als recht nützlich, um Bluesology weiter voranzubringen. Er legte so viel Geld wie möglich beiseite, um sich irgendwann einen eigenen Verstärker für zusätzliche Clubauftritte leisten zu können, und er konnte gelegentlich auch die Bühne der Bar benutzen, um mit Bluesology zu proben. 

				Bei der Namensfindung hatte sich die vierköpfige Band von dem belgischen Jazzgitarristen Django Reinhardt und seinem musikalischen Meisterwerk „Djangology“ inspirieren lassen. Da Reggie und seine Freunde nun einmal Blues spielten, schien „Bluesology“ ideal, um schon mit dem Namen einen Hinweis auf ihren Sound zu geben. Zur Besetzung gehörten anfangs Rex Bishop am Bass, Stuart A. Brown an der Gitarre, Mike Inkpen am Schlagzeug und Reginald Dwight an den Keyboards. Wenig später beschloss die Band, zusätzlich noch einen Saxophonisten, Dave Murphy, hinzu zu holen. 

				Zunächst waren Bluesology nichts weiter als eine ordentliche Pub- und Bar-Band. Sie spielten überall, wo man sie auf die Bühne ließ. Elton erinnerte sich: „Wir spielten in Pfadfinderhütten und bei Tanzveranstaltungen von Jugendclubs – mit einem Zehn-Watt-Verstärker und akustischem Klavier. Aber wir spielten immer die falschen Sachen. Bluesology kamen entweder zwei Monate zu spät oder waren drei Jahre zu früh dran. Wir sprachen ein Minderheitenpublikum an und dachten, wir wären unheimlich hip, weil wir Songs von Jimmy Witherspoon spielten.“(4) Für Reggie und seine Bandkollegen galt es als Zeichen größter Coolness, das Material von Musikern wie Wither­spoon zu covern, einem schwarzen Bluesmusiker aus Alabama, der mit Songs wie „Ain’t Nobody’s Business“, „Big Fine Girl“, „No Rollin’ Blues“ und „Times Getting Tougher Than Tough“ bekannt geworden war. 

				1965 ergab sich schließlich die große Chance für den siebzehnjährigen Reginald Dwight. Über seinen fußballspielenden Cousin Roy Dwight, der nach Stanleys Scheidung weiterhin mit Sheila und Reggie in Kontakt geblieben war, kam die Verbindung zu einem Musikverlag zustande, aus dem sich tatsächlich ein Job entwickeln sollte. Über einen Fußballkollegen war Roy mit Pat Sherlock bekannt, der bei dem Verlag Mills Music arbeitete, und Pat erklärte sich schließlich bereit, sich Roys kleinen Cousin einmal anzusehen.

				„Ich sehe ihn noch vor mir, wie er in meinem Büro saß“, erinnerte sich Sherlock, und ich dachte: ,Für einen Pianisten hat er aber kleine Hände.‘ Er hatte die Angewohnheit, sich immer wieder nervös die Brille auf der Nase hochzuschieben, und so einen lustigen, schmollenden Gesichtsausdruck.“(5)

				Reginald war bei dem Vorstellungsgespräch so engagiert, dass Sherlock ihm sofort einen Job als Bürogehilfe bei Mills Music anbot, zum fürstlichen Lohn von fünf Pfund die Woche. Reggie fällte die wichtigste Entscheidung seines jungen Lebens: Er war bereit, für diesen schlecht bezahlten Posten bei einem Musikverlag im West End die Schule abzubrechen. 

				Das führte zu großen Spannungen innerhalb der Familie. Stanley war entsetzt von der Vorstellung, dass sein Sohn alles hinwerfen wollte, und das nur wenige Monate vor seinem Abschluss. Aber ­Reggie hatte sich entschieden. Später erzählte Elton einmal: „Ich habe immer noch einen Brief von meinem Vater, in dem es heißt: ‚Er muss diesen ganzen Pop-Quatsch aus dem Kopf bekommen, sonst kommt er noch auf die schiefe Bahn, und er sollte sich einen vernünftigen Job bei der BEA oder Barclays Bank suchen.‘ Ich habe mich wirklich einmal bei der BEA beworben. Aber meine Mutter hat nie versucht, mir die Musik auszureden.“(6)

				Reginald Kenneth Dwight ließ sich von den Ansichten seines Vaters nicht beirren. Am 5. März 1965 besuchte er zum letzten Mal den Unterricht an der Pinner Grammar School, und er bereute seinen Ausstieg nie. Wenn er wirklich ernsthaft Karriere im Musikgeschäft machen wollte, dann würde er eine bessere Ausgangsbasis haben, wenn er für einen anerkannten Musikverlag arbeitete. 

				Als Reggie seinem Geschichtslehrer von seinen Plänen erzählte, gab ihm Bill Johnson einen guten Rat: „Ich sagte ihm, wenn er es mit dem Musikgeschäft versuchen wollte, dann sei das vermutlich der vernünftigste Weg. ‚Wenn du vierzig bist‘, erklärte ich, ‚dann bist du entweder ein wirklich erfahrener Bürogehilfe – oder aber Millionär.“(7) Johnson sollte Recht behalten – für Reggie wurde die zweite Möglichkeit wahr.

				Bei Mills Music handelte es sich um den Londoner Zweig eines amerikanischen Musikverlags, der unter anderem die Songs von Legenden wie Fats Waller, Leroy Anderson und Duke Ellington verlegte; die Londoner Tochter hatte einige Hits für den britischen Popsänger Cliff Richard verzeichnen können und Klavierstücke von Russ Conway herausgebracht. 

				Reggie arbeitete im hinteren Teil des Büros, das sich in einem Lagerhaus am Denmark Place befand. Der damalige Geschäftsführer hieß Cyril Gee; er erinnerte sich später, als man ihn nach dem jungen Reginald Dwight fragte, an „einen moppeligen Jungen“, der ihn stets mit „Sir“ ansprach, und er fügte hinzu: „Eines Tages kam er zu mir und fragte, ob er in der Mittagspause auf einem der Klaviere des Arrangeurs spielen dürfte.“(8)

				Es war sicherlich nicht der aufregendste Job der Welt, aber Reggie arbeitete im Musikgeschäft und hatte das Gefühl, ein Profi in der Unterhaltungsindustrie zu sein. Er war der „Teekocher“, denn es gehörte zu seinen Aufgaben, die gesamte Belegschaft mit Tee zu versorgen. „Außerdem musste ich die Pakete zum Postamt bringen, das etwa eineinhalb Kilometer entfernt lag“, sagte er. „Ich arbeitete in der Packstation, packte alles ein und brachte die Sendungen dann mit einer Karre zur Post auf dem Kingsway in der Nähe des Oasis-Bads. Außerdem musste ich Joe Loss Nachrichten überbringen, das fand ich immer wirklich aufregend. Wenn ich heute an diese Zeit zurückdenke, dann hat mir die Arbeit dort wirklich viel Spaß gemacht. Die Leute waren nett, und wir haben uns immer gut amüsiert.“(9)

				Als Botenjunge oder „Teekocher“ stieg man auf der untersten Ebene der Londoner Musikverleger ins Geschäft ein. Reggie freundete sich in dieser Zeit mit einem Jungen namens Caleb Quaye an, der damals als Bürogehilfe für den Musikalienhandel Paxton’s in der Old Compton Street arbeitete. Er kam jeden Tag zu Mills Music und lieferte Bestellungen ab; in den nächsten zehn Jahren sollte Caleb bei den verschiedenen musikalischen Unternehmungen Elton Johns eine große Rolle spielen.

				Eine Weile lief Reggies Engagement im Northwood Hills Hotel weiter, während er gleichzeitig bereits mit seiner Band Bluesology probte. Es fiel ihm nicht leicht, eine feste Einkommensquelle aufzugeben, aber schon bald wurde es unumgänglich, seine ganze Zeit und Energie in Mills Music und Bluesology zu stecken.

				Reggie trat noch eine Weile weiter in der Bar auf, vor allem, um Geld für besseres Equipment zusammenzubekommen. Georgie Fame hatte gerade mit dem Song „Yeh Yeh“ einen großen Hit gelandet, und plötzlich war der Sound des E-Pianos ausgesprochen angesagt. Reggie hätte gern selbst eins besessen und fragte schließlich George Hill, den Geschäftsführer der Bar des Northwood Hill Hotels, ob er ihm 200 Pfund für ein solches Instrument leihen würde; Hill erklärte jedoch, dass er sich das augenblicklich nicht leisten könnte.

				Dem Schlagzeuger Mike Inkpen gelang es schließlich, einen Investor aufzutreiben, der das nötige Kleingeld mitbrachte. Inkpen arbeitete damals für einen Londoner Schmuckhersteller und hatte einen Chef in den Dreißigern, der Arnold Tendler hieß. Er lud seinen Boss zu einem Konzert ein, als die Band auf einem Kirchenfest in Pinner auftrat, und der war beeindruckt. Tendler wurde der erste Manager von Bluesology. 

				Seinen ersten Eindruck von Reggie schilderte Tendler später so: „Am Klavier saß ein kleiner, rundlicher Junge, der Sachen anhatte, die selbst mir spießig vorkamen. Aber wenn er spielte, war er großartig. Schon damals stieß er den Klavierhocker weg und spielte auf dem Boden sitzend weiter.“(10)

				Elton hatte weniger gute Erinnerungen daran: „Ich musste auf einem alten Klavier spielen, das völlig verstimmt war, und ich sang über einen kleinen Verstärker. Einige Male musste ich aus dem Fenster springen, weil üble Schlägereien ausbrachen. Nach einiger Zeit fand ich den Job richtig furchtbar. Zum einen war ich ziemlich nervös, und zum anderen hatte ich angefangen, Rockmusik zu machen. Eigentlich spielte ich da nur noch, weil ich für ein E-Piano von Hohner sparte. Sobald ich das Geld zusammen hatte, hörte ich in dem Pub auf, weil Bluesology ohnehin immer mehr Auftritte bekamen.“(11)

				Mit der Band ging es nun, da sie einen Manager hatte, schneller voran. Die Musiker nahmen jedes Auftrittsangebot an. „Wir haben verdammt viel gearbeitet“, sagte Elton später. „Einmal hatten wir vier Gigs an einem Tag. Wir spielten erst in einem Club eines amerikanischen Militärstützpunktes, dann fuhren wir nach Birmingham und traten dort in zwei verschiedenen Tanzsälen auf. Um sechs Uhr morgens waren wir zu einem Auftritt im Cue Club, einem schwarzen Pub in London, wieder zurück.“(12)

				Doch schon bald gab es bei Bluesology Meinungsverschiedenheiten, was die musikalische Richtung betraf. Der Leadsänger Stuart Brown stand mehr auf den Blues Marke Jimmy Witherspoon, Reggie mehr auf Rock’n’Roll. Tendler buchte die Band damals für die unterschiedlichsten Konzerte. „Wir spielten beispielsweise bei der South Harrow British Legion“, sagte Elton, „und wir waren in jeder Hinsicht eine ziemlich snobistische Band. Meist waren wir einen Schritt hinter allen anderen zurück. Wir spielten Songs von Jimmy Witherspoon wie ‚Times Are Getting Tougher Than Tough‘ oder ‚When The Lights Go Out‘ – unser Sänger, Stuart Brown, war ein totaler Fan von Jimmy Witherspoon. Bei dem Gig vor der South Harrow British Legion tauchten diese ganzen Rocker mit ihren Motorrädern auf, die drohten, unsere Instrumente kurz und klein zu schlagen, wenn wir keinen Rock’n’Roll bringen würden. Mir kam das sehr entgegen, schließlich spielte ich zu der Zeit sowieso am liebsten Songs von Little Richard und Jerry Lee Lewis.“(13)

				Arnold Tendler organisierte nicht nur die Konzerte, er brachte vor allem genug Geld mit, um die erste Aufnahme von Bluesology zu bezahlen. Die Band spielte ein Demo mit zwei Songs ein, die am 3. Juni 1965 in einem Aufnahmestudio in Rickmansworth aufgezeichnet wurden, das Jack Jackson gehörte, dem Sohn eines in Groß­britannien sehr bekannten Bandleaders.

				Für Reggie war es besonders aufregend, weil seine erste Komposition „Come Back Baby“ zu den beiden ausgewählten Titeln gehörte. Er hatte sie nicht nur geschrieben, er übernahm auch den Leadgesang. Und Mills Music, für die er immer noch als Teekocher arbeitete, verlegten Musik und Text des Liedes. Den zweiten Song, der an diesem Tag aufgenommen wurde, sang wie üblich der Bluesology-Sänger Stuart Brown. Dass er nicht auch Reggies „Come Back Baby“ brachte, hatte Elton zufolge einen einfachen Grund: „Er konnte es nicht singen. Er hatte eine sehr, sehr tiefe Stimme.“(14)

				Der nächste Schritt bestand natürlich darin, eine Plattenfirma auf das Material aufmerksam zu machen. Reggie verschwendete keine Zeit und wandte sich an Phillips Records. Er erzählte später: „Zuerst schrieb ich den Song, und ich erinnere mich nicht mehr, wie es mir überhaupt gelang, einen Vorspieltermin zu bekommen. Ich ging zu Jack Baverstock bei Phillips Records und stellte ihm das Demo vor, das wir in Jacksons Studio eingespielt hatten, und ihm gefiel der Song. Wir gingen ins Studio, und in drei Stunden nahmen wir ‚Come Back Baby‘ und die B-Seite, Jimmy Witherspoons ‚Times Getting Tougher And Tougher‘, auf.“(15)

				Im Anschluss an die Veröffentlichung der Single waren Bluesology plötzlich sehr gefragt. „Wir gaben neun oder zehn Gigs die Woche“, berichtete Elton. „Dafür bekamen wir jeder 15 Pfund, von denen wir aber auch unsere gesamten Spesen bestreiten mussten: Hotels, Benzin, Raten und Reparaturen der Instrumente, aber irgendwie kamen wir rum. Wir mussten nie hungern, weil man damals in Städten wie Manchester oder Newcastle durchaus für fünf oder sieben Shilling eine Übernachtung mit Frühstück bekam. Anstrengend war dabei lediglich, dass wir unsere ganze Ausrüstung selbst tragen mussten, weil wir keine Roadies hatten … und dass unser Bus gelegentlich liegen blieb [seufzt]. Das waren die einzigen Unannehmlichkeiten, ansonsten war ich eigentlich immer bester Laune.“(16)

				Einer der erinnerungswürdigsten Auftritte fand im berühmten Cavern statt, jenem Liverpooler Club, in dem die Beatles einmal angefangen hatten. „Im Cavern spielten wir zweimal“, berichtete Elton, „und es war definitiv einer der übelsten Läden, wo wir wahnsinnig darauf aufpassen mussten, dass nichts von unseren Sachen geklaut wurde; einer von uns stand dauernd Wache. Und auf dem Männerklo liefen die Abflüsse über, es war total eklig. Trotzdem war es ein toller Ort für ein Konzert. Wenn ich heute an diese Zeiten zurückdenke, hatten wir wirklich unheimlich viel Spaß. Ich kann mich nicht daran erinnern, schlecht drauf gewesen zu sein oder Hunger gehabt zu haben. Ich wohnte noch zu Hause und musste keine Miete zahlen, aber trotzdem frage ich mich heute, wie es mir gelang, mit nur 15 Pfund in der Woche zurechtzukommen.“(17)

				Die Karriere von Bluesology gliederte sich in drei Abschnitte. Im ersten versuchten sie, aus eigener Kraft den großen Durchbruch zu landen. In der zweiten konzentrierten sie sich darauf, als Begleitband für amerikanische Sänger zu fungieren, die durch Großbritannien tourten. Und in der dritten wurden sie die Backup-Band für den britischen Bluesrock-Sänger Long John Baldry. Als „Come Back Baby“ sich nicht sofort als großer Chartstürmer erwies, versuchten Reggie, Mike, Rex, Stuart und Dave, mit einer anderen Strategie zu Stars zu werden.

				1966 ließen sie sich von amerikanischen Showgrößen engagieren, die für ihre Konzerte Begleitmusiker brauchten. „Im Gaumont State in Kilburn spielten wir bei Roy Tempest vor, und er sagte ‚Ja‘“, berichtete Elton. „Er bot uns einen Job als Band für Wilson Pickett an, und wir probten wie die Wilden … bis Pickett dann kam, sagte, dass wir lausig waren, und wieder nach Amerika fuhr. Wie man sich vorstellen kann, waren wir ziemlich enttäuscht. Allerdings nicht lange, denn wir bekamen gleich das nächste Engagement als Begleitband für Major Lance. Das war der Punkt, an dem wir beschlossen, Profimusiker zu werden. Wir begleiteten noch viele andere amerikanische Künstler wie zum Beispiel Patti LaBelle mit ihren Bluebelles.“(18)

				Major Lance, der Bluesology nach der Ablehnung durch Wilson Pickett eine neue Chance gab und ihnen den Schritt ins Profilager ermöglichte, hatte damals einige große Hits wie „The Monkey Time“ (1963), „Hey Little Girl“ (1963) oder „Um, Um, Um, Um, Um, Um“. Für Bluesology boten diese Gigs zudem eine hervorragende Möglichkeit, sich vor einem unvoreingenommenen Publikum zu beweisen, das die Band noch nicht kannte.

				Elton erinnert sich: „Major Lance war der erste, mit dem es losging, und dann folgte eine ganze Reihe weiterer Künstler. Wir spielten zweimal mit Patti LaBelle & The Bluebelles, hatten zwei Konzerte mit den Original Drifters, eine ganze Tournee mit Doris Troy und eine mit den Ink Spots und Billy Stewart. Zwischendrin, wenn wir keine anderen Musiker unterstützten, leisteten wir die obligatorischen Auftritte in Hamburg ab. Das war noch so eine Erfahrung, die mich erwachsen werden ließ und wirklich weiterbrachte. Danach fuhren wir nach Schweden und einen Monat nach Südfrankreich. Wir machten eben so ganz mittelmäßige Dinge.“(19)

				Billy Stewart brachte Bluesology entscheidend voran. Er war ein echter Musikprofi, der in den 1950er-Jahren von Bo Diddley entdeckt worden war; seine ersten eigenen Aufnahmen hatte er 1956 eingespielt. Von Bluesology erwartete er, dass sie auf der Bühne richtig abrockten, und er duldete es nicht, wenn jemand nicht sein Letztes gab. Die Forderung nach punktgenauen Arrangements und prägnantem Zusammenspiel auf der Bühne wusste Elton später sehr zu schätzen: „Billy Stewart hat uns wirklich zusammengeschweißt. Er war auf der Bühne hervorragend … einfach unglaublich. Sein Timing, sein Showtalent und seine Stimme waren einfach großartig.“(20)

				Die Aufträge, die ihnen Roy Tempest vermittelte, erwiesen sich oft genug als Sprung ins kalte Wasser. Die Soulmusiker, die er nach England holte, hatten oft den Höhepunkt ihrer Karriere längst überschritten. Zudem stellte Tempest den durchreisenden Künstlern seine eigene Wohnung als Hotel zur Verfügung und berechnete den Bandmitgliedern für die bescheidene Unterkunft sogar noch Miete. Zu seiner Geschäftsstrategie gehörte es, Bands zu engagieren, die eine bestimmte Erfolgsgruppe imitierten, und lediglich das Wörtchen „Original“ dem Bandnamen hinzuzufügen, um Schwierigkeiten mit dem Copyright zu vermeiden. Er holte beispielsweise eine Band, die wie die Drifters klang, und nannte sie „Original Drifters“, um zu vertuschen, dass die Sänger nicht das Geringste mit dem eigentlichen Hit-Ensemble zu tun hatten. „Tempests Doppelgänger waren faszinierend“, berichtet Elton, „und wie es uns je gelang, die Tourneepläne einzuhalten, weiß ich nicht mehr. Tempest kam später wegen dieser Geschichte mit den nachgemachten Bands aus den USA sogar in die Zeitung … ich erinnere mich an ‚James Brown Jr.‘ und ‚The Original Supremes‘, und wir spielten ein paar Mal als Backing-Band für ‚The Original Drifters‘. Richtig leid taten mir die Ink Spots, weil das Publikum erwartete, dass sie so ähnlich wie die Drifters sein würden. Als wir im Ritz und im Plaza in Birmingham auftraten, hatten sie drei Leute engagiert, die vorn an der Bühne standen und klatschten, um die Zuschauer zumindest ein bisschen in Fahrt zu bringen. Der Laden war voll, als sie auf die Bühne gingen, und leer, als sie ihren Auftritt beendeten. Das war wirklich schade, denn sie waren total nett. Sie fingen meist mit ‚Back In Your Own Yard‘ an, den Abschluss bildete ‚When The Saints Go Marchin’ In‘, und sie spielten auch Sachen wie ‚Whispering Grass‘. Aber selbst damals waren die Zuschauer im Twisted Wheel so hip, dass sie eine echte 78er-Schallplatte der Ink Spots ins Konzert mitbrachten, die sie irgendwo auf dem Dachboden aufgestöbert hatten, und sie auf den Schultern trugen. Das Wheel und das Mojo waren die angesagtesten Läden überhaupt.“(21)

				Die aufregendste Band, mit der Reggie und seine Mitmusiker damals spielten, war zweifellos Patti LaBelle & The Bluebelles. Die vier jungen Frauen – außer Patti selbst waren noch Sarah Dash, Nona Hendryx und Cindy Birdsong dabei – stammten aus dem Süden von New Jersey und aus Philadelphia und sangen seit 1962 zusammen. Ihr erster Hit hieß „I Sold My Heart To The Junkman“, später folgten eher am Mainstream-Geschmack ausgerichtete Standards wie „Danny Boy“, „You’ll Never Walk Alone“ und „Over The Rainbow“, das aus jenem Film stammte, der später Eltons Album Goodbye Yellow Brick Road stark beeinflussen sollte: Der Zauberer von Oz. 

				Als Patti, Nona, Sara und Cindy 1966 durch England tourten, hatten sie eine Phase des Stillstands in ihrer Karriere erreicht. Selbst in den USA konnten sie nicht die Charthits verzeichnen, wie sie beispielsweise die Supremes oder Martha Reeves & The Vandellas vorlegten. Dennoch stand den Bluebelles der ganz große Erfolg noch bevor.

				1967 stieg Cindy aus, um Florence Ballard bei den Supremes zu ersetzen. Patti, Nona und Sarah blieben zusammen und benannten sich 1970 in LaBelle um. Eine Weile arbeiteten sie mit demselben Manager zusammen, der auch The Who betreute, Kit Lambert. Doch erst, als sie die Zügel ihrer Karriere in die Hände einer engagierten Managerin namens Vicki Wickham legten, ging es für sie wirklich voran. Anfang der Siebziger hatten sie mit „Lady Marmalade“ einen Riesenhit, und 1975, auf der Höhe ihres Ruhms, kamen sie wieder mit Reginald Dwight zusammen – der inzwischen längst Elton John hieß.

				Sarah Dash, Nona Hendryx, Cindy Birdsong und Patti LaBelle lernten Reg Dwight 1966 kennen, als sie ihre ausgedehnte Tour durch die Clubs und Diskotheken Großbritanniens begannen. „Unsere Band trafen wir in London“, berichtete Sarah. „Man hatte den Jungs die Musik schon vorab zugeschickt, aber aus irgendeinem Grund brachten wir damals Balladen und alles Mögliche, und bei ein paar Sachen waren sie sich nicht ganz sicher, wie sie die hinkriegen sollten. Wir sangen softe Songs wie ‚You’ll Never Walk Alone‘ oder ‚Groovy Kind Of Love‘, das damals ein großer Hit war.“(22)

				Auch an den 19-jährigen Reggie Dwight erinnerte sich Sarah: „Er war ein kleiner, rundlicher Kerl mit Brille. Er war einfach süß, immer guter Laune und ein ganz angenehmer Typ, der ja auch einige Jahre jünger war als wir. Er war noch ein Teenager, immer gut drauf und ein bisschen kindlich. Außerdem fand er es total aufregend, mit einer Band aus Amerika zusammenzuarbeiten. Damals hatte ich keine Ahnung, dass er ein so vielseitiger Songwriter war. Für mich war er der Typ in der Band, der den Sound zusammenhielt. Es gab ein paar Momente, in denen es nicht so gut lief, aber wir mussten ja durchhalten.“(23)

				LaBelle und Bluesology traten nicht nur in der britischen Hauptstadt auf, sondern reisten im Zickzack durch ganz Großbritannien. „Wir spielten in zahllosen Clubs im Norden, und das war wirklich harte Arbeit“, berichtete Dash. „Weil wir so lange in England waren, mieteten wir uns eine Wohnung. Das erste Mal blieben wir für drei Wochen, und wir mussten immer Shilling-Münzen in die Gasuhr werfen, damit die Heizung lief. Für uns war das ein ganz schöner Kulturschock. Später hatten wir dann allerdings ein wenig mehr Luxus auf Tour.“(24)

				Sarah, aber auch die anderen drei Bluebelles, freundeten sich eng mit Reggie Dwight an. „Wir trafen uns bei den Proben. Sie spielten ja für uns. Hinter der Bühne war es oft langeweilig, wenn wir in Orten wie Manchester festsaßen. Patti liebte damals Ingwerkekse, ebenso wie Elton, den wir damals noch Reggie nannten. Es gibt ein Foto von Patti und Elton, auf dem sie beide diese runden Ingwerkekse wie kleine Kreise im Mund haben. Elton war uns gegenüber immer sehr respektvoll. Es war eine schöne Zeit. Er war einfach ein rundlicher, aufgeweckter kleiner Bursche.“(25)

				Auf die Frage, wie es war, Bands wie Patti LaBelle & The Bluebelles zu begleiten, meinte Elton: „Hart. Ich meine, wir waren zunächst mal nicht die beste Band der Welt. Damals brachten LaBelle langsame Sachen wie ‚Over The Rainbow‘ und ‚Danny Boy‘; Sachen, die in den Clubs die völlig falsche Auswahl waren. Am besten kamen Songs wie ‚I Sold My Heart To The Junkman‘, ‚Groovy Kind Of Love‘ oder ‚All Or Nothing‘ an. … Seien wir ehrlich, wir waren eine sehr durchschnittliche Begleitband, und wenn man Patti LaBelle heute fragen würde, dann würde sie sicher ebenfalls sagen, dass Bluesology nicht die beste Truppe war, als sie zum ersten Mal nach England kam. Und sie hätte Recht!“(26)

				Dennoch hatte Patti nur lobende Worte für Elton übrig. „Zu Beginn der Tour taten wir uns mit der energiegeladenen englischen Band Bluesology zusammen, die damals viele amerikanische Künstler begleitete. Nach den Konzerten kamen sie oft mit zu uns, und wir betranken uns und spielten Karten. Der Pianist Reggie Dwight spielte Klavier wie kein anderer Weißer, den ich je gehört habe.“(27)

				Vor und nach den Konzerten saßen die Musiker gern beim Kartenspiel zusammen. Patti spielte am liebsten Tonk, eine Abart von Rommé, für das man ein Standarddeck von 52 Karten benötigt. „Reggie dachte aus irgendeinem Grund, er sei mit den Karten genauso gut wie am Klavier“, berichtete Patti amüsiert. „Er gab nicht auf, bis ich das ganze Bisschen Geld gewonnen hatte, das er besaß. ‚Komm schon, Patti‘, sagte er immer mit seinem süßen britischen Akzent. ‚Noch eine Runde Tonk, und dann gewinne ich meine ganzen Scheine zurück.‘ Dabei hat er nie etwas gewonnen außer meiner Sympathie. Ich hätte ihn mit leeren Taschen nach Hause gehen lassen können, aber ich ließ nie zu, dass er hungern musste. Wenn ich sein ganzes Geld gewonnen hatte, kochte ich Reg das größte, schärfste Abendessen, das er je gegessen hatte. Anschließend saßen wir zusammen und unterhielten uns – über Musik, die USA, über seine Träume.“(28)

				Einige Monate später gingen Patti LaBelle & The Bluebelles erneut auf Großbritannien-Tournee, und wieder waren Bluesology mit Reg Dwight ihre Begleitband. „Als wir zurückkamen, spielte er nicht mehr mit denselben Leuten, sondern hatte sich eine neue Besetzung gesucht“, sagte Sarah Dash.(29) Bluesology war im stetigen Wandel begriffen, und eine Weile sah es so aus, als ob Reggie das einzige Element war, das die Band zusammenhielt.

				Die dritte und letzte Bluesology-Phase wurde durch einen rockenden Bluesmusiker eingeläutet, der sich Long John Baldry nannte. Er hatte sehr großen Einfluss auf die Entwicklung, die aus Reg Dwight schließlich Elton John werden ließ. Baldry vermittelte Reg neue musikalische Erfahrungen, und er war der erste, der ihm in die Augen sah und rundheraus erklärte, er werde nie viel Glück bei Frauen haben – weil er schwul sei.

				Die Karriere von Long John Baldry verlief in vielen Phasen ähnlich wie die von Elton John. Viele Male legte er auf den Mainstream an, und seine Laufbahn verzeichnete zahlreiche Höhepunkte. Er wurde vom Bluesmann zur Rocklegende, hatte einen überraschenden Pop-Hit, „entdeckte“ sowohl Rod Stewart als auch Elton John und sah sie beide dann einen Starstatus erlangen, der seinen eigenen Ruhm bei weitem überragte. Doch sie beide boten Baldry, als sie selbst zu Superstars aufgestiegen waren, ihre Unterstützung an und übernahmen die Koproduktion der beiden berühmtesten Alben seiner ganzen Karriere. 

				Seinen Spitznamen hatte der „lange“ John Baldry wegen seiner Größe von lichten zwei Metern bekommen, und er war überall, wo er erschien, eine imposante, gediegene Erscheinung. Der große Junge mit der klangvollen Stimme, der am 12. Januar 1941 zur Welt gekommen war, hatte zunächst im Kirchenchor gesungen, bevor er im Alter von zwölf Jahren den Blues entdeckte. Er liebte vor allem die Songs schwarzer Bluesmusiker wie Muddy Waters, Willie Dixon und Huddie „Leadbelly“ Ledbetter, die dafür sorgten, dass sich seine musikalischen Interessen grundlegend wandelten. Mit 15 stand Baldry das erste Mal in der Acton Town Hall auf der Bühne eines Clubs. Später beherrschte er auch die 12-saitige Akustikgitarre hervorragend und ging mit der Folk-Ikone Ramblin’ Jack Elliott auf Europa-Tournee.

				In London trat er häufig mit dem Gitarristen Davy Graham auf, und gemeinsam mit Cyril Davies und Alexis Korner wurde Baldry bald zu einem der führenden Musiker im berühmten Folkclub The Roundhouse in der Wardour Street. In den frühen Sechzigerjahren zog Baldry nach Dänemark, kehrte dann aber nach London zurück und machte sich einen guten Namen in der Clubszene, wo er mit seiner Art, Bluesgitarre zu spielen, Musiker wie Eric Clapton und Spencer Davis beeindruckte.

				Elton John kannte Baldry von seiner Musik und von der Bühne her. „Er war ein phantastischer Bluesgitarrist, insbesondere, wenn er ganz allein Sachen von Leadbelly brachte. Er war einfach überragend. Er war ein Pionier der britischen Bluesmusik und ganz weit vorne. Ohne John hätte es gar keine Bluesszene gegeben. Er war auf einer Höhe mit Alexis Korner und Cyril Davies. Und er trug immer schicke Anzüge und Krawatten und war ein unglaublich großer, imposanter Mann mit einem phantastischen Gespür für Mode.“(30)

				In London gab es damals eine Szene, in der sich alle Musiker, die in den Siebzigern Furore machen sollten, über den Weg liefen. Dabei spielte das Hotel auf Eel Pie Island im Londoner Bezirk Richmond, das viele Konzerte veranstaltete, eine besondere Rolle. Baldry trat dort oft als Headliner auf und traf dabei auch alle anderen Künstler, die sich damals bemühten, ein Publikum für ihre Art von Blues, Rock oder Jazz zu finden, darunter auch die Rolling Stones.

				Die Themse-Insel Eel Pie Island hatte ihren Namen erhalten, weil einst König Heinrich VIII. dort gern Aalpastete gegessen hatte. Etwa vierhundert Jahre später wurde sie zur Keimzelle einer ganz neuen Art britischer Popmusik. Der ehemalige Rolling Stones-Bassist Bill Wyman erinnerte sich: „Es gab dort einen tollen Rockclub. Wir spielten immer im Eel Pie Island Hotel. Früher war es einmal ein Jazz Club gewesen, aber das war, bevor wir dort anfingen. Es waren die Rolling Stones, die den Rock’n’Roll auf diese Insel brachten!“(31)

				Am 7. Januar 1964 spielte Long John Baldry mit seiner damaligen Band, Cyril Davies’ R&B Allstars, im Eel Pie Island Hotel. Cyril war in der Nacht zuvor überraschend gestorben, und der ehemals zweite Sänger der Gruppe, Baldry, übernahm nun die Leadstimme. Auf dem Heimweg hörte Baldry auf dem Bahnsteig, wie ein junger Mann laut Bluessongs grölte, und er war sofort beeindruckt.

				„Roderick David Stewart traf ich ungefähr zehn Minuten vor Mitternacht auf dem Bahnsteig der Twickenham Southern Railway Station, auf dem die Züge Richtung London abfahren“, erinnerte sich Baldry. „Es war eine kalte, feuchte, neblige Nacht, und der Bahnhof war damals noch ganz im viktorianischen Stil gehalten und von Gaslampen beleuchtet. Der Bahnsteig war leer, die dicke Nebelsuppe dämpfte alle Geräusche, und es war die perfekte Szenerie für einen Gruselfilm. Dann plötzlich drang durch den Nebel eine Mundharmonika an mein Ohr. Es war das Riff von Howlin’ Wolfs ‚Smokestack Lightning‘ und es war echter, unverfälschter Blues!“(32)

				Als die beiden ins Gespräch kamen, zeigte sich, dass der junge Mann mit der Mundharmonika eine sehr gute Stimme hatte, und so lud Baldry ihn ein, am darauf folgenden Freitag in sein Konzert und zu ihm auf die Bühne zu kommen. Stewart berichtete: „Wenn ich den Abend auf Eel Pie Island verbracht hatte, war ich meist sturzbesoffen, aber ich erinnere mich, dass dieser Typ verdammt groß war, und deswegen ging ich auf seine Idee ein. Am nächsten Morgen, als ich wieder nüchtern war, fragte ich mich allerdings dann doch: ‚Ach du lieber Gott, worauf habe ich mich da bloß eingelassen?‘“(33)

				Rod und Long John wurden enge Freunde, und es dauerte nicht lange, da sang Rod Stewart in Baldrys Band. Obwohl es viele Theo­rien darüber gibt, wie eng diese Freundschaft wirklich war, betonte Rod später, dass er und Long John nie miteinander ins Bett gingen, sondern sich wirklich nur platonisch sehr mochten. 

				Der Schallplattenproduzent Jimmy Horowitz meinte dazu: „Ich kenne Rod recht gut, und ich kannte auch Long John sehr gut, und ich bin mir sicher, dass es zwischen den beiden nie etwas gab. Rod ist ziemlich hetero und zog immer mit langbeinigen Blondinen herum. Er ist sich seiner Heterosexualität so sicher, dass er solche Gerüchte einfach nur ziemlich lustig findet. Es wurde immer viel darüber geredet, aber das war kompletter Blödsinn.“(34)

				Rod erinnerte sich belustigt: „John nannte mich auf seine schwule Tour gerne Phyllis. Später verpasste er Elton den Namen Sharon. Paul Jones [aus Manfred Manns Band] bekam den Spitznamen Pimply Pearl, weil er so furchtbar schlechte Haut hatte. Das war alles Johns Idee. Er war der große Boss.“(35)

				Baldry versuchte den großen Durchbruch mit einer Reihe von Bands. Sein nächstes Projekt nannte er The Hoochie Coochie Men; hier teilte er sich den Leadgesang mit Rod. Dann stießen Brian Auger und Julie Driscoll dazu, und sie nannten die Band Steampacket. Als auch Steampacket nicht den Sprung in den Mainstream schaffte, löste Baldry die Gruppe auf und suchte sich neue Mitstreiter.

				Eines Abends erschien er im Cromwellian Club, und dort stand eine Band auf der Bühne, die sich Bluesology nannte und bei der ein strebsam wirkender Musiker namens Reginald Dwight am E-Piano saß. Reggie und seine Kollegen kannten Baldry zumindest vom Sehen, so wie man sich in der Londoner Clubszene eben kannte. Und ehe man sich versah, heuerte Baldry Bluesology als seine neue Begleitband an.

				Elton John erinnerte sich an den schicksalhaften Abend: „John Baldry tauchte auf und fragte: ‚Hättest du nicht Lust, bei mir einzusteigen?‘ Und ich erwiderte: ‚Na, zumindest ist es ein Schritt in die richtige Richtung.‘ Ein Jahr spielten wir mit John, und am Anfang hatten wir ziemlich viel Soul im Programm. Unser Sänger Stuart A. Brown, Marsha Hunt, noch ein Sänger namens Alan Walker und Baldry selbst übernahmen den Gesang.“(36)

				Bluesology waren damals gerade wieder nach London zurückgekehrt, nachdem sie zuvor ein Konzert in Schweden gegeben hatten. „Nach unserer Rückkehr aus Stockholm taten wir uns mit Long John Baldry zusammen“, berichtete Elton. „Baldry hatte seit der Auflösung von Steampacket nichts mehr gemacht, und als er uns eines Abends im Cromwellian sah, bot er uns einen Job als Begleitband an. Er wollte wohl wieder etwas Ähnliches wie Steampacket auf die Beine stellen, mit Stuart A. Brown, Alan Walker und Marsha Hunt. Sie sang im alten Studio 51 Club vor und brachte eine A-capella-Version von ‚Love Is A Many Splendored Thing‘ – und sie war ziemlich übel. Baldry aber sagte: ‚Großartig, meine Liebe, du bist dabei.‘“(37)

				Weshalb Baldry sie einstellte, obwohl sie beim Vorsingen nicht überzeugt hatte, war für Elton klar: „Sie sah gut aus, und Marsha ist auf den ersten Blick eine beeindruckende Person. Sie war hübsch, und Baldry reichte es, dass sie schwarz war und einigermaßen singen konnte. Das war’s, was er wollte: Ein schwarzes Mädel, zwei Jungs und er selbst am Mikrofon.“(38)

				Natürlich stellt sich die Frage, weshalb Reggie Dwight, der ja immerhin auf der A-Seite der ersten Bluesology-Single selbst gesungen hatte, nicht ebenfalls in die erste Reihe drängte. „Ich wollte nicht der Leadsänger sein“, behauptete Elton allerdings. „Ich wollte die Backing-Vocals machen, die ‚Ooohs‘ und ‚Aaahs‘. Aber ich durfte nicht mal das. Als wir mit Baldry loslegten, gab es vier Leadsänger, von daher bestand absolut kein Bedarf an weiteren Stimmen.“(39)

				Reggie mochte und bewunderte John Baldry, und die beiden blieben Freunde, solange Long John lebte. Es war damals nur dem innersten Freundeskreis des Bluesgitarristen bekannt, dass er homosexuell war. Eric Clapton erklärte: „Er war sehr elegant und auffällig gekleidet, und dazu hatte er einen höchst bissigen Sinn für Humor. Dass er schwul war, habe ich erst viel später erfahren. Damals wusste ich auch noch gar nicht so richtig, was ‚schwul‘ überhaupt bedeutete.“ Außerdem, fügte Eric hinzu, habe Baldry den Eindruck vermittelt, dass sein Privatleben niemanden etwas anging: „Es umgab ihn schon eine Art dunkles Geheimnis, etwas, an das ich nie wirklich herankam. Ich spürte einfach nur, dass er Probleme hatte. Ich weiß nicht, ob er sich in dieser Phase seines Lebens wirklich schon mit seiner Sexualität ausgesöhnt hatte. In den Siebzigern war er dann ja sehr viel offener, nachdem er sich geoutet hatte, obwohl ich gar nicht weiß, ob er das jemals offiziell getan hat. Aber im privaten Bereich war es auf alle Fälle bekannt, dass er schwul war.“(40)

				Im Juni 1967 veröffentlichten die Beatles ihr psychedelisches Meisterwerk Sgt. Pepper’s Lonely Hearts Club Band, und der „Summer of Love“ wurde ausgerufen. Plötzlich war der so genannte „Hippie-Chic“ angesagt, man trug farbenfrohe Kleidung und bunte Halsketten. Baldry beschloss, dass auch Bluesology auf diesen Zug aufspringen sollten. Elton: „Es war der Höhepunkt der Flower-Power-Zeit, und wir gingen übergangslos von den Jimmy Witherspoon-Songs zum Sound von Pink Floyd über. Einmal spielten wir in der Floral Hall in Scarborough, und Baldry brachte uns dazu, Schlaghosen und Kaftans zu kaufen – es war total schrecklich. Über Nacht wechselten wir von Satinhemden mit Rüschen ins komplette Love & Peace-Outfit.“(41)

				Wie alle anderen, die durch die Clubs zogen – Reggie Dwight eingeschlossen –, sehnte sich auch Long John Baldry nach dem großen Durchbruch. Er schaffte es 1967 mit einer schmalzigen Popsingle, die den Titel „Let The Heartaches Begin“ trug.

				 „Als Baldry mit ‚Let The Heartaches Begin‘ seinen großen Hit hatte, trennte er sich ziemlich schnell von Stuart, Alan und Marsha“, berichtete Elton, „weil es schlicht unökonomisch war. Baldry war der fairste Typ, mit dem ich je gearbeitet habe. Ich mochte ihn unglaublich gern, und der einzige Grund, weshalb ich so lang bei ihm blieb, war der, dass es einfach so viel Spaß machte, für ihn zu arbeiten. Damals hatten wir eine ziemlich gute Band beisammen: Neil Hubbard an der Gitarre, Freddy Gandy am Bass, Pete Gavin am Schlagzeug, Elton Dean spielte Saxophon und Marc Charig Trompete. Es war die letzte Bluesology-Besetzung. Baldry schleppte ein Tonbandgerät zu allen Auftritten mit und spielte die Orchesterbegleitung für ‚Let The Heartaches Begin‘ darauf ab. Wir brachten unseren Set, bis Baldry den großen Hit ankündigte und das Publikum kreischte, und dann dröhnte das große Orchester los. Einmal ereignete sich eine ganz lustige Geschichte. Baldry hatte einen Club in Haverford West voll und ganz ausverkauft, und er war mitten in diesem Song, dem großen Hit, mit dem nach all den Jahren gar keiner mehr gerechnet hatte, als sich ein Mädchen wild an sein Mikrofon klammerte und er plötzlich brüllte: ‚Wenn du mein Mikrofon kaputt machst, dann zahlst du mir fünfzig Pfund!‘ Dann schlug er ihr richtig auf den Kopf. Sowas mochte ich an Baldry.“(42)

				Baldrys großer Hit war jedoch auch für Reggie ein großer Segen. „Let The Heartaches Begin“ war natürlich die A-Seite der Single gewesen, aber für die B-Seite hatte Baldry den von Reginald Dwight komponierten Song „Oh Lord, You Made The Night Too Long“ aufgenommen, und so bekam Reggie für jedes verkaufte Exemplar Tantiemen als Songwriter. Später sagte er: „Ich habe enorm viel Geld dadurch eingenommen, und ich bekomme heute immer noch gelegentlich einen Scheck aus Italien über vier Pence, wenn mal wieder ein paar Stück umgesetzt worden sind.“(43)

				Doch allmählich strebte Reggie nach Höherem, als nur der Keyboarder für Bluesology und Long John Baldry zu sein. Er hatte keine Lust mehr, nur im Hintergrund zu stehen, und außerdem bekam er allmählich das Gefühl, dass seine Band ihn auf der Karriereleiter nicht mehr viel weiter nach oben würde bringen können. Er wollte auf eigene Rechnung Rock’n’Roll spielen, und Bluesology schienen in kreativer Hinsicht längst an einem toten Punkt angelangt zu sein. 

				„Bluesology frustrierten mich schließlich sehr“, erklärte Elton, „weil keiner von den Jungs wirklich den Ehrgeiz hatte, höher hinaus zu kommen. Es war eine gute Band mit guten Musikern, aber ihnen reichte es, wenn sie am Ende der Woche ihre vierzig Pfund bekamen. Ich war immer echt neidisch, wenn ich andere Bands beim Proben beobachtete, wie zum Beispiel einmal The Move in Birmingham. Ich wusste, dass sie es schaffen würden, weil sie so viel Energie hatten. Aber in unserer Band fehlte eben gerade dieser Ehrgeiz, sie blieb aus Loyalität zusammen. Mir gab es schließlich den Rest, als wir in den kleinen Theatern auftraten. Es ist so grässlich, wenn man vor Leuten spielt, die Fish and Chips essen und auf ihren Tellern rumtrommeln. Wenn ich je wieder auf diese Bühnen muss, wäre das mein Ende.“(44)

				Reggie Dwight hatte das Gefühl, dass er mit Bluesology und Long John Baldry so weit gekommen war wie möglich. Er war inzwischen zwanzig Jahre alt, und obwohl er mitten in der Londoner Musikszene steckte, spürte er, dass er einen Sprung nach vorn wagen musste. Er war überzeugt, dass er nur dann den Durchbruch schaffen würde, wenn er seinen neuen Traum konsequent weiterverfolgte: den Traum, ein erfolgreicher Songwriter zu werden.
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				Für Reggie Dwight begann eine neue Zeit. Er hatte beschlossen, auf sein Glück zu vertrauen, und er war bereit, dafür alles in seinem Leben zu ändern. Er träumte immer noch davon, eines Tages selbst ein großer Star zu sein, und er fühlte, dass die Zeit gekommen war, diesen Traum voranzutreiben. Reg hatte miterlebt, wie sein Bandkollege Long John Baldry mit „Let The Heartaches Begin“ plötzlich einen Nummer-Eins-Hit gelandet hatte. Er hatte gesehen, wie eine einzige Platte die Karriere eines Musikers für immer verändern konnte, und er sehnte sich danach, selbst eine solche Chance zu bekommen.

				Schon bald plante er den Ausstieg aus Bluesology – er wollte nicht länger in einer Begleitband versauern. Über sein Leben damals sagte er später: „Ich wollte einfach auf der Bühne stehen und den Leuten zeigen, was ich konnte, und deswegen deprimierte mich Bluesology so sehr – ich war dort ein Nichts. Es spielen so viele Leute in Bands, die Angst davor haben, den großen Sprung zu wagen, oder die niemals die Chance dazu bekommen. Sie wollen wirklich vorankommen, trauen sich aber nicht. Ich selbst habe es auch nur gewagt, weil ich so verzweifelt und elend war, dass mir praktisch nichts anderes übrig blieb.“(1)

				Eine Weile glaubte Elton, ihm würde der Absprung am ehesten gelingen, wenn er zu einer etablierten Band wechseln und deren Sänger und Frontmann werden könnte. Auf dem Weg zum Ruhm musste er einige Enttäuschungen hinnehmen, als er von durchaus namhaften Künstlern abgelehnt wurde. Er stellte sich bei zwei verschiedenen Bands vor, die damals gerade einen neuen Sänger suchten, und probierte es bei den Avantgarde-Rockern King Crimson sowie bei den Artrockern von Gentle Giant, die beide absagten. Sein Schicksal hätte sicher einen ganz anderen Verlauf genommen, wäre er mit King Crimson erfolgreich geworden – vielleicht würde er heute bei seinen Konzerten nicht „Your Song“ als besonderes Schmankerl bringen, sondern den psychedelischen Klassiker der Band, „Lark’s Tongues In Aspic“.

				Es waren noch einige Veränderungen nötig, bevor Reg die Höhen erklimmen konnte, nach denen er sich so sehnte. Das erste große Hindernis auf dem Weg zum Starruhm war sein Name. Wer konnte sich schon einen schillernden Rockstar vorstellen, der Reginald ­Kenneth Dwight hieß – und der mit seiner dicken Brille auch noch wie ein Bücherwurm aussah?

				Der frustrierte Sänger beschloss, seine ganze Bühnenpersönlichkeit von Grund auf umzukrempeln. „Während meiner Zeit bei Bluesology flogen Caleb und ich einmal von Schottland zurück nach London, und im Bus von Heathrow in die Stadt sagte ich zu ihm: ‚Wenn ich selbst Platten aufnehme, dann will ich das nicht als Reg Dwight tun … das hört sich doch schrecklich an, oder?‘ Mir gefiel der Name Elton, weil unser damaliger Saxophonist so hieß. Es ist ein guter Name, den auch nicht allzu viele Leute tragen. Caleb sagte dann: ‚Wieso nimmst du nicht Baldrys Namen?‘ Und so kamen wir auf Elton John.“(2) Und das war’s. Seit dieser Zeit nannten ihn nur noch die Leute, die ihn von früher kannten, Reg. Es war die Geburt des Rockstars, der später weltweit als Elton John bekannt wurde.

				Nachdem er seinen Bühnennamen gefunden hatte, machte sich Elton daran, auch die übrigen Veränderungen voranzutreiben. Ihm war klar, dass er finanziell nicht in der Lage war, den alten Job hinzuwerfen, bevor er nicht einen neuen hatte oder zumindest einen klaren Weg vor sich sah, den es sich einzuschlagen lohnte. „Ich wusste ja, dass ich jede Woche gutes Geld verdiente, aber ich fing an, mich nach anderen Möglichkeiten umzusehen. Ich bewarb mich auf einen Posten als Plattenpromoter bei Phillips Records, so verzweifelt war ich. Aber ich wurde nicht genommen. Dann entdeckte ich eine Anzeige von Liberty Records im New Musical Express, die neue Talente suchten. Damals spielte ich immer noch bei Baldry, aber ich vereinbarte dort trotzdem einen Termin und sagte den Leuten bei Liberty, dass ich glaubte, Songs schreiben zu können – die Musik, nicht die Texte. Dann fragten sie mich, ob ich singen könnte, und ich sagte, na klar. Ich ging in die Regent Sound Studios in der Denmark Street und nahm fünf Titel auf. Da ich in der Band nie sang, konnte ich mich nur an die Nummern erinnern, die ich früher in der Bar des Northwood Hills Hotels gebracht hatte, und spielte daher ein paar Sachen von Jim Reeves ein … ‚I Love You Because‘, ‚I Won’t Forget You‘, ‚He’ll Have To Go‘ …  Ich sang sogar ‚Mammy‘. Bei Liberty hatte man die Sachen natürlich kaum angehört, da kreischten gleich alle ‚Nein!‘. Aber irgendjemand wandte ein: ‚Da ist doch dieser Typ aus Lincolnshire, Bernie Taupin, der Texte schreibt.‘ Man zeigte mir ein paar davon, ich sah sie durch und ich fand sie sogar ziemlich gut.“(3)

				Bernie Taupin war damals ein zerbrechlich wirkender Siebzehnjähriger mit lebhafter Phantasie. Er wurde am 22. Mai 1950 geboren und war auf dem Land, im Grünen aufgewachsen. Literatur begeisterte ihn, er las die Werke von Somerset Maugham, Oscar Wilde und Christopher Isherwood. Auch faszinierten ihn Cowboys, Pioniere und die amerikanischen Südstaaten rund um 1800; Themen, die später immer wieder in seinen Texten auftauchten. Musikalisch war er vom Folksänger Woody Guthrie beeinflusst und von Countrysängern wie Marty Robbins, der mit den Songs „El Paso“ und „A White Sports Coat (And A Pink Carnation)“ berühmt geworden war. Bernies Lieblinge in der damals aktuellen Rockszene waren unter anderem Jimi Hendrix und Bob Dylan.

				Taupin berichtet: „Im Gegensatz zu Elton wuchs ich in einer sehr ländlichen Gegend im Norden Englands auf, in Lincolnshire. Mein Vater war Farmer, aber meine Mutter hatte eine gute literarische Bildung, weil mein Großvater Universitätsprofessor gewesen war. Sie hielt mich an zu lesen, und ich las unglaublich gern epische Gedichte. Mein Interesse an der Musik begann, als ich anfing, Radio zu hören, ­insbesondere den amerikanischen Militärsender AFN. Zuerst begeisterte ich mich für Skiffle. Da gab es diesen Typen, Lonnie Donegan, der die ganzen tollen Songs von Leadbelly und Woody Guthrie coverte. Zu Anfang glaubte ich, Donegan hätte sie selbst geschrieben, diese großen Songerzählungen wie ‚John Henry’s Hammer‘. Dann entdeckte ich Musiker wie Johnny Horton und Johnny Cash, die in ihren Songs ganze Geschichten erzählten. Es war eine Kombination aus den Geschichten und Folk Music, weil Folk eben auch immer dieses erzählerische Element hatte.“(4)

				Ein Schlüsselelement für Taupins Erfolg als Songwriter war die Tatsache, dass jeder seiner Texte eine Geschichte zu erzählen schien oder zumindest eine Szene umriss. Ob er über Gefühle oder über Geschehnisse schrieb, seine Worte nahmen den Hörer stets mit auf eine Reise. „Mich faszinierten lange, epische Gedichte, Coleridge und solche Sachen, so wie sich viele andere junge Leute für Popmusik begeisterten. Ich liebte Geschichten. Eine Geschichte zu schreiben und die musikalisch umsetzen zu lassen, das war eine wundervolle Vorstellung. Dann war ich besessen von jeder Form von Americana, und von dort war es ein natürlicher Schritt zu Country Music und Sängern wie Woody Guthrie, der die amerikanische Gesellschaft dokumentierte“, erklärte er.(5)

				Taupin hatte zur gleichen Zeit wie Elton auf die Anzeige im New Musical Express geantwortet, aber zunächst einmal kalte Füße bekommen. „Die Anzeige hatte ich auch gesehen“, erklärte Bernie. „Es war 1967, und ich hatte schon eigene Gedichte verfasst. Es waren psychedelische Sachen, es ging um ‚canyons of your mind‘ und so. Ich spielte kein Instrument, das kann ich bis heute nicht, aber ich höre beim Dichten Melodien in meinem Kopf. Also schrieb ich einen Brief, in dem stand, dass ich jemanden bräuchte, der meine Texte mit Musik versah! Abgeschickt habe ich ihn aber nicht, sondern weggeworfen. Meine Mutter fischte ihn jedoch aus dem Papierkorb und gab ihn in die Post.“(6)

				Die Briefe der beiden Nachwuchskünstler führten für beide zu unerwarteten Ergebnissen. Elton bewarb sich auf die Stelle und fiel im Vorstellungsgespräch durch, weil er keine Texte verfasste. ­Bernie bewarb sich ebenfalls und wurde nicht genommen, weil er keine Musik schrieb. Bis man auf den Gedanken kam, die beiden zusammenzuspannen, um so das komplette Paket zu bekommen. Eines der erfolgreichsten Songwriterteams des 20. Jahrhunderts war geboren.

				„Ich traf Bernie über diese Stellenanzeige“, sagte Elton. „Eine Plattenfirma hatte sie aufgeben: ‚Talente gesucht: Liberty Records‘. Bernie hatte sich auch beworben, und ich sprach mit einem gewissen Ray Williams, der uns dann schließlich auch zusammenbrachte. Ich sagte damals: ‚Hey, ich glaube schon, dass ich Songs schreiben kann, nur mit den Texten hapert es.‘ Bernies Brief lag noch auf seinem Schreibtisch, und deswegen sagte Ray: ‚Hier, dieser Typ schreibt Texte.‘ Und das war’s. Bernie hörte später ein paar Sachen, die ich so machte, und sie gefielen ihm. Und als ich fragte: ‚Meinst du, wir sollten uns zusammentun?‘, sagte er: ‚Ja.‘ Wir unterschrieben schließlich bei Dick James Music. Der Verlag garantierte uns zehn Pfund die Woche, die dann mit den tatsächlichen Tantiemen verrechnet wurden, und als ich den Vertrag in der Tasche hatte, stieg ich bei der Band aus, bei der ich bis dahin gespielt hatte.“(7)

				Bernie erinnert sich: „Wir lernten uns im Juni oder Juli 1967 kennen, über die berühmte Anzeige im New Musical Express. Sie stammte von einer Plattenfirma namens Liberty Records, die sich gerade von EMI lösen wollte. Sie suchten Komponisten, Texter, Produzenten, neue Talente. Ich hatte in Nordengland schon eine Reihe von Jobs ausprobiert und war ähnlich wie Elton ziemlich verzweifelt. Als ich die Anzeige sah, dachte ich, da ich ja Gedichte schrieb, könnte ich es einmal als Songtexter versuchen. Ich hätte damals nie gedacht, dass sich irgendwas daraus entwickeln könnte.“(8)

				Leider kamen Bernie und Elton nicht zusammen, um gleich als erstes „Bennie & The Jets“ zu schreiben und damit über Nacht berühmt zu werden. Nach dem ersten Treffen folgte eine Reihe fruchtloser Versuche, bevor sich endlich der Erfolg einstellte. Elton unterlegte als erstes einen von Bernies Texten mit seiner Musik und spielte ein Demo ein. Der Titel hieß „Scarecrow“.

				Damals stand Psychedelia in voller Blüte, Bands wie Strawberry Alarm Clock („Incense And Peppermints“) oder die Electric Prunes („I Had Too Much To Dream Last Night“) sorgten für Furore und Songs wie „Pictures Of Matchstick Men“ von Status Quo und „Whiter Shade Of Pale“ von Procol Harum wurden Hits. Der Erfolg war umso größer, je verrückter das Image war. Taupin erklärte: „Man darf nicht vergessen, es war 1967, der Höhepunkt der Flower-Power-Zeit und der Hippies. Die Beatles hatten Sgt. Pepper veröffentlicht und die Stones Their Satanic Majesties’ Request. Es wimmelte vor ‚flowers of your mind‘ oder ‚elephant’s gardens‘, und da ich damals absolut empfänglich für alles war, was rund um mich herum geschah, verfasste ich sofort sechs grauenhafte Texte, furchtbar aufgeblasen und scheußlich, mit Titeln wie ‚Swan Queen Of The Laughing Lake‘ oder ‚Year Of The Teddy Bear‘ und so. Ich dachte: ‚Damit wird’s schon klappen‘, und ich schickte sie diesem Ray Williams. Ich dachte nicht im Traum daran, dass ich überhaupt eine Antwort bekommen würde, aber ein paar Wochen später kam ein Brief, in dem stand: ‚Wir finden Ihr Material sehr interessant. Wir wissen allerdings nicht, was wir mit Texten allein anfangen sollen.‘ Songwriter schrieben damals eben einfach ihre eigenen Songs, und die Worte fielen ihnen ein, sobald sie die Melodie hatten. Es war eine ungewöhnliche Situation, aber sie waren offenbar beeindruckt.“(9)

				Elton fiel es zunächst nicht immer leicht, etwas aus Bernies Texten zu machen. „Ganz am Anfang schrieb er ganz selten in Reimform“, berichtete Elton. „Es gab um die 115 Zeilen, und ich fragte mich, wo zum Teufel fange ich da bloß an? Aber nachdem ich mich ein bisschen eingewöhnt hatte, war es gar nicht so schwer. Damals waren die Songs noch wesentlich komplexer, weil Taupin eben nicht im typischen Strophe-Refrain-Muster schrieb.“(10)

				Schließlich lernten sich die beiden dann doch kennen. Elton: „Nachdem man uns bei Liberty abgelehnt hatte, sagte Ray Williams: ‚Ich bin an einem Musikverlag beteiligt, der sich Gralto nennt, drüben bei Dick James Music‘, und dort meldete ich mich daraufhin mal. Mit Caleb Quaye als Studiotechniker nahm ich Demos der Songs auf. Eines Tages waren wir gerade mitten in den Aufnahmen, als plötzlich ein Typ auftauchte und sich in eine Ecke setzte. Als wir fertig waren, kam er auf uns zu und sagte: ‚Ich bin Bernie Taupin.‘ Ich sagte: ‚Hallo.‘ Dann gingen wir in den Lancaster Grill auf der Tottenham Court Road, tranken einen Kaffee und beschlossen, künftig zusammen Songs zu schreiben.“(11)

				1967 unterschrieben Elton und Bernie beim Musikverlag von Dick James, und nachdem Elton ein paar letzte Engagements mit Long John Baldry abgeleistet hatte, war er nun plötzlich ein hauptberuflicher Songwriter und hatte einen Kompagnon.

				Der Verlag von Dick James hatte ebenfalls eine interessante Geschichte. James war 1920 als Isaac Vapnick geboren worden, änderte jedoch bald seinen Namen und wurde Schnulzensänger. 1956 hatte er in England einen recht großen Hit mit der Titelmelodie der Fernsehserie The Adventures Of Robin Hood. Mit dem Wissen, das er als Sänger über das Musikgeschäft erworben hatte, gründete er einen erfolgreichen Musikverlag, den er Dick James Music (DJM) nannte. 

				1963 war der Schallplattenproduzent George Martin verzweifelt auf der Suche nach einem Verleger, der sich um die Songs der aufstrebenden jungen Band kümmern wollte, die Martin vertrat. Die damals noch unbekannte Gruppe nannte sich The Beatles. Beinahe jeder Verleger rund um die Londoner Denmark Street hatte schon abgelehnt, als Martin in der New Oxford Street 71–75 vorstellig wurde. Dass Dick James die Werke der Beatles unter dem Namen Northern Songs verlegte, war einer der größten Treffer seiner ganzen Karriere. Als die vier Liverpooler ein Jahr später zur heißesten Nummer im ganzen Musikgeschäft wurden – und es bis zum Ende der Sechziger bleiben sollten –, verdiente sich Dick James eine goldene Nase. 

				Nachdem er die Beatles für sein Unternehmen verpflichtet hatte, ging er auf die Suche nach potenziellen neuen Songwriter-Legenden aus dem Rockbereich, die es vielleicht ähnlich weit bringen würden. So kümmerte er sich beispielsweise auch um die Hollies, für deren Songs er einen eigenen Subverlag gründete. Aus den Vornamen der drei wichtigsten Bandmitglieder – Graham Nash, Allan Clarke und Tony Hicks – bastelte er den Verlagsnamen Gralto, und dies war der Firmenzweig, bei dem Elton und Bernie unterschrieben.

				Von diesem Augenblick an waren Elton John und Bernie Taupin so gut wie unzertrennlich. In den Siebzigern, als Eltons Ruhm seine ersten Höhen erreichte, stellten sich natürlich viele die Frage, ob die beiden ein Paar waren oder nicht. Elton fand Bernie in verschiedener Hinsicht sicherlich auch attraktiv, und er hatte nie zuvor eine so innige und lange Freundschaft gehabt wie mit Bernie. War er in Bernie verliebt? „Oh ja“, gab er später zu. „Aber es war nie etwas Sexuelles. Ich hätte mich nie an ihn herangemacht. Ich bewunderte ihn vielmehr, so wie einen Bruder. Sicher habe ich ihn geliebt, aber nicht körperlich. Er war der Seelenverwandte, nach dem ich mich mein ganzes Leben gesehnt hatte.“(12)

				Als Bernie beschloss, nach London zu ziehen und hauptberuflicher Songwriter wie Elton zu werden, hatte er zunächst keine Wohnung. Kein Problem. Sheila und Derf sprangen kurzerhand ein. Sie waren offenbar bereit, alles zu tun, damit Elton glücklich war und sich geliebt fühlte. Es war dennoch sehr großzügig, Taupin in die kleine Drei­Zimmer-Maisonettewohnung einziehen zu lassen, die sie am Frome Court bewohnten. Damit sie beide in Eltons winzigem, mit Schallplatten vollgestopften Schlafzimmer Platz hatten, kauften Sheila und Derf ein Etagenbett für die beiden Jungs, die damals 20 und 17 waren. Sie lebten zusammen, sie schrieben zusammen Songs, und sie arbeiteten hart daran, sich im Musikbusiness einen Namen zu machen, das von Ehrgeiz und Wettbewerb geprägt war. 

				Obwohl sie sich so nahe waren, schrieben John und Taupin jeder für sich. „Selbst als wir zusammen wohnten“, erklärte Elton, „gab er mir die Texte, und ich ging dann ins Zimmer nebenan und setzte mich ans Klavier. Wenn er dabei war, konnte ich keine Songs schreiben, dann fühlte ich mich total befangen. Er hat sich nie neben mich auf die Klavierbank gesetzt und gesagt: ‚Dies oder das gefällt mir nicht.‘ Manchmal meinte er, dass ein Titel ganz anders geworden war, als er es sich vorgestellt hatte. Das hat ihn immer wieder überrascht. Aber die Texte habe ich einfach ihm überlassen.“(13)

				An anderer Stelle sagte Elton über ihre Zusammenarbeit: „Wir sind die einzigen, die auf diese Weise arbeiten – dass Bernie nur die Texte schreibt und ich ausschließlich die Musik mache. Abgesehen von Keith Reid und Gary Brooker [von Procol Harum], bei denen es ähnlich läuft. Ich brauche ungefähr zwanzig Minuten, um Musik für einen Song zu schreiben, aber Bernie brütet viel länger über seinen Texten.“(14)

				Es war nicht einfach zu erraten, welche Songs Erfolg versprachen und welche nicht. Die beiden lieferten jeden Monat Dutzende von Songs ab und fühlten sich manchmal sehr entmutigt. Elton zufolge war es seine Mutter, die sie dann ermutigte, durchzuhalten: „Wenn Taupin und ich darüber nachdachten, die Flinte ins Korn zu werfen, dann sagte sie immer: ‚Na schön, schmeißt einfach alles hin, der Gemüsehändler an der Ecke sucht gerade einen neuen Verkäufer.‘ Und wir brummten dann: ‚Na ja, das wollen wir ja auch nicht.‘ Aber es gab auch Leute, die uns ermutigten, vor allem Steve Brown, Lionel Conway, Roger Cooke und Roger Greenaway, die alle bei Dick James Music arbeiteten.“(15)

				Zu den ersten Erfolgen der beiden aufstrebenden Songwriter zählten die Songs „The Tide Will Turn For Rebecca“, das von Edward Woodward aufgenommen wurde, und das später auch von Cilla Black gesungene „I Can’t Go On Living Without You“. Genau diesen Song reichte Dick James auch für den Grand Prix Eurovision de la Chanson ein, und Lulu, die das Vereinigte Königreich vertreten sollte, nahm ihn zusammen mit einigen anderen Titeln probeweise auf. 

				„Damals schrieben wir alles Mögliche für unsere zehn Pfund in der Woche“, meinte Elton, „und ‚I Can’t Go On Living Without You‘ war einfach ein Glücksfall. Es war einer unserer alten Songs, der noch bei Dick im Büro herumlag. Von den sechs Titeln, die [für Großbritannien] in die Vorauswahl kamen, landete er auf dem letzten Platz. Es war ein schrecklicher Song, und ich hatte selbst den Text geschrieben, weil Taupin nichts damit zu tun haben wollte. Er war grässlich: ‚I can’t go on living without you, oh yeah, baby/Oh no, I can’t go on living without you.‘ So richtig übel.“(16) Dennoch wussten Elton und Bernie genau, dass ein einziger Hit genügen würde, um ihrem Schicksal eine andere Wendung zu geben. Sie versuchten weiter, ihre handwerklichen Fähigkeiten zu verbessern und die Erfolgsformel für eine Chartplatzierung zu finden.

				Offenbar blieb damals so ziemlich jeder, der bei Dick James arbeitete, abends länger im Büro, um die Aufnahmegeräte zu nutzen und Demos der vom Verlag vertriebenen Songs einzuspielen, in der Hoffnung, selbst ein Star zu werden. Elton und Bernie waren nicht anders. Als James entdeckte, dass man seine Geräte ohne seine Erlaubnis verwendete, feuerte er seine halbe Belegschaft.

				Elton erinnerte sich an diese Entlassungsorgie: „Wir hatten etwa fünfzig oder sechzig Songs geschrieben. Ursprünglich standen wir ja bei Gralto unter Vertrag, und die machten überhaupt nichts mit dem ganzen Material. Eines Tages gab es dann plötzlich den großen Kehraus bei Dick James Music, weil viele Bands dort umsonst Demos eingespielt hatten, ohne dass Dick gefragt worden war. Als er das mitbekam, machte er richtig Kahlschlag, bis Caleb fast auf den Knien in sein Büro rutschte und ihm versicherte: ‚Reg und Bernie sind es wert, dass man für sie kämpft.‘ Nachdem Dick ein paar unserer Songs gehört hatte, nahm er uns direkt unter Vertrag. Dafür müssen wir Caleb wirklich sehr dankbar sein.“(17)

				Elton und Bernie wurden dafür bezahlt, Songs für jene Stars zu schreiben, die damals in den Top Ten vertreten waren. James hatte kein Interesse daran, dass Elton zum gefeierten Solokünstler wurde, er wollte lediglich, dass er und Bernie Taupin ein paar lukrative Hits für die großen Namen schrieben, die in den späten Sechzigern den Mainstream bedienten. „Eins muss man ihm lassen, er ließ uns sehr viel Freiheit“, sagte Elton, „aber auf der anderen Seite drängelte er auch dauernd: ‚Ihr müsst Top-Forty-Hits schreiben für Cilla Black und Engelbert Humperdinck‘, und zwei Jahre unseres Lebens verschwendeten wir tatsächlich damit, das zu versuchen. Dann aber stieß Steve Brown als Promoter zur Firma und sagte uns, dass unsere Songs zwar ganz okay seien, aber eben doch noch nicht das gewisse Etwas hätten. Sie waren nicht so gut, wie sie seiner Meinung nach hätten sein können, und er fragte uns nach dem Grund. Daraufhin schilderten wir ihm unseren Zwiespalt – dass wir einerseits Songs schreiben wollten, wie sie uns gefielen, während wir andererseits das tun mussten, was Dick von uns verlangte, nämlich Hits zu entwickeln. Und wir bekamen ums Verrecken keinen zustande. Deswegen sagte Steve irgendwann, wir sollten Dick einfach vergessen und schreiben, was uns gefiel. Der erste Titel, den wir daraufhin komponierten, war ‚Skyline Pigeon‘, dann kam ‚Lady Samantha‘, und seitdem haben wir keinen Song mehr geschrieben, der uns nicht gefallen hätte.“(18)

				„Lady Samantha“ zählte zu den Songs, die Elton nun ganz offiziell selbst aufnahm. Dick James verfolgte damit nicht etwa die Absicht, dem jungen Komponisten zum Durchbruch zu verhelfen, er wollte lediglich dafür sorgen, dass die Titel gehört wurden und andere Leute – echte Stars – sie einspielen konnten, damit er später über die Verlagsrechte Tantiemen kassierte. Dabei gab es zunächst eine Reihe von Fehlstarts. Elton berichtete: „Ich nahm eine Platte mit dem Titel ‚I’ve Been Loving You‘ für Phillips auf, die heute ein Sammlerstück ist. Sie klang sehr nach, äh, Engelbert Humperdinck. Als Autoren wurden John und Taupin angegeben, aber der Text war von mir – das hat Bernie mir bis heute nicht verziehen. Aber als wir bei Dick unterschrieben, folgten erst mal zwei Jahre Elend, in denen wir nur Müll verfassten.“(19)

				„Lady Samantha“ wurde 1968 als Single veröffentlicht, brachte Elton aber keineswegs über Nacht den Durchbruch. „Es hat alles ein bisschen gedauert. Ich gab keine Konzerte. Ich hatte keine Band. ‚Lady Samantha‘ wurde ein Hit fürs stille Kämmerlein, aber kein großer finanzieller Erfolg. Anschließend erschien ‚It’s Me You Need‘, gefolgt von dem Album Empty Sky, und beide bekamen gute Kritiken, aber sie verkauften sich nicht sonderlich gut. Ich brachte noch eine Single heraus, ‚Rock & Roll Madonna‘, die eine ziemliche Katastrophe war.“(20)

				In jener Zeit entwickelte sich Eltons Privatleben wie die Geschichte einer Seifenoper. Weihnachten 1967 hatte er in einem Club in Sheffield eine junge Frau kennen gelernt, die er sehr faszinierend fand. Linda Woodrow war die Tochter des Unternehmers, dem der Lebensmittelkonzern Epicure gehörte, der vor allem eingelegtes Gemüse wie Mixed Pickles herstellte. Es war auf komische Weise passend, das Elton sich ausgerechnet in eine Saure-Gurken-Erbin verliebte. Sie wohnten für kurze Zeit zusammen, und Elton sorgte schnell dafür, dass sein Freund Bernie ebenfalls bei ihnen einzog. „Wir lernten uns kennen, als ich am ersten Weihnachtstag bei einem dieser elenden Auftritte mit John Baldry auf einer Kabarettbühne in Sheffield stand“, berichtete Elton. „Sie war einsachtzig groß und ging mit einem mickrigen Kerl aus, der sich für seinen Mini sogar spezielle Pedalen hatte anfertigen lassen. Und er verprügelte sie auch noch! Mir tat sie unheimlich leid. Sie reiste mir bis South Shields nach und – Achtung, jetzt wird’s richtig romantisch – ich verliebte mich unsterblich in sie und sagte: ‚Wenn du nach London kommst, suche ich für uns beide eine Wohnung.‘ Tatsächlich fanden wir schließlich eine recht schöne Unterkunft in einer ziemlich abgerissenen Gegend. Es waren stürmische sechs Monate, die mich an den Rand eines Nervenzusammenbruchs brachten. Bernie und ich schrieben in dieser Zeit absolut gar nichts. Eines Tages versuchte ich, mir das Leben zu nehmen. Dieser Selbstversuch erinnerte sehr an Woody Allen. Ich drehte den Gashahn auf, ließ aber alle Fenster offen.“

				Taupin fand die ganze Sache gleichzeitig verrückt und tragisch und ließ sich davon später zu einem Song inspirieren. „Es war schon ein köstlicher Widerspruch, dass Elton einerseits kurz vor der Ehe stand und andererseits versuchte, Selbstmord zu begehen.“ Allerdings hatte er sich, wie gesagt, dabei nicht besonders viel Mühe gegeben. „Er hatte das Gas nur ein kleines Bisschen angeschaltet und das Küchenfenster offen gelassen. Und er hatte sogar daran gedacht, sich ein Kissen unter den Kopf zu legen.“(21)

				Bernie erinnerte sich: „Später erzählte ich Linda davon: ‚Mein Gott, er hat versucht, sich umzubringen!‘ Aber sie fragte nur: ‚Wieso hat er dabei so viel Gas verschwendet?‘“(22)

				Dieser seltsame und völlig verrückte Selbstmordversuch war nur einer der vielen verzweifelten Hilfeschreie, die Elton John in den nächsten Jahrzehnten inszenierte. Er schlug sich mit einer tiefen inneren Unsicherheit herum, zu der noch eine schwere Identitätskrise hinsichtlich seiner sexuellen Orientierung kam. Berühmt wurde der Vorfall Jahre später, als seine zum Scheitern verurteilte Affäre mit Linda zur Grundlage der Single „Someone Saved My Life Tonight“ wurde, mit der er 1975 bis in die Top Ten kam.

				Elton erläuterte: „Manche Leute glauben, der Typ mit dem Kopf im Gasofen sei ich selbst, aber der Text handelte von Long John Baldry und, äh, meiner etwas schwierigen Sexualität. Ich lebte mit Bernie in einer Wohnung in Islington und hatte eine Freundin, die ich, wie das eben so ist, heiraten wollte, um dann Kinder zu haben und so.“(23)

				Doch wie kam es, dass Baldry ihm das Leben rettete, und wie war diese erste Beziehung zu einer Frau? Elton erklärte: „Es waren sechs Monate in der Hölle. Ich besorgte die Wohnung, kaufte alle Möbel, die Hochzeitstorte war schon bestellt, und bis zum großen Tag waren es nur noch drei Wochen. Baldry sollte mein Trauzeuge werden, und eines Abends saß ich mit ihm und mit einer Sängerin von den Supremes in einer Kneipe namens Bag Of Nails. Die Supremes-Sängerin, Cindy Birdsong, ging übrigens mal mit dem Sänger von Bluesology aus, ist das nicht auch eine schöne Klatschnachricht? Jedenfalls saßen wir da im Bag Of Nails, und Baldry sagte: ‚Du bist doch komplett verrückt, Mann. Du liebst sie doch gar nicht.‘ Und ich beteuerte: ‚Doch, natürlich.‘“(24)

				Der Alkoholpegel stieg ebenso wie Baldrys Beharren, dass Elton einen schlimmen Fehler beginge, wenn er weiterhin eine Hochzeit mit Linda in Erwägung zöge. „Er wusste, dass ich schwul war, und sagte mir, ich sollte mich gefälligst daran gewöhnen, sonst würde es mein Leben zerstören“, erinnerte sich Elton.(25)

				Er musste zugeben, dass es nicht gerade eine Traumverbindung war. „Sie hasste meine Musik, hasste alles an mir, und sie beherrschte mich vollkommen. Es war wie früher als Kind mit meinem Vater. Das war ungefähr ein Jahr, nachdem ich Bernie kennen gelernt hatte, und wir hatten zusammen eine Wohnung in Islington. Am schlimmsten war für mich, dass sie meine Musik nicht mochte und alles, was ich selbst schrieb, heruntermachte. Ihre Lieblingsplatte war ‚The Lady Is A Tramp‘ von Buddy Greco.“(26) 

				Glücklicherweise nahm Long John Baldry ihn schließlich noch einmal beiseite und sprach Klartext mit ihm. „Um Gottes Willen, du willst heiraten?“, fragte er. „Du liebst doch Bernie mehr als dieses Mädchen. Das ist völlig albern. Zieh die Notbremse, Reggie. Wenn du die Kleine heiratest, dann zerstörst du zwei Leben – ihr Leben und deins.“(27) Dabei wusste Elton selbst, dass das Ganze von Anfang an eine Schnapsidee gewesen war. Er liebte Linda ebenso wenig, wie er zum Mond fliegen würde. Für ihn erschien es lediglich irgendwie zwangsläufig, dass man eben irgendwann jemanden heiratete – bis Baldry ihm auf den Kopf zusagte, dass er schwul sei, ob er sich das eingestehen wollte oder nicht, und dass er sich mit dieser Tatsache würde abfinden müssen. „Er war der erste, der mir das je so deutlich machte“, erinnerte sich Elton. „Ich respektierte seine Meinung, weil er keinen anderen Grund hatte, mir sowas zu sagen, als dass er mich wirklich gern hatte. Und schließlich ging ich um vier Uhr morgens nach Hause und erklärte ihr, dass die Hochzeit abgesagt sei.“(28)

				Linda war völlig schockiert. Sie versuchte sogar, Elton weiszumachen, sie sei schwanger, damit er sie nicht verließ, aber Elton wollte nichts davon hören. Am nächsten Morgen kam „Derf“ Farebrother vorbei und half Elton, seine Sachen zusammenzupacken und nach Hause zurückzubringen. „Mein Vater tauchte mit seinem Ford Cortina auf“, berichtete Elton, „und wie wir es schafften, meinen ganzen Kram in das Auto zu quetschen, weiß ich nicht mehr.“ Wieder in der alten Wohnung angekommen, bestärkte ihn Sheila in seiner Entscheidung. „Meine Mutter sagte: ‚Wenn du sie heiratest, rede ich nie wieder mit dir!‘ Ach, es war unglaublich.“(29)

				Offenbar war Elton nicht gerade Casanova gewesen, wenn es um die Liebe ging. Linda stellte fest, dass er beim Sex eher gleichgültig und uninteressiert war. Sie erklärte der Presse später: „Als ich nach Elton andere Freunde hatte, merkte ich, dass in dieser Hinsicht irgendwas nicht in Ordnung gewesen war. Er war unerfahren und verlor mit mir seine Unschuld. Aber selbst wenn man das berücksichtigte, war sein sexuelles Interesse an mir doch ziemlich gering, und er kümmerte sich überhaupt nicht groß um mich. Wir schliefen nicht sehr oft miteinander. Sein Geld gab er meistens für Kleidung, Schallplatten und Drinks aus, und er schien davon auszugehen, dass ich für alles andere aufkommen würde.“(30)

				Zwar sah Elton Linda nach seinem Auszug nicht mehr wieder, aber er hörte noch von ihr – über ihre Anwälte. „Sie verklagte mich, weil ich das Eheversprechen gebrochen hatte“, berichtete er, „und es war eine wirklich schlimme Erfahrung – ein echtes Fiasko!“(31)

				Und so wohnte er, kurz nachdem er beinahe geheiratet hatte, erneut in der bescheidenen Wohnung seiner Eltern, und Bernie zog ebenfalls wieder ein. Die Affäre mit Linda Woodrow war damit beendet – und in den nächsten Jahren gab es keine weiteren Beziehungen mehr zu Frauen.

				Um etwas mehr Geld zu verdienen, hatte Elton inzwischen Gelegenheitsjobs als Studiomusiker angenommen. Er wirkte auf einigen Platten der Hollies und von Tom Jones mit. 1969 war er als Sessionman am Hollies-Song „He Ain’t Heavy, He’s My Brother“ beteiligt. „Damals besserte ich meinen kargen Lohn, den ich bei Dick James Music erhielt, mit Sessions auf – die bar bezahlt wurden! Meine Spezialität war der Begleitgesang – man hört mich zum Beispiel auf ‚Daughter Of Darkness‘ von Tom Jones, auf ‚Back Home‘ von der englischen Fußballmannschaft und auf ein paar Sachen der Barron Knights, die verdammt albern waren. Ich arbeitete an dieser ‚Here Come The Olympics’-Verarsche mit [‚An Olympic Record’], die sie in den Abbey Road Studios aufnahmen. Und plötzlich kam Paul McCartney herein – er arbeitete gerade in Studio 2 und wollte wohl mal sehen, was das niedere Volk so macht. Bernie Taupin und ich wurden starr vor Schreck und murmelten verlegen irgendwas. Er unterhielt sich ein wenig mit uns, dann setzte er sich ans Klavier und fing an zu spielen. Das sei der neuste Song, an dem sie gerade arbeiteten, meinte er, und es war ‚Hey Jude‘. Ich war total hin und weg! … Aber zurück zu den Hollies: Eines Tages bekam ich einen Anruf und sollte zu den Air Studios in London kommen, wo die Band gerade arbeitete, und das tat ich, spielte Klavier für sie, und das war’s. Damals dachte man sich gar nichts dabei, aber wenn man den Titel später im Radio hörte, jenem Ort, an dem alle Songs ihre Feuertaufe bekamen, dann war das schon ein tolles Gefühl.“(32)

				Manchmal verdiente Elton sich noch etwas dazu, indem er zwischen 1968 und 1969 bei verschiedenen Cover-Alben mitspielte. Damals war es gang und gäbe, dass Billig-Labels Musiker engagierten, die möglichst ähnlich klangen wie die großen Stars, um mit ihnen Coverversionen der aktuellen Top-Ten-Hits aufzunehmen. Auf diese Weise mussten sie lediglich Tantiemen an die Musikverleger zahlen, während die Studiosänger, die man auf den Platten hörte, ein Pauschalhonorar erhielten. Plattenfirmen wie K-Tel, Marble Arch und sogar Top Of The Pops konnten so günstige Alben auflegen, auf denen sich ein Hit an den anderen reihte. Zwar sangen nicht die Originalkünstler die Songs, aber sie klangen recht ähnlich und kosteten den Kunden nur einen Bruchteil der Summe, die er für alle Originalplatten bezahlt hätte.

				In den 1990er-Jahren wurden viele dieser Tracks wieder ausgegraben und auf verschiedenen Labels unter Albumtiteln wie 16 Legendary Covers From 1969/70 As Sung By Elton John neu aufgelegt. Rückblickend sind diese Alben wie kleine Zeitreisen und lustig anzuhören, vor allem, wenn man weiß, dass Elton, als die Platten erschienen, nicht einmal als Sänger genannt wurde. 

				Zu den herausragendsten Titeln zählen seine Coverversionen von Norman Greenbaums „Spirit In The Sky“, Badfingers „Come And Get It“, „It’s All In The Game“ von den Four Tops, „Travelin’ Band“ von Creedence Clearwater Revival, Lou Christies „She Sold Me Magic“ und sogar „Lady d’Arbanville“ von Cat Stevens. Elton: „Ich spielte auch auf diesen ganzen Coverplatten von Top Of The Pops – ich war ziemlich gut darin, die Stimmen anderer Künstler nachzumachen. Bei ‚Saved By The Bell‘ von Robin Gibb musste ich mit dieser komischen trällernden Stimme singen, die ich einfach nicht hinbekam, bis ich schließlich meinen Kehlkopf mit den Fingern zum Vibrieren brachte. Ich war auch ziemlich gut als Leon Russell.“(33)

				Die Aufnahmesessions gingen meist sehr schnell, und Elton bekam für einen Tag Arbeit gleich einen Scheck. Zwar brachten ihm diese Coveraufnahmen ein nettes Zubrot, 1969 beschloss er aber, sich voll und ganz auf die eigene Solokarriere zu konzentrieren. In Steve Brown, der für Dick James arbeitete, hatte er inzwischen einen sehr starken Verbündeten gefunden, der das Potenzial in Eltons und Bernies Songs erkannt hatte, und der sich auch durchaus vorstellen konnte, dass Elton es auch als Musiker zu etwas bringen konnte. Steve produzierte „Lady Samantha“ und auch alle Songs, die auf seinem ersten Album Empty Sky erschienen.

				Die Aufnahmesessions für Empty Sky fanden Ende 1968 und Anfang 1969 im Achtspur-Studio von Dick James Music (DJM) statt. Steve Brown fungierte als Produzent, Frank Owen als Toningenieur, und Clive Franks bediente die Bandmaschinen. Die Musiker waren alte Bekannte aus Eltons Lager: Caleb Quaye spielte Gitarre und Congas, Tony Murray Bass, Roger Pope Schlagzeug und Perkussion, Don Fay Tenorsaxophon und Flöte und Graham Vickery Mundharmonika. Als Schlagzeuger auf „Lady What’s Tomorrow“ gab Nigel Olsson seinen Einstand, der Elton als Begleitmusiker länger treu bleiben sollte als jeder andere. Quaye und Pope spielten bei Hookfoot, einer Band, die bei DJM unter Vertrag stand, Murray hatte mit den Troggs gearbeitet, und Olsson war damals Mitglied der Spencer Davis Group.

				Empty Sky wurde zunächst nur in Großbritannien veröffentlicht, wo die Platte am 3. Juni 1969 in die Läden kam. Das Album schaffte es nie in die Charts, und es wurden keine Singles ausgekoppelt. Es war in erster Linie als Songwriter-Demo gedacht, und das blieb es schließlich auch. Zwar war es später als Import vereinzelt in den USA erhältlich, aber eine offizielle US-Version erschien – mit einem völlig anderen Cover – erst 1975.

				Der rockigste Song darauf war „Empty Sky“, aber auch ihm fehlte eine gute Hookline; er war nicht annähernd so einprägsam wie viele der späteren Songs des Kreativteams John/Taupin.

				Empty Sky wäre ein wesentlich stärkeres Album geworden, wenn es auch „Lady Samantha“ enthalten hätte – ein Versäumnis, das man für die 1995 erschienene CD-Version nachholte, auf dem sich außerdem noch „All Across The Heavens“, „It’s Me You Need“ und „Just Like Strange Rain“ befanden.

				Elton räumte später ein, dass Empty Sky für ihn und Bernie zunächst einmal ein Experiment war, mit dem sie ausprobieren wollten, welche Möglichkeiten ihnen das Albumformat bot. Alle anschließenden Alben sollten einen roten Faden haben, ganz gleich, ob sich das Thema aus dem aktuellen Zeitgeist, den Musikern oder einem künstlerischen Motiv ergab.

				„Man kann das Erstaunen schwer beschreiben, das wir fühlten, als die Platte langsam Gestalt annahm“, erinnerte sich Elton. „Aber ich erinnere mich, wie ich mich fühlte, als wir die Arbeit am Titelsong fertig stellten – es hat mich einfach umgehauen. Ich fand, es war das Beste, was ich je in meinem ganzen Leben gehört hatte.“ (34)

				Elton lag Empty Sky stets sehr am Herzen, vor allem, weil diese Platte für eine naive, unschuldige Zeit seiner Karriere steht. „Der Titelsong rockt so richtig ab“, sagte er. „Der Gitarrensound ist sehr ungewöhnlich, so etwas habe ich seitdem nie wieder gehört. Er entstand, indem wir Caleb Quaye im Studio oben auf die Feuerleiter schickten und unten im Schacht ein Mikrofon aufbauten, um das Echo einzufangen. So machte man es damals, es wurde viel improvisiert und einfach ausprobiert. Es gab keine Apparate, die man einstöpseln konnte, man musste sich Klänge formen, indem man die richtige Umgebung schuf. Wir hatten eine ganz normale Achtspurmaschine und haben ein bisschen experimentiert. Damals war es unumgänglich, dass man neue Sounds schuf und so viel Neuland eroberte wie möglich. Die Zeit solcher Spielereien ist inzwischen vorbei, aber damals lag der große Reiz, den solche Platten ausübten, in der Art und Weise, wie die Klänge eingesetzt wurden. Ich glaube nicht, dass man solche Sachen heute mit einem Computer nachempfinden könnte, das wäre sicher zu kompliziert.“(35)

				Als das Album 1969 in Großbritannien erschien, bewegte es so gut wie gar nichts. Dennoch bewies es bereits die Vielseitigkeit von Elton John, die große Bandbreite seiner Fähigkeiten, die er später noch weiter ausbauen sollte. Die Songs führen jedoch nirgendwo hin und es gibt keine Hooklines oder einprägsame Refrains, die sie besonders auszeichnen würden. Dennoch haben Eltons Gesang und sein Klavierspiel eine gewisse Anziehungskraft. 

				Es heißt, ein Künstler erschafft seine Werke, damit sie weiter­leben und ihm eine gewisse kreative Unsterblichkeit verleihen. Elton sah das in der Tat ganz ähnlich. 1969 sagte er dem Jugendmagazin Jackie: „Ich wollte immer berühmt sein – die alte Ego-Geschichte. Aber es hat mich nie gereizt, zum Film zu gehen, denn in fünfzig Jahren wird man, wenn man den Namen eines alten Filmstars nennt, verständnislos fragen: ‚Wer?‘ Aber Gershwin wird man dann immer noch spielen.“(36)

				Zwar schlug Empty Sky nicht gerade hohe Wellen, was die Verkaufszahlen betraf, aber es bot einen guten Rahmen, um Eltons und Bernies Talent als Songwriter vorzustellen – ein Talent, auf das die erfolgreiche amerikanische Rockband Three Dog Night das internationale Publikum schließlich aufmerksam machen sollte.

				Deren selbstbetiteltes Debütalbum erschien 1968, und die Band feierte mit dem von Harry Nilsson geschriebenen Top-Ten-Hit „One (Is The Loneliest Number)“ gleich den großen Durchbruch. Zu den sieben Bandmitgliedern zählten drei Sänger – Danny Hutton, Cory Wells und Chuck Negron – und vier Musiker, Jimmy Greenspoon (Keyboards), Floyd Sneed (Schlagzeug), Mike Allsup (Gitarre) und Joe Schermie (Bass). Die drei Sänger wetteiferten gewissermaßen darum, wer die besten Songs für die Band entdeckten konnte, und der Schlüssel für den Erfolg der Band lag unter anderem auch darin, dass sie auf ihren Alben die Creme der jungen, aufstrebenden Songwriter versammelten, darunter Laura Nyro, Dave Mason, Randy Newman, Neil Young, Steve Winwood, Joni Mitchell, Billy Preston, Hoyt Axton und Paul Williams. Zu ihren Entdeckungen zählten auch Elton John und Bernie Taupin.

				Das Album Three Dog Night war so erfolgreich gewesen, dass die Band in Zugzwang geriet, gute Songs für den Nachfolger zu finden, der schließlich unter dem Titel Suitable For Framing erschien. Zwischen 1969 und 1974 gelang es Three Dog Night, zwölf aufeinanderfolgende Alben in den amerikanischen Top Twenty unterzubringen, die alle Goldstatus erreichten und Hits enthielten wie „Mama Told Me Not To Come“, „Joy To The World“ und „Black & White“. 

				Im Frühjahr 1969 kamen Three Dog Night nach England, und Danny Hutton, einer der Leadsänger, traf sich mit dem ehrgeizigen Songwriter Elton John. „1969 gingen wir in England auf Tournee“, berichtete Danny. „Wir spielten vor allem in Clubs und kleinen Hallen, nachdem ‚One‘ so groß durchgestartet war. Es war unsere erste Tour dort. Bei der Gelegenheit rief ich bei Dick James Music an und teilte ihnen mit, dass ich auf der Suche nach neuen Songs war, und sie schickten Reggie Dwight bei mir vorbei. Wir verstanden uns auf Anhieb. Er spielte mir einen Song vor, der ‚Bad Side Of The Moon‘ hieß. Das Demo habe ich immer noch. Es stand ein anderer Name drauf, der aber durchgestrichen worden war. Nicht Cliff Richard, aber irgendein anderer Cliff.“(37)

				Jimmy Greenspoon, der Keyboarder von Three Dog Night, erinnerte sich: „Elton und Bernie lernten wir kennen, als sie bei einem unserer Showcase-Auftritte in London auftauchten und ihre Songs anboten. Wir dachten damals: ‚Was sind das denn für Typen?‘ Ich weiß nicht mehr, in welchem Club wir damals spielten, es war entweder im Speakeasy oder im Roundhouse, jedenfalls war es auf der ersten Three Dog Night-Tournee in England. Wir fuhren vom Hotel zum Club, und als wir noch draußen standen und darauf warteten, dass man uns zur Hintertür hineinließ, tauchten diese zwei Typen auf und sagten: ‚Hey Jungs, wir haben von euch gehört, und wir sind Songwriter.‘ Damals dachten wir nur: ‚Na klar, wer’s glaubt.‘ Dann meinte der eine allerdings: ‚Hi, ich bin Reggie, und das ist mein Freund Bernie. Er schreibt die Texte, ich schreibe die Musik.‘ Und wir meinten: ‚Hey, cool.‘ Danny sagte daraufhin: ‚Passt auf, macht euch einfach locker und tut so, als ob ihr zu uns gehört. Ihr könnt als Roadies durchgehen.‘ Wir drückten ihnen also etwas zum Tragen in die Hand, und sie kamen mit uns in die Halle, tranken was mit uns und konnten sich das Konzert umsonst ansehen.“(38)

				Greenspoon berichtete weiter: „Nach dem Gig gingen wir zu Dick James Music. Die beiden schlossen uns das Büro mitten in der Nacht auf, damit wir uns ein bisschen was von ihrem Material anhören konnten. Wir waren zu dritt, Danny, ich und unser ‚Organisator‘, Steve Barnett. Er arbeitete für Lillian und Jerry Bron von der Bron Agency. Zwar war ich ziemlich betrunken, als wir die Titel hörten, aber ich erinnere mich, dass es sich bei den ersten, für die wir uns richtig erwärmten und die wir gleich für uns reservierten, natürlich um ‚Your Song‘, ‚Border Song‘ und ‚Take Me To The Pilot‘ handelte. ‚Border Song‘ haben wir dann doch nie gebracht, aber ‚Your Song‘ erschien auf unserem dritten Album. Im Studio nahmen wir auch ein paar Spuren für ‚Take Me To The Pilot‘ auf, aber die liegen irgendwo auf Halde und gehören zu den vielen unveröffentlichten Three Dog Night-Raritäten.“(39)

				Danny fand Eltons und Bernies Songs hervorragend, und die drei freundeten sich schnell miteinander an. Zwar war auch Danny erst vor einem guten Jahr im Rockgeschäft zu Ruhm und Ehre gekommen, aber Elton betrachtete ihn bereits als großen amerikanischen Rockstar. Hutton erinnerte sich an den 22-jährigen Songwriter, den immer noch alle Reggie nannten: „Er war einfach ein knuffiger Typ. Damals spielten wir im Revolution, einem ziemlich kleinen Club in London, und ich lud ihn zum Konzert ein. Nach dem Gig kam einer der Türsteher zu mir und sagte: ‚Da war ein Kerl namens Reggie, der dich sehen wollte, aber er stand nicht auf der Gästeliste, deswegen habe ich ihn nicht reingelassen.‘ Ich ging also nach unten zu dem kleinen Kneipenrestaurant, das es in dem Laden gab. Dort saß er mit Bernie, und er war bester Laune. Ich entschuldigte mich sehr. Er saß da, im Hintergrund lief Musik, und er sang mit, und ich sagte zu ihm: ‚Du hast eine tolle Stimme.‘ Er erwiderte: ‚Ahhh! Ich bin ein Songwriter, kein Sänger.‘“(40)

				Danny fügte lachend hinzu: „Anschließend hatten wir einen Gig im berühmten Marquee Club, in dem auch schon die Stones und viele andere große Bands gespielt hatten. Wir waren noch nicht so groß, dass wir auf eine lange Gästeliste bestehen konnten, deshalb schmuggelten wir Elton als Roadie mit ein. Rein theoretisch war er also auch schon mal Roadie von Three Dog Night!“(41)

				Als Three Dog Night wieder in die Staaten zurückkehrten, blieben Elton und Danny in Kontakt. „Er schickte mir viele Briefe und auch ein paar Demos, auf denen unter anderem auch ‚Lady Samantha‘ enthalten war“, erinnerte sich Hutton.(42) Als er diesen Titel hörte, wusste er, dass er einen Hit vor sich hatte, noch dazu einen, der für seine Stimme wie geschaffen war. „Ich war hin und weg, als ich ‚Lady Samantha‘ hörte“, berichtete Hutton. „Ich sicherte uns den Song, doch dann sagte Gabriel Meckler, unser erster Produzent, der später tragischerweise bei einem Motorradunfall ums Leben kam: ‚Nun, ihr solltet den Titel alle mal singen, und dann wähle ich den Leadsänger aus.‘ Und er entschied sich schließlich für Chuck. Für mich passte Chucks Stimme nicht so richtig dazu, und außerdem war ich der Meinung, dass es mein Song war, weil ich ihn entdeckt hatte. Aber wer war ich, etwas dagegen zu sagen?“(43)

				Als Suitable For Framing im Juli 1969 erschien, kam es auf Platz 16 der amerikanischen Charts, brachte zwei Top 10-Hits hervor – „Easy To Be Heard“ und „Eli’s Coming“ – und verkaufte eine Million Exemplare. Zwar war Eltons und Bernies „Lady Samantha“ keine Single geworden, aber über eine Million Menschen in den USA hörten den Song auf dem Album. Es war der erste Titel der beiden, der in den USA erschien, und er war der perfekte Auftakt für das Jahr 1970 – das Jahr, in dem Elton John den großen Durchbruch in den USA und schließlich auch weltweit erleben so
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				Elton John und Bernie Taupin waren 1969 bestrebt, sich neu aufzustellen und ihre Karriere sorgfältig zu planen und mit Nachdruck voran­zutreiben. Sie schrieben weiterhin Songs und hofften, dass andere Künstler sie einspielen würden. Sie boten ihre Werke überall dort zum Verkauf an, wo man ihnen zuhörte. Die Erfahrungen, die sie bei den Aufnahmen von Empty Sky gemacht hatten, hatten sie sehr inspiriert, und sie brannten nun darauf, eine zweite Platte aufzunehmen, die großartiger, besser und für Radioleute und Musikhörer auch zugänglicher ausfallen sollte. 

				Dass „Lady Samantha“ auf das Three Dog Night-Album Suitable For Framing gelangte, war ein echter Coup für Elton und Bernie. Als sich das Album in den USA zum Verkaufsschlager entwickelte, trafen eine Reihe hübscher Tantiemenchecks für das Songwriter-Duo ein. Elton war überwältigt, dass es ihnen endlich gelungen war, einen Titel auf einer Erfolgs-LP unterzubringen. Danny Hutton berichtete: „Ich habe noch einen drei Seiten langen Brief, in dem er unserer Gruppe dafür dankte, dass wir Bernie und ihm die Miete bezahlten!“(1)

				Elton war über diesen Erfolg so glücklich, dass er Danny gleich noch ein Päckchen mit neuen John/Taupin-Kompositionen schickte, damit er das Material vielleicht für das nächste Album von Three Dog Night in Erwägung zog. „Er schickte mir einen ganzen Stapel“, erinnerte sich Hutton, „im Grunde die komplette Tumbleweed Connection, was ich damals allerdings nicht wusste. ‚Your Song‘ und diese ganzen anderen Sachen waren damals schon dabei.“(2)

				Three Dog Night waren zu jener Zeit so angesagt, dass ihre Plattenfirma schnell ein Live-Album auf den Markt warf, das den Titel Three Dog Night: Captured Live At The Forum trug. Es erreichte Platz 6 der amerikanischen Charts und wurde mit Gold ausgezeichnet. Die Band arbeitete bereits an der nächsten Studioplatte, für die wieder ein Titel von Elton und Bernie eingespielt wurde, die Ballade „Your Song“. Danny fand sie schon beim ersten Hören großartig. Das dazugehörige Album It Ain’t Easy erschien im März 1970. Die erste Auskopplung „Mama Told Me Not To Come“ schoss auf den ersten Platz der Charts, das Album erreichte Goldstatus und stieg bis auf Platz 8. Es war der zweite Song von Elton und Bernie, der in den USA erschien, und wieder erhielten sie ein hübsches Sümmchen für ihre Arbeit.

				Dennoch mussten sich die beiden Songwriter Mitte 1969 noch ein wenig strecken, damit das Geld reichte. Elton spielte und sang weiterhin auf den nachgespielten Hitalben und versuchte auch anderweitig, über die Runden zu kommen; er nahm unter anderem einen Job als Verkäufer im Plattenladen Musicland an der Berwick Street in Soho an, wo er nicht nur ein kleines Gehalt bekam, sondern auch Rabatt auf die Platten, die er selbst erwarb. Zudem versuchten beide, die gemeinschaftlichen Kompositionen für Fernsehwerbung, Filme und Radiospots zu verkaufen. Zu den Unternehmen, die damals Songs aufstrebender Komponisten für einen Pauschalbetrag zur Weitervermarktung aufkauften, zählte unter anderem die von David Platz geführte Agentur Essex Music.

				Elton John zählte zu den zahlreichen Musikschaffenden, die regelmäßig in Platz’ Büro auftauchten und auf ein Gespräch mit dem Agenten hofften. Auch ein anderer ehrgeiziger Songwriter schaute häufig vorbei – ein gewisser David Jones, den die Welt bald unter dem Namen David Bowie kennen lernen sollte. 

				1969 hatte Bowie Angela Barnett getroffen, und die beiden wurden schnell ein unzertrennliches Paar, das am 20. März 1970 heiratete. Während ihrer sechs Jahre dauernden Ehe galten David und Angela Bowie als das verruchteste Paar des Rock’n’Roll, über dessen bisexuelle „offene Beziehung“ viel geredet und geschrieben wurde.

				Die Wege von Elton John und David Bowie kreuzten sich 1969 und 1970 mehrere Male, und einige gemeinsame Bekannte – der Musikverleger David Platz und die miteinander wetteifernden Produzenten Tony Visconti und Gus Dudgeon – spielten eine entscheidende Rolle in den Karrieren der beiden späteren Stars. 

				„David Platz’ Unternehmen Essex Music hatte sein Büro in der Wardour Street“, erinnerte sich Angela Bowie, „eineinhalb Blocks von der Kreuzung entfernt, wo das kleine Gässchen abzweigte, das zum Trident führte. Das Trident war ein winziges Studio, und viele der Musiker nahmen dort ihre Demos auf. Um Songwriter – also Leute wie David Jones und Reg Dwight – zu unterstützen, zahlte David Platz ihnen sofort einen Pauschalbetrag. Sie gingen zu ihm und verkauften ihm eine Melodie. Manchmal hatte er wahrscheinlich nicht genug Geld oder konnte es sich nicht leisten, sie zu ­unterstützen, und dann gab es nichts. Aber immer, wenn ich mit David zu ihm ging – etwa drei oder vier Mal – zahlte Platz David Geld für die Veröffentlichungsrechte an einem Song. Vielleicht suchte er Musik für Filme oder Werbung oder irgendetwas anderes. Die Songs wurden nicht unbedingt gesungen, und manchmal waren es auch nur Jingles oder kleine Melodien.“(3)

				Angela erinnert sich gern an das bunte Viertel, in dem die Musikverleger ihre Büros hatten und in dem sie, Bowie und Elton so oft unterwegs waren. „Damals war die Wardour Street noch nicht voller Junkies, so wie in den Achtzigern oder Neunzigern. Es waren vor allem Leute unterwegs, die im Musikgeschäft arbeiteten. Die ­Carnaby Street war um die Ecke. Dort konnte man bummeln gehen und ein paar tolle Mode-Schnäppchen machen. Wenn man etwas weiter schlenderte, konnte man in Chinatown essen gehen; manche Leute gingen mittags auch gern in ein Pub. Dort wurden manchmal auch die Plattenverträge abgeschlossen. Und wenn man sich jemanden anhören wollte, musste man nur eine kleine Session im Trident um die Ecke arrangieren, und schon hatte man einen Song auf Band, den man mitnehmen konnte.“(4)

				Bei einem dieser Besuche bei Essex Music traf Angela auf Reginald Dwight, und sie kam schnell mit ihm ins Gespräch. Über jenes erste Treffen sagte sie: „Mit Reg unterhielt ich mich im Vorzimmer, als ich auf David wartete, während er einen Termin mit David Platz hatte; die Tür war offen. Es liefen ja keine krummen Geschäfte. Platz sagte: ‚Klar, ich kann ein bisschen Geld auftreiben.‘ Es ging nicht um Bargeld, es war nichts Unredliches. Ein Buchhalter kam mit einem Scheck über fünfzig Pfund angelaufen, und dann ging man zur Bank und bekam ihn dort anstandslos ausgezahlt. Für die jungen Songwriter war es perfekt.“(5)

				Was dachte Angela über Reggie Dwight? „Oh, es machte Spaß, ihn ein wenig aus der Reserve zu locken“, sagt sie. „Er war ziemlich in sich gekehrt, aber wenn man ein wenig mit ihm warm geworden war, dann war er lustig und freundlich. Er gehörte zu diesen Leuten, die richtig witzige Sachen sagen, aber ganz leise, sodass man schnell nachfragen muss: ‚Wie war das?‘ Und wenn sie es dann wiederholen, dann merkt man, dass sie richtig clever sind, ganz phantastische Menschen. Er versuchte nicht, mich zu erobern – das lag wohl daran, dass er schwul war. Er war einfach ein ganz natürlicher, witziger Typ, und ich fand ihn sehr sympathisch.“(6)

				Angela erinnert sich auch an Gespräche zwischen David Bowie und Elton John in besagtem Büro: „Sie redeten über Konzerte, fragten, ‚Wie sieht’s aus, trittst du irgendwo auf?‘ – ‚Ja klar, komm doch vorbei und sieh dir den Gig an.‘“(7)

				Damals standen beide, Elton John und David Bowie, kurz davor, den jeweils entscheidenden Hit zu veröffentlichen, der ihnen den großen Durchbruch bringen sollte. Für David Bowie war es das futuristische „Space Oddity“, für Elton John das introviertierte „Your Song“.

				Bowie ging kurz, nachdem er Angela kennen gelernt hatte, in das bereits erwähnte Trident Studio und nahm dort „Space Oddity“ auf. Er hatte ebenfalls schon ein Soloalbum eingespielt und veröffentlicht, aber damit weder beim Radio noch in den Plattenläden großen Erfolg gehabt. Als er an „Space Oddity“ arbeitete, spielte er den Song dem Produzenten Tony Visconti vor, mit dem er normalerweise arbeitete, und zu seiner großen Überraschung rümpfte der klassisch ausgebildete Visconti die Nase. Anstelle von Visconti übernahm schließlich der Produzent Gus Dudgeon die Betreuung der Aufnahmen, ein ehemaliger Tontechniker, der auch für Eltons weitere Karriere von entscheidender Bedeutung sein sollte. 

				Elton nahm weiterhin die verschiedensten Jobs an, um etwas Geld zu verdienen. Im Juni 1969 spielte er in den Olympic Studios in London einen Song von Francis Lai und Hal Sharper ein, „From Denver To L.A.“, der für den bald erscheinenden Film The Games vorgesehen war. Zwar erschien der Song auch im folgenden Jahr als Single auf Viking Records, verschwand aber schnell wieder in der Versenkung. 

				In dieser Zeit begleitete Elton auch den Sänger Lou Christie bei seinem Fernsehauftritt in Disco Two, einer Sendung auf BBC 2. Eltons Gesicht blieb den Fernsehzuschauern dabei verborgen; sie sahen nur seinen Rücken und hörten sein Klavier.

				1969 erschien im Jugendmagazin Jackie der erste längere Artikel über den aufstrebenden Musiker. Darin hieß es: „Reg ist ein melancholischer, ernsthafter Typ mit sandfarbenem Schnurrbart und langem Haar, aber er macht trotzdem einen gut gelaunten Eindruck und kommt richtig in Fahrt, wenn es um Themen geht, die ihn interessieren. Er sagt von sich selbst, er könne unerträglich launisch und selbstmitleidig sein, aber normalerweise gelänge es ihm, sich mit einem Lachen aus solchen Phasen zu befreien.“(8) Eben jene Selbstmitleids- und Tobsuchtsanfälle sollten von nun an viele der bedeutendsten Augenblicke seines Lebens überschatten, wenn nicht ganz ruinieren.

				Während Taupin gern abends durch Clubs und Kneipen zog, entwickelte Elton eine Vorliebe fürs Einkaufen. „Bernie geht gern mal was trinken“, erzählte er in Jackie. „Ich nicht, obwohl ich ihn manchmal begleite. Wir gehen öfters ins Kino, aber da läuft meist auch nur Müll. Ich kaufe gern was zum Anziehen.“(9) Selbst in dieser Zeit, als er noch nicht über ein großes Einkommen verfügte, liebte Elton lange Streifzüge durch Boutiquen und Geschäfte.

				Zwar war Empty Sky nicht gerade ein großer Hit geworden, aber es zeigte doch allen Beteiligten, dass sie wirklich einer ganz großen Sache auf der Spur waren – Eltons unverfälschte Darbietung, sein großartiges Klavierspiel und die faszinierenden Songs, die Bernie und er gemeinsam schrieben, hatten großes Potenzial. Und auch, wenn er als Sänger auf den Billig-Hit-Alben andere Künstler immer nur nachahmen musste, wuchs mit dieser Arbeit doch sein Selbstbewusstsein vor dem Studiomikrofon. Er sang ebenso leidenschaftlich und energiegeladen wie die Interpreten der Original-Hits, da ihn die Plattenfirma dafür bezahlte, jede Phrasierung Note für Note genau zu kopieren.

				Dick James war inzwischen ebenfalls so sehr von seinem Komponisten überzeugt, dass er das Geld für ein zweites Album bereitstellte. Es sollte wieder nach der Formel von Empty Sky entstehen, aber mit einem besseren Sound auch ein breiteres Publikum ansprechen. Außerdem sollte Elton eine eigene Band zusammenstellen, damit er selbst auf Tour gehen, die Musik durch Konzerte bewerben und so die Plattenverkäufe ankurbeln konnte.

				Elton war immer noch ein wenig unsicher. Ihm war völlig klar, dass er nicht gerade wie ein Rockstar aussah, und er war auch nicht hundertprozentig von seinen Fähigkeiten als Sänger überzeugt. Wenn er sich im Spiegel betrachtete, sah er immer noch den linkischen Reggie Dwight aus Pinner. Er erinnerte sich: „Nach Empty Sky sagte man uns, wir sollten eine Band zusammenstellen, und um zumindest eine kleine Fangemeinde aufzubauen, tat ich das auch. Aber eigentlich war es das letzte, was ich machen wollte. Ich hielt mich für alles Mögliche, aber nicht für einen Sänger. Aber sie meinten halt, das sei unbedingt nötig.“(10)

				Zunächst war Elton jedoch mit anderen Dingen beschäftigt, vor allem damit, genug Material zusammenzutragen, das stark genug für ein zweites Album war. Er war immer noch ein glühender Musikfan und verfolgte mit großem Interesse alles, was sich in den Charts bewegte. Im Musicland, dem Plattenladen, in dem er arbeitete, hörte er stets die neuesten Songs gleich nach ihrem Erscheinen. Außerdem war er ständig unterwegs, um sich andere Musiker in den Clubs vor Ort anzusehen, und er ging zu den Konzerten der großen Stars der damaligen Zeit: Die amerikanische Folkrock-Legende Bob Dylan erlebte er bei einem Gig auf der Isle Of Wight, The Who im September in Croydon. Inzwischen waren die Songs, die er mit Bernie schrieb, von einem ganz neuen Sound geprägt. Und am Montag, den 27. Oktober 1969, setzte sich Elton ans Klavier und komponierte in nur zehn Minuten die Musik zu einem von Taupins Texten – „Your Song“. 

				Während die beiden das Material für die neue Platte zusammenstellten, dachten sie auch darüber nach, mit welchem Produzenten sie im Studio arbeiten wollten. Und wieder kreuzten sich die Wege von Elton John und David Bowie. „Space Oddity“ war inzwischen ein Riesenhit geworden. Da Gus Dudgeon den Sound dieses Titels geschaffen und Paul Buckmaster die Arrangements dazu geschrieben hatte, waren beide als Mitstreiter äußerst interessant für Elton, der seine Songs gern mit derselben Dynamik ausstatten wollte. 

				Bei den neuen Titeln handelte es sich größtenteils um dramatische Balladen. Bernie und Reggie fanden den Gedanken traumhaft, dass Buckmaster eine üppige Orchesterbegleitung dazu schreiben könnte, und Buckmaster war, als man ihn darum bat, tatsächlich an einer Zusammenarbeit interessiert. Anschließend gingen sie auf die Suche nach einem Produzenten und hatten auch hier schon eine Traumbesetzung im Kopf: George Martin, der legendäre Soundtüftler, der die Beatles im Studio betreut hatte.

				Daraus wurde jedoch nichts, und nun fiel Elton Gus Dudgeon ein, der zweite Mann hinter dem Sound von Bowies erstem großen Hit: „‚Space Oddity‘ war für mich eine der besten Platten aller Zeiten. Als ich erfuhr, dass Dudgeon das produziert hatte, war klar, dass wir ihn wegen der zweiten Platte ansprechen mussten.“(11)

				Die Band, die Elton nun zusammenstellte, bestand aus verschiedenen Freunden und Bekannten, die auch im Musikgeschäft tätig waren. Den Kern stellte die Band Hookfoot, die ebenfalls bei DJM unter Vertrag stand, mit Eltons Freund Caleb Quaye an der Gitarre, Roger Pope am Schlagzeug und David Glover am Bass. Den Begleitgesang übernahmen unter anderem Tony Burroughs von der Band Edison Lighthouse („Love Grows Where My Rosemary Goes“), die Sängerin und Songwriterin Sandy Denny und die energiegeladene Madeline Bell von Blue Mink. Diana Lewis spielte Moog-Synthesizer auf „First Episode At Heinton“ und „The Cage“. Darüber hinaus wirkten verschiedene andere Sessionmusiker mit. Gus übernahm die Produktion, Paul Buckmaster das Arrangement, während Robin Geoffrey Cable als Toningenieur an Bord war und Steve Brown den Titel „Projektkoordinator“ erhielt.

				Gus Dudgeon erinnerte sich später voller Stolz: „Das Album war damals bis ins kleinste Detail geplant. Jeder Streichereinsatz, jeder Trommelschlag, alles war vorher auf Papier notiert worden: ‚Hier Cello-Einsatz‘. Die Woche, in der die Platte entstand, war für mich wohl die aufregendste aller Zeiten. Ich würde mich sehr glücklich schätzen, wenn ich eine solche Zeit noch einmal erleben könnte. So etwas passiert einfach nicht sehr häufig. Es waren eine Menge Leute im Studio, und so gut wie Caleb Quaye kannte Elton nur die wenigsten. Ich hatte mir schon vorab überlegt, mit welchen Schlagzeugern ich gern arbeiten wollte, mit Barry Morgan und mit Terry Cox. Bei den Musikern handelte es sich überwiegend um Leute, die ich durch meine Arbeit als Toningenieur bereits gut kannte; mit einigen hatte ich auch schon als Produzent gearbeitet. Ein paar der Tracks waren live eingespielt worden, darunter auch ‚Your Song‘, vom Gesang einmal abgesehen. Als Elton ins Studio kam und sah, dass ein Orchester darauf wartete, seinen Song zu spielen, hat er so geschwitzt, dass er in fünf Minuten bestimmt fünf Pfund abgenommen hat.“(12)

				Für Reggie und Bernie war das Album Elton John das Projekt, das über ihre ganze berufliche Karriere entschied: Wenn sie es jetzt nicht schaffen würden, dann vielleicht niemals. Es musste einfach ein Hit werden, schon allein, damit Dick James das Geld wieder reinbekam, das er investiert hatte. Das war jedenfalls das Ziel. Elton erklärte später rückblickend: „Es war das erste Album, bei dem mir ein größeres Budget zur Verfügung stand. Wir sprechen hier von ungefähr 7.000 Pfund – dafür hätte man sich in Pinner eine Doppelhaushälfte kaufen können. Ich bekam das Beste vom Besten – die Trident Studios, einen Arrangeur, Gus Dudgeon, ein Orchester. Wir hätten ursprünglich gern George Martin verpflichtet, aber für die Arrangements war schon Paul Buckmaster an Bord, ein Genie, von dem die Streicher für ‚Space Oddity‘ stammten. Das meiste Geld ging für das Orchester drauf – wir mussten drei Songs pro Session einspielen, weil das so teuer war. Es war verdammt Furcht einflößend! ‚I Need You To Turn To‘ war ein wirklich kitzliger Moment. Ich spielte Cembalo. Das Instrument sieht einem Klavier zwar ähnlich, aber durch den speziellen Mechanismus erklingen die Töne immer ein wenig verzögert, und es ist ziemlich leicht, mit dem Ding ein ganzes Stück zu versauen, wenn man nicht vorausdenkt. Der Song war stark von Leonard Cohen beeinflusst, den Bernie und ich ganz großartig fanden; so ein Songwriting gibt es heute gar nicht mehr. Es war ein Risiko, aber eine total echte, ehrliche Performance.“(13)

				Als sie mit der Arbeit an „Border Song“ begannen, wurde klar, dass der Text nicht reichte, um aus Bernies Zeilen einen ganzen Song zu machen. Da Bernie gerade nicht greifbar war, setzte sich Elton hin und ergänzte ihn. „Die letzte Strophe ist von mir“, berichtete Elton, „weil der Titel nur zwei hatte, wir aber noch einen Vers brauchten. Deswegen klingt dieser letzte Teil sehr schnörkellos.“(14)

				Für Elton waren die Aufnahmen dieses Albums eine sehr stressige Erfahrung – eine wahre Feuertaufe. Wenn er vom Klavier aufblickte und feststellte, dass professionelle Violinisten auf sein Zeichen für ihren Einsatz warteten, flippte er beinahe aus. Er, der 22-jährige Reginald Dwight, Schulabbrecher, Plattensammler, Möchtegernkomponist, saß da und seine eigene Streichergruppe beobachtete ihn dabei, wie er spielte. „Das Album Elton John wurde quasi live eingespielt – mit dem Orchester. Nur der Gesang wurde später hinzugefügt. Ich machte mir fast in die Hosen. Ich saß zwischen diesen ganzen Musikern, die alle Noten lesen konnten, und dachte, wenn ich jetzt einen Fehler mache … Diese Woche war ein Alptraum, aber es hat letztlich alles gut funktioniert.“(15) Glücklicherweise brachte die Angst sein musikalisches Talent nur noch stärker zum Vorschein, und er lieferte eine Performance ab, die alle Anwesenden beeindruckte.

				Aber wie verwandelt man einen eher nach einem Außenseiter aussehenden Typen aus der Vorstadt in einen Rockstar? Zunächst einmal braucht man dazu herausragende Musik, aber natürlich auch ein aufregendes, sexy Image, um diese Musik der Öffentlichkeit zu verkaufen. Elton, der noch immer an seiner Buddy Holly-Brille festhielt, war alles andere als sexy. Zwar war er erst Anfang zwanzig, aber ihm ging bereits das Haar aus. Und obwohl er in der letzten Zeit etwas Gewicht verloren hatte, wirkte er immer noch ein wenig moppelig. Sein Gesicht konnte man allenfalls als unauffällig bezeichnen. Um seiner eher blassen Erscheinung etwas mehr Farbe zu verleihen, war er dazu übergegangen, hochmodische, grelle Kleidung zu tragen, hellrote Hosen, bunte Halstücher und andere ausgefallene Accessoires, die er in den Läden auf der Carnaby Street fand.

				Als es um das Coverfoto ging, stellte Eltons Erscheinung eine kleine Herausforderung dar. Für die Hülle von Empty Sky hatte man im Jahr zuvor eine etwas billig wirkende Porträtzeichnung verwendet. Bei Elton John war es nun aber entscheidend, den Mann hinter der Musik zu präsentieren, und zwar so ansprechend und sexy, wie es überhaupt nur möglich war.

				Die Aufgabe, für das richtige Layout zu sorgen, fiel dem Fotografen Stowell Stanford und dem Designer David Larkham zu. Interessanterweise ist das Cover von Elton John optisch stark an ein anderes, damals sehr erfolgreiches Album angelehnt – an Suitable For Framing von Three Dog Night. Da diese Platte der größte Verkaufsschlager war, an dem er bis dahin je beteiligt war, ob als Songwriter oder anderweitig, wieso sollte sich Elton nicht daran orientieren? Auf dem Cover von Suitable For Framing waren Danny Hutton, Cory Wells und Chuck Negron in schwarzen, kragenlosen Hemden vor einem schwarzen Hintergrund zu sehen, im Schatten, sodass nur ein kleiner Ausschnitt ihrer Gesichter sichtbar war. Auf der Vorderseite von Elton John sieht man den Sänger ganz in Schwarz, vor schwarzem Hintergrund im Schatten, und nur ein kleiner Ausschnitt seines Gesichts ist zu erkennen.

				Auch die Rückseite beider Alben ist weitgehend identisch. Auf der Rückseite des Three Dog Night-Albums befand sich eine Ganzkörperaufnahme der drei Sänger sowie der vier Musiker (Greenspoon, Allsup, Schermie und Sneed). Sieben Leute stehen da, verschwimmen ein wenig mit dem schwarzen Hintergrund, und keiner von ihnen lächelt, sie alle sehen mit missmutigen Gesichtern direkt in die Kamera. Elton wiederum stand auf seiner Coverrückseite neben sechs weiteren Mitwirkenden seiner Platte, die alle in die Kamera blickten, ohne zu lächeln: Diana Lewis, Paul Buckmaster, Elton, Bernie, Gus, Caleb Quaye und Steve Brown.

				Stuart Ebbs war damals Steve Browns Assistent bei DJM. Über das Coverfoto sagte er: „Elton war nicht gerade besonders attraktiv. Als wir die Bilder durchsahen, waren sie alle ziemlich schrecklich. Auf einem Foto konnte man ihn kaum erkennen, weil es so dunkel war, deswegen benutzten wir das.“(16)

				Elton John erschien in Großbritannien im Frühjahr 1970, und das Album war wie eine Synthese all dessen, was Elton im Musikgeschäft der Sechzigerjahre bisher mitgemacht hatte. Das Plattencover war von Three Dog Night beeinflusst, Bernies Texte trugen Spuren von Bob Dylan, die Kompositionsarbeit war geprägt von Eltons Ausbildung an der Royal Academy Of Music, der Hauch von Blues stammte aus seiner Zeit mit Long John Baldry, gelegentlich blitzte etwas vom souligen R&B-Balladengesang von Patti LaBelle & The Bluebelles auf, und dann teilte sich das Album auch noch den Produzenten und Arrangeur mit David Bowies „Space Oddity“. Doch ungeachtet all dessen, was einem künstlerischen Prozess zugrunde gelegen haben mag, wird Musik immer daran gemessen, ob sie für sich selbst spricht, ob sie den Hörer bewegt oder inspiriert. Letzten Endes kam es auf die Musik an, und zum Glück für alle Beteiligten war sie tatsächlich sehr aussagekräftig.

				Einer der größten Pluspunkte von Elton John war der überzeugende, einheitliche Sound, den Buckmaster und Dudgeon produziert hatten. Zudem hatte Elton als Sänger enorm an Selbstbewusstsein gewonnen. Es war seine große Chance, es im Musikgeschäft zu etwas zu bringen. Da er gezwungen gewesen war, den größten Teil der Platte sozusagen „live“ im Studio einzuspielen, vor den Augen und Ohren zahlreicher Profimusiker und Tontechniker, war ihm gar nichts anderes übrig geblieben, als über sich hinauszuwachsen. Ob er Bernie Taupins Texte tatsächlich komplett verstand oder nicht, spielte keine Rolle – er gab dem Hörer aber das Gefühl, dass dem so war.

				Unter den zehn Titeln, die sich auf Elton John befanden, waren drei, die sich zu echten Meilensteinen seiner Karriere entwickeln sollten: „Your Song“, „Take Me To The Pilot“ und „Border Song“. Schon allein deshalb zählt diese Platte zu den beliebtesten und bestverkauften Alben seiner Karriere. Bei dem bewegend persönlichen „Your Song“, dem ersten Titel auf dem Album, packte Elton mit seiner eindringlichen Interpretation den Hörer von der ersten Note an: „It’s a little bit funny …“ Damit legte er die nachdenkliche, emotionale und bewegende Atmosphäre des ganzen Albums vom ersten Ton an fest.

				Der nächste Song, das vom Cembalo-Sound geprägte „I Need You To Turn To“, ist eine der berührendsten Liebeserklärungen, die John und Taupin je geschrieben haben; gut möglich, dass sie von den Gefühlen handelt, die Elton für Bernie empfand. Der Song war jedoch aus Bernies Blickwinkel gesungen, der seinem Gegenüber – möglicherweise Elton – erklärt, dass er die Liebe, die man ihm entgegenbringt, sehr zu schätzen weiß, der aber dennoch beklagt, dass es eine unerfüllbare Liebe bleiben wird, ganz egal, wie oft man spätnachts zusammen aufsitzt.

				Erst Jahre später räumte Bernie ein, dass Elton damals sehr in ihn verliebt war und nur zu gern auch mit ihm geschlafen hätte. Taupin zog diese Möglichkeit nie in Betracht und hielt an einer platonischen Freundschaft fest. „Er machte mir schon deutlich, wie sehr er mich mochte“, sagte Bernie. „Als ich anfing zu lachen, brach gewisser­maßen das Eis … er hat es dann ziemlich schnell überwunden.“(17) Das war der Hintergrund des Textes von „I Need You To Turn To“. Elton war stets Bernies Schutzengel, und Taupin brauchte Reggie, der ihm Schutz, Freundschaft und Liebe bot.

				Ein weiterer Höhepunkt auf Elton John ist „Sixty Years On“, das in eine ähnliche Kerbe schlägt wie „When I’m Sixty-Four“ von den Beatles. Der Sänger fragt sich, wie sein Leben mit sechzig aussehen und wo er dann sein wird. (An seinem 60. Geburtstag stand Elton John tatsächlich im Madison Square Garden auf der Bühne, spielte „Your Song“ und auch diesen Titel.)

				„Border Song“ sorgte für einen brillanten Tempowechsel und war geprägt von leidenschaftlichem, gospelartigem Gesang. Die Queen of Soul, Aretha Franklin, zeigte sich im folgenden Jahr von diesem Titel so beeindruckt, dass sie ihn für ihr Album Young, Gifted And Black selbst aufnahm. Als „Border Song“ 1970 in ihrer Version als Single erschien, wurde er auf dem fünften Platz der American R&B-Charts notiert und war damit die bis dato erfolgreichste John/Taupin-Komposition.

				Es war ein vielseitiges, leidenschaftliches, nachdenklich machendes Album, und es sollte Bernie und Elton tatsächlich in die vorderste Reihe der Rock- und Popwelt katapultieren.

				Am 25. März 1970 wurde Elton 23, und in seinem neuen Lebensjahr sollte er sich endlich selbst finden, in verschiedener Hinsicht. Zu Anfang des Jahres lernte Elton einen Mann kennen, der seine Karriere entscheidend vorantreiben sollte. Er hieß John Reid und war, ebenso wie Elton selbst, noch jung und sehr engagiert. 1970 wurde Reid mit 19 Jahren Manager der britischen Niederlassung von Motown Records, dem berühmten Label aus Detroit, das in Europa unter der Bezeichnung Tamla Motown von EMI vertrieben wurde. Reid war zwar zu Beginn seiner Karriere nur ein Teenager aus der schottischen Provinz, aber er war intelligent, einfallsreich und ausgesprochen ehrgeizig. Zu seinen ersten Aufgaben bei Tamla Motown gehörte es, den Katalog des Labels auf potenzielle Radiohits zu durchsuchen, die bisher übersehen worden waren, und tatsächlich entdeckte er auf einem Album von Smokey Robinson & The Miracles einen Titel, der ihm viel versprechend erschien. Reid bereitete die Single-Veröffentlichung in Großbritannien vor, und „Tears Of A Clown“ schoss sofort auf den ersten Platz der Charts. Das amerikanische Motown-Büro hatte keine andere Wahl, als den Titel auch zu Hause als Single aufzulegen, die prompt ebenfalls an die Spitze der Hitparaden stürmte. Anschließend hatte das, was John Reid sagte, beim britischen Ableger großes Gewicht.

				Motown Records zählten zu den großen Hitfabrikanten der Sechziger, nicht nur in den USA, sondern weltweit. Berry Gordy Jr., der Vorsitzende, war seinem Traum gefolgt und hatte damit in Detroit, Michigan, ein Unternehmen geschaffen, das Hits geradezu am Fließband produzierte. Es dauerte nicht lange, und Künstler wie die Four Tops, die Supremes, Martha Reeves & The Vandellas, Marvin Gaye, Smokey Robinson & The Miracles, The Temptations, Stevie Wonder, die Marvelettes und die Jackson Five waren weltweit ein Begriff. Und für diesen phantastischen Katalog war Reid plötzlich in Großbritannien verantwortlich.

				John Reid war am 9. September 1949 im Barstow Hospital in Paisley zur Welt gekommen. Die kleine Stadt liegt westlich von Glasgow und ist vor allem für die Textilfabriken bekannt, in denen unter anderem auch das berühmte Paisley-Muster entstand. Daher überrascht es nicht, dass Johns Eltern in der Thread Street – der „Fadenstraße“ – Nummer 1 wohnten und John Senior als Textilfacharbeiter in einem Betrieb vor Ort tätig war.

				1959 verlegte das Unternehmen die Produktionsstätten nach Neuseeland, und die Reids zogen um und lebten zwei Jahre lang dort. Der junge John zeigte schon damals viel Initiative, und mit elf Jahren hatte er bereits begriffen, dass er gutes Geld verdienen konnte, wenn er alte Zeitungen sammelte und sie den Gemüsehändlern verkaufte, die darin ihre Waren verpackten. Sein Geschäftssinn sollte ihm auch später im Leben gute Dienste leisten, als er begann, die Karrieren einiger ganz großer Stars im Unterhaltungsgeschäft zu lenken.

				Reids Mutter bekam Heimweh, und so zog die Familie wieder zurück nach Schottland, in ein kleines Haus in Gallowhill. Johns Vater bekam einen neuen Job am Fließband im Chrysler-Werk von Linwood. Als 1964 die ganze Welt beatlesverrückt wurde und den Rock’n’Roll entdeckte, begann auch John in Konzerte zu gehen und Musikcafés zu besuchen. Dabei war er schon immer ein ruppiger kleiner Kerl gewesen, der sich durchaus durchzusetzen verstand – auch mit Fäusten, wenn nötig. Ein Freund brachte ihn auf den Gedanken, dass er sowohl aggressiv als auch musikinteressiert genug sei, um als Promoter für einen Musikverlag zu arbeiten, und John war von der Idee begeistert und zog nach London. Seine erste Anstellung fand er in einer Filiale des Bekleidungsunternehmens Austin Reed, und ein paar Wochen schlug er sich damit durch, Herrenmode zu verkaufen, bevor er bei Ardmore & Beechwood unterkam, einem kleinen Verlag unter dem Dach der großen EMI. Das Büro lag in einem aufregenden Teil der Stadt, gleich über dem großen Plattengeschäft von HMV in der Oxford Street.

				In nur wenigen Wochen war der 17-jährige John Reid vom Hemdenverkäufer in Knightsbridge zum Promoter aufgestiegen, der Songs an interessierte Sänger verkaufte. Zunächst widmete er sich der Aufgabe, die Titel eines jungen amerikanischen Songwriters namens Neil Diamond an den Mann oder die Frau zu bringen, der damals hauptsächlich als Komponist des Monkees-Hits „I’m A Believer“ bekannt war.

				1969 wurde eine Stelle beim EMI-Ableger Tamla Motown frei. John bewarb sich, ebenso wie ein junger Mann namens David ­Crocker, der damals im Plattengeschäft One Stop arbeitete. Zu einem der größten Kunden von Crocker zählte ein rundlicher Junge aus der Nachbarschaft, Reggie Dwight.

				Zunächst bekamen weder Reid noch Crocker den Job bei Tamla Motown, aber 1970 wurde die Stelle erneut frei. Dieses Mal erhielt der 19-jährige Reid den Posten. Crocker hingegen ging zu Harvest Records, die ihr Büro ebenfalls bei EMI hatten. Reid stand plötzlich vor der Aufgabe, die 1970er-Besetzung der Supremes zu bewerben, zu der damals Mary Wilson, Jean Terrell und Cindy Birdsong gehörten. Wenn Stevie Wonder nach London kam, dann holte John ihn vom Flughafen ab. Wenn die Four Tops in die Stadt kamen, dann unternahm er alles Mögliche mit ihnen, um ihre Musik zu promoten.

				Reid berichtete: „Alle Motown-Künstler liebten England. Dort waren die Fans treuer, und das verlängerte die Karriere. Für die Musiker war es wie eine zweite Heimat – sie flogen gern für zwei oder drei Wochen herüber, um die Platten vorzustellen und mit den Auftritten ein bisschen Geld zu verdienen. 1970 kamen Stevie Wonder und die Temptations nach London und nahmen die Live At The Talk Of The Town-Alben auf. Jimmy Ruffin hatte damals eine Wohnung in der Curzon Street; ihn wurden wir gar nicht mehr los. In einem Jahr hatten wir drei Top-Ten-Hits mit Jimmy – mehr, als er je zu Hause verbuchen konnte. Martha & The Vandellas lieh ich einmal sogar Geld, damit sie ihre ‚Uniformen‘ wieder aus der Wäscherei abholen konnten, sie waren immer pleite. Aber damals herrschte ein großes Zusammengehörigkeitsgefühl.“(18)

				Da Elton oft in der Gegend war, dauerte es nicht lange, bis er Reid, dem Ein-Mann-Vertreter von Tamla Motown, einmal über den Weg lief. „Ich hatte ein Büro im ersten Stock eines Eckhauses am Manchester Square, und außerdem bekam ich ein Jahresgehalt von 1.650 Pfund“, berichtete John Reid. „Das war verdammt gut. Ich war drei oder vier Jahre jünger als die anderen Labelmanager, mal abgesehen von David Crocker, der das Büro neben mir hatte und dort Harvest Records leitete. Eines Tages kam er zu mir rein und sagte: ‚Das ist mein Freund Reg.‘ Und so lernte ich Elton kennen. Er leierte mir ein paar amerikanische Motown-Singles aus dem Kreuz, was genau, weiß ich heute nicht mehr. Jedenfalls erzählte er, dass er selbst auch eine Platte gemacht hatte, und gab mir ein Weißmuster [eine Testpressung] von dem, was einmal das Album Elton John werden sollte.“(19)

				Im März 1970 wurde der alte Vertrag, den Elton mit Dick James Music hatte, aufgelöst und durch einen neuen ersetzt. Darin war festgelegt, dass Elton in den nächsten fünf Jahren jedes Jahr zwei komplette Alben abliefern musste – genauer gesagt: sechs Albumseiten, damit auch genügend Material zur Auswahl und für B-Seiten von Singles zur Verfügung stand. Zunächst erschien es Elton und Bernie, als sei ein Traum wahr geworden, da sie noch so viele Songs auf Halde hatten. Das dritte Album, das später den Titel Tumbleweed Connection erhalten sollte, war schon komplett fertig.

				Als sie an Elton John gearbeitet hatten, waren sie alle Songs mit Dick James und Gus Dudgeon noch einmal durchgegangen, und Elton und Bernie hatten schließlich vor allem die ganz persönlichen Nummern für dieses Album ausgewählt. Bernies Songs über den Wilden Westen und die Pioniere des späten 19. Jahrhunderts, über Cowboys, Revolver und Americana hatten sie für Tumbleweed Connection aufgehoben. Es war eine weise Entscheidung, denn so bekamen beide Alben ein einheitliches Thema und einen ganz eigenen Sound. Die Tracks für Tumbleweed Connection entstanden im März 1970 in den Trident Studios, erneut unter der Ägide von Gus Dudgeon.

				Die Platte wurde zunächst kaum beachtet, als DJM Elton John am 10. April 1970 in Großbritannien veröffentlichte. „Sie verkaufte vielleicht um die 4.000 Exemplare“, berichtete Elton, „und kam nicht in die Charts. Und wir saßen da und fragten uns: Warum? Schließlich beschlossen wir, dass ich das Album mit ein paar Musikern live auf der Bühne vorstellen sollte, wogegen ich mich zuvor lange entschieden gewehrt hatte. Aber mir war klar geworden, dass es keine andere Möglichkeit gab.“(20)

				Er brauchte unbedingt eine Band. Zuerst beschränkte er sich darauf, zu seinem Klavier nur zwei weitere Instrumente hinzuzuholen. Elton ging die Liste der befreundeten Musiker durch. „Nigel Olsson war damals der Schlagzeuger von Plastic Penny, als ich ihn engagierte“, erinnerte er sich, „und Dee Murray, der Bassist, war in einer Band namens The Mirage. Wir gingen als Trio auf Tournee.“(21)

				Sie spielten fünfzehn Gigs und traten unter anderem beim Krumlin Festival, in der Universität von Leeds, im Mothers und im Speakeasy auf. Jeder Auftritt, den Elton mit seinen beiden neuen Mitstreitern absolvierte, gab ihm mehr Selbstvertrauen. Olsson und Murray sollten ihm in seiner weiteren Karriere zwei treue, langjährige Begleiter ­bleiben.

				Etwa zur gleichen Zeit, im April 1970, erschien die Single „From Denver To L.A.“ in den USA auf dem Label Viking. „Die Platte wurde später wieder zurückgezogen“, erklärte Elton, „und deswegen sind Exemplare dieser Single heute ein Vermögen wert. Der Song entstand bei einer Session in den Olympic Studios für 25 Pfund. Ich sang ihn für den Film The Games von Michael Winner ein. Als der Film erschien, dachte man wohl: ‚A-haa!‘ und brachte ihn schnell als Single auf den Markt, aber wir schritten mit einer gerichtlichen Verfügung dagegen ein.“(22) DJM wollten schließlich nicht, dass diese eine Session ihre Chancen ruinierte, Elton bei einer größeren amerikanischen Plattenfirma unterzubringen.

				Wie heißt es so schön: Auf das Timing kommt es an. Das traf auch auf die Pläne zu, Elton und seine Musik auf dem amerikanischen Markt unterzubringen. In jenem Jahr hatte sich schon eine ganze Reihe neuer Künstler und Komponisten in den Charts etabliert – Leon Russell, James Taylor, Eric Clapton, Stephen Stills, John Sebastian und sogar Paul McCartney veröffentlichten 1970 ihre ersten Soloalben. Außerdem boten inzwischen die zahlreichen UKW-Sender, die sich neu in der amerikanischen Radiolandschaft abseits des Popdiktats der Mittelwellenfrequenzen etablierten, ein Forum für jene introvertierten, nachdenklichen und persönlichen Songs, wie Elton und Bernie sie auf Elton John vorgestellt hatten. Es war schnell klar, dass auf der anderen Seite des Atlantiks ein ganz neuer Markt auf den Sänger und seine Songs wartete.

				Für Elton war es ein Glück, dass amerikanische Plattenfirmen damals aktiv nach neuen Künstlern suchten, die sie aufbauen und formen konnten. Nachdem die Originalsongs für Elton John im Kasten waren, gab es bereits erste Gespräche zwischen Dick James Music und verschiedenen US-Labels. Dabei kontaktierten die Briten im Januar 1970 auch Russ Regan von UNI Records, einem Label, das zum MCA-Konzern gehörte. 

				Russ Regan erinnerte sich an das erste Gespräch mit DJM-Mitarbeiter Len Hodes, der ihm damals erklärte: „Pass auf: Wir sind so von diesem Künstler überzeugt, dass wir ihn euch umsonst geben, wenn ihr ihn wirklich mögt und etwas für ihn tun könnt und wollt.“(23) Das war ein so gutes Angebot, dass Regan kaum ablehnen konnte.

				Das Treffen fand im Continental Hyatt House auf dem Sunset Boulevard in Los Angeles statt. Hodes gab Regan, nachdem er ihm das Angebot unterbreitet hatte, ein Exemplar von Empty Sky und Eltons eigene Version der Single „Lady Samantha“.

				Regan kehrte danach in sein Büro bei UNI Records zurück und legte Eltons Aufnahmen eine Weile beiseite. „Ich packte sie auf ein Regal, bis ich mich um fünf Uhr nachmittags wieder daran erinnerte. Dann hörte ich mir das Material an und stellte fest, dass ich Elton sehr gut fand. Außerdem gefiel mir der Song ‚Skyline Pigeon‘. Gegen sechs Uhr dämmerte mir dann plötzlich: ‚Verdammt, die sind hier, um diesen Künstler irgendwo unterzubringen. Was ist, wenn er von einer anderen Plattenfirma unter Vertrag genommen wird?‘“ (24)

				Er wollte nun nur noch das demnächst erscheinende, zweite Album hören, also meldete er sich noch einmal bei DJM. „Schon am nächsten Tag hatte ich die Platte aus England vorliegen“, berichtete Regan. „Das Album warf mich total um. Es war ein unglaublicher Moment, einen solchen Künstler und ein derart phantastisches Album zu entdecken.“(25)

				Regan wusste sofort, dass er einen Hit in Händen hielt: „Damals arbeitete ich schon zwölf Jahre lang im Musikgeschäft, und mich hatte noch nie ein Album so beeindruckt wie Elton John. Fünf Jahre lang hatte ich als Promoter gearbeitet, viele Musikergrößen betreut und viele tolle Sachen gehört, aber noch nie hatte mich eine Platte so begeistert. Die Songs waren einfach unbeschreiblich. Ich schloss das Büro, stellte das Telefon ab, holte alle Mitarbeiter herein, und die ganze Firma hörte sich die Platte an. Am Schluss flippten alle völlig aus, weil uns klar war, dass wir etwas ganz Besonderes vor uns hatten.“(26)

				Bei DJM war man sich einig, dass man sofort handeln musste. Im Londoner Büro waren alle Mitarbeiter von Elton John begeistert, und eine Veröffentlichung in den USA erschien als ein sicherer Weg, um die Investitionen wieder hereinzuholen und Eltons Karriere in Gang zu bringen. „Man sagte mir: ‚Versprechen Sie uns persönlich, dass Sie etwas Geld in den Jungen investieren. Wir verlangen keine Vorschüsse‘“, berichtete Regan über die Reaktion der Briten, als er ihnen von den Plänen bei UNI Records erzählte. „Ich sagte: ‚Ihr macht wohl Witze?‘ Und tatsächlich bekam ich Elton John umsonst – es war einer der besten Deals, die ich je abgeschlossen habe.“(27)

				„Border Song“, die erste Single aus Elton John, wurde auf beiden Seiten des Atlantiks veröffentlicht, in England auf DJM Records, in den USA auf Congress Records, einer Tochterfirma von MCA. Die US-Version tauchte kurz im Branchenmagazin Billboard auf und schaffte es bis auf Platz 93. Zwar war „Border Song“ damit kein großer Überflieger, aber immerhin war der erste Sprung in die amerikanischen Charts geglückt. In England kam die Single gar nicht in die Hitparaden, aber sie wurde gelegentlich im Radio gespielt und trug Elton einen Gastauftritt mit diesem Song in der Fernsehsendung Top Of The Pops ein.

				Bei den Aufnahmen zu der berühmten Fernsehsendung erlebte Elton einen der aufregendsten Momente seines jungen Lebens: Er traf sein Idol Dusty Springfield hinter der Bühne in den Television Centre Studios. Dusty war das Pin-up seiner schwulen Jugendträume gewesen, und nun stand sie leibhaftig vor ihm! Damals hatte sie gerade das Album Brand New Me für Atlantic eingespielt, produziert von Kenny Gamble und Leon Huff, die den berühmten Philly-Sound erschaffen hatten und mit denen Elton später selbst arbeiten sollte.

				Elton John kam am 22. Juli 1970 ohne allzu viel Aufsehen in die amerikanischen Läden. Allerdings war Russ Regan bereits damit beschäftigt, die Werbetrommel für seinen neuen Künstler zu rühren. Er wusste, dass er mit Elton John ein Hitalbum und einen potenziellen Superstar in Händen hielt. Er brauchte jetzt nur noch einen Aufhänger, ein Ereignis, irgendeine Möglichkeit, seine neue Entdeckung der Öffentlichkeit vorzustellen. Da das eher blasse Album Empty Sky in den USA nur als Import erhältlich war, wurde Elton John als Debüt des neuen Sängers und Songwriters verkauft. „Als es veröffentlicht wurde, im Juli, hatten wir ein großes Verkaufsmeeting in New York. Das Album und auch die Präsentation fanden alle toll, und so planten wir, Elton John im August im Troubadour groß vorzustellen“, erinnerte sich Regan.(28)

				Das Troubadour war 1957 an der Kreuzung von Santa Monica Boulevard und North Doheny Drive eröffnet worden und galt in Los Angeles als erste Adresse, um neue Rocktalente zu präsentieren. Der verstorbene Singer-Songwriter Jim Croce sagte einmal: „Das Troubadour war ein ganz einzigartiger, sehr anerkannter Auftrittsort. Vor der Tür parkten Cadillacs und Porsches, und drinnen tobte meist eine wilde Party. Die Leute nahmen Drogen und legten es darauf an, dass sie jemand abschleppte, während neue musikalische Entdeckungen auf der Bühne standen und spielten. Wenn es um junge Talente ging, gab es in den Sechzigern und Siebzigern keinen Club mit größerem Einfluss und Bedeutung als das Troubadour. Wenn man das Glück hatte, dort einen Gig zu landen, dann hatte man wirklich eine große Chance, entdeckt zu werden und einen Plattenvertrag an Land zu ziehen.“(29)

				Der Besitzer des Clubs, Doug Weston, hatte bereits des Öfteren erlebt, dass sein Club von aufstrebenden Rockmusikern wie Joni Mitchell, James Taylor und Kris Kristofferson als Karrieresprungbrett genutzt wurde. 1969 war dort Linda Ronstadt mit ihrer Begleitband aufgetreten, aus der sich später die Eagles entwickelten, und auch Jackson Browne hatte sich im Troubadour im Vorprogramm etablierter Musiker die ersten Sporen verdient.

				Weston erinnerte sich noch gut daran, wie er zum ersten Mal auf Elton Johns Musik aufmerksam wurde. „Wir bekamen seine Platte in einem ganzen Stapel neuer Sachen von einer Plattenfirma“, sagte er. „Sie suchten nach einem Auftakttermin für eine geplante Tournee dieses Sängers, und nachdem ich ungefähr die Hälfte der Platte gehört hatte, war ich sehr, sehr aufgeregt und sagte spontan zu, ihn für das Troubadour zu buchen. Im Radio wurde er damals nicht gespielt, aber wir engagierten ihn trotzdem als Headliner.“(30)

				Im August 1970, als das Konzert näher rückte, war Elton John von MCA auf dem UNI-Label veröffentlicht worden. „Das Album wurde von den amerikanischen Radiosendern sehr gern gespielt“, erinnerte sich Elton. „Ich hatte gerade bei MCA unterschrieben, und die Platten­firma hielt es für eine gute Idee, wenn ich im Troubadour auftrat. Kurzfristig überlegten wir sogar, ob ich dort mit Jeff Beck auf die Bühne gehen sollte, den ich in London gerade kennen gelernt hatte und mit dem ich mich phantastisch verstand. Aber dann mischte sich Jeffs Manager ein und wollte, dass ich zehn Prozent der Gage bekomme und Jeff neunzig, weil Jeff in den USA schon so bekannt sei. Er teilte meinem Manager Dick James mit, dass Jeff an einigen Abenden 10.000 Dollar kassiere und es noch sechs Jahre dauern würde, bis ich soweit sei. Ich saß da, hörte mir das an und dachte, wow, 10.000 Dollar am Abend! Und dann sagte Dick: ‚Pass mal auf, ich garantiere dir, dass der Junge schon in sechs Monaten genau so viel verdienen wird!‘ Damals dachte ich bei mir: ‚Dick, was bist du für ein blöder alter Sack! Dafür kommst du in die engere Auswahl für den Arsch des Monats! Was für ein Idiot!‘ Denn damit war die Sache mit Jeff Beck natürlich vom Tisch, und ich schmollte deswegen. Aber schließlich trat ich doch im Troubadour auf – Dick übernahm die eine Hälfte der Kosten, MCA die andere, und wir flogen in die USA.“(31)

				Dass Elton John dem Konzert im Troubadour so skeptisch entgegensah, war im Grunde recht amüsant – er hielt es für einen ganz normalen Club-Gig, der ihm nicht viel bringen würde. Dem Magazin Phonograph Record sagte er später: „Ich bin überhaupt nur deshalb nach Los Angeles geflogen und habe im Troubadour gespielt, weil ich dort in einen bestimmten Plattenladen wollte. Auf den Auftritt habe ich gar keinen Wert gelegt. Ich hielt es für einen Witz, für eine aufgeblasene Promo-Geschichte, die als Katastrophe enden würde. Ich wollte nur in diesen Plattenladen und ein paar Alben kaufen.“(32) Aber der Abend sollte ihm mehr einbringen als nur ein paar neue Schätze für seine Vinylsammlung. Auf dem Hinflug mochte er noch der rundliche, linkische Reggie Dwight gewesen sein – als er die Heimreise antrat, war er über Nacht zum Star geworden.

				Als „Your Song“ allmählich immer öfter von den Radiosendern in den USA gespielt wurde, überraschte das niemanden mehr als Danny Hutton von Three Dog Night. Er hatte gedacht, dass die Version, die seine Band für ihr aktuelles Album eingespielt hatte, die einzige aktuell in Umlauf befindliche Fassung sein würde. „Der kleine Drecksack hatte mir nicht erzählt, dass er den Titel selbst veröffentlichen wollte“, erinnerte sich Hutton. „Ich wusste gar nicht, dass er ihn für sich aufgenommen hatte. Wir hatten eine Demoversion gehört. Das wurde bei ALMO Music oft so gemacht. Ich bekam alle möglichen Songs als Demo zu hören, obwohl es sich tatsächlich um richtige Alben handelte, die auch veröffentlicht werden sollten, weil der Musikverlag versuchte, zusätzliches Geld mit den Rechten zu verdienen.“(33)

				Es ist oft recht amüsant, wie andere Kulturen im eigenen Land wahrgenommen werden. Der durchschnittliche Amerikaner glaubt, dass jeder Deutsche Lederhosen anhat, Bier trinkt und Brezel isst, und dass jeder Franzose Barretts trägt und sein Croissant zum Frühstück braucht. Als MCA Records den Werbestrategen Norman Winter mit dem Projekt Elton John betreute, kam er auf den originellen Gedanken, etwas „ganz Englisches“ zu machen, um den Sänger bei seinem ersten US-Aufenthalt willkommen zu heißen. Und was hätte englischer sein können als ein großer roter Doppeldecker-Bus, an dessen Seiten groß Eltons Name prangte?

				Als Elton und seine Band am Flughafen von Los Angeles aus dem Flieger stiegen, wartete sein Gefährt bereits auf ihn: der besagte Doppeldecker. Elton war gleichermaßen überrascht, entsetzt und peinlich berührt. Was würde wohl als nächstes kommen – Fish and Chips für alle?

				Der Verantwortliche für diese Werbeidee, Norman Winter, erinnerte sich heiter: „Ich dachte, es wäre eine nette Geste, die ihm vermitteln sollte, dass er uns wichtig war – es war nicht so sehr als Werbegag gedacht, um Aufmerksamkeit auf das Album zu lenken, sondern vor allem, um ihn und seine Crew willkommen zu heißen. Wir organisierten diesen englischen Bus und dachten dann, ach Scheiße, gehen wir noch einen Schritt weiter und schreiben ELTON JOHN IST ANGEKOMMEN an die Seite. Er war noch bei der Gepäckausgabe, als er dieses Ding sah, und ihm fielen fast die Augen raus. Aber er war dann sehr ruhig, sagte ‚sehr schön‘ und so. Anschließend fuhren wir alle mit dem Bus nach Hollywood. Später erzählte er mir, dass er erwartet hätte, mit einem großen Cadillac abgeholt zu werden und ein bisschen Luxus geboten zu bekommen. Stattdessen saß er in einem schlecht gefederten Bus, der kaum die Steigungen der Straßen bewältigte – diese englischen Busse sind ziemlich scheußlich.“(34)

				Norman hatte die Aufgabe, die ganze Stadt darüber zu informieren, dass Elton John in Los Angeles gelandet war – obwohl kaum jemand wusste, wer dieser Elton John eigentlich war. „UNI war eine kleine Firma“, erklärte Winter. „Wir beschlossen, dass wir alle Energie auf diesen Künstler konzentrieren wollten, weil wir wirklich an ihn glaubten, und uns war gar nicht klar, dass der Künstler selbst schon allein aufgrund seiner Fähigkeiten als Performer dafür sorgen würde, dass er ein Star wurde. Wir planten jede Menge Dinge, die damals sehr zeitgeistig, abgefahren und abseits der Norm waren, und wir steigerten uns so sehr hinein, dass es fast wie ein Orgasmus war. Zusätzlich zu den überall aushängenden Plakaten verteilten wir Poster in den Läden, und Elton bekam auch eine Menge Airplay. Wir behandelten ihn, als sei er Elvis Presley, der eine neue Show in Las Vegas vorstellte, obwohl noch niemand etwas von Elton John gehört hatte.“(35)

				Wer vom Flughafen von Los Angeles zum Sunset Boulevard fährt, muss eine heftige Steigung bewältigen, die zu den Hollywood Hills hinaufführt. Daher war es fraglich, ob der PS-schwache rote „Elton“-Doppeldecker es überhaupt bis zum Hotel schaffen würde – bis zu DEM Hotel, in dem man unbedingt übernachten musste, wenn man in einer Rockband spielte, dem Continental Hyatt House auf dem Sunset Boulevard. Unter Rockmusikern nannte man es statt „Hyatt House“ gern „Riot House“, um auf die wilde Randale anzuspielen, die dort schon stattgefunden hatte. Genau hier hatten UNI Records ihren neuen Star auf seinem ersten Amerika-Trip untergebracht.

				Zwar war Elton entsetzt gewesen, als er den großen roten Bus mit seinem Namen darauf gesehen hatte, aber er musste zugeben, dass auf diese Weise tatsächlich die ganze Stadt von seiner Ankunft erfuhr. „Er hat tatsächlich verdammt hart gearbeitet“, sagte er über Norman Winter. „Jeder Laden, den ich Los Angeles sah, hatte sein Fenster mit der Platte dekoriert – klar, dafür hatte das Label wahrscheinlich bezahlt, aber sie haben sich wirklich Mühe gegeben. Diesen Bus fand ich allerdings extrem peinlich. Jeder von uns versuchte, sich auf den Bänken möglichst klein zu machen. Es kam mir billig vor. Ich mag es, wenn Dinge geschmackvoll gestaltet werden, und Doppeldeckerbusse sind alles andere als geschmackvoll!“(36)

				Elton und Danny Hutton von Three Dog Night waren in Kontakt geblieben, und Hutton hatte sich vorgenommen, zum ersten Konzert von Eltons einwöchiger Auftrittsreihe im Troubadour zu kommen. „Ich war recht gut mit dem Besitzer des Troubadour, Doug Weston, befreundet“, erinnerte sich Hutton. „Ich hatte ihm Elton immer wieder schmackhaft gemacht, und ich glaube, dass das durchaus half, damit er das Engagement dort bekam. Er flog bereits ein paar Tage vor der ersten Show ein, und die Woche im Troubadour brachte ihm tatsächlich den Durchbruch. An seinem ersten Abend in der Stadt, so gegen fünf oder sechs Uhr, ging ich mit ihm essen. Billy James, der früher im Dienst von Columbia Records für Bob Dylan gearbeitet hatte, wohnte um die Ecke und besaß ein Restaurant auf der Melrose Avenue, das Black Rabbit, und dorthin gingen wir. Danach kam er mit zu mir. Das Klavier, das auf dem Cover von It Ain’t Easy von Three Dog Night zu sehen ist, mit uns dreien daneben, dem großen Jesusbild dahinter und so, das ist das Klavier, auf dem er an dem Abend spielte. Ich rief Van Dyke Parks an und sagte: ‚Du musst unbedingt mal rumkommen und dir den Typ anhören, Van Dyke.‘ Er kam tatsächlich, und später saß er auf dem Boden neben dem Klavier, und Elton spielte. Es war einfach überwältigend! Damals sagte Elton mir: ‚Weißt du, Danny, ich bin nicht der Typ, der stundenlang dasitzt und grübelt und ganze Tage lang an einem Song arbeitet. Bernie gibt mir einen Text, den lege ich mir aufs Klavier und dann lege ich los. Es strömt einfach alles aus mir heraus.‘ So schreibt er.“(37)

				Dann nahm Hutton Elton mit zu Brian Wilson. Das musikalische Genie der Beach Boys war als drogenumnebelter Exzentriker bekannt. Elton erinnerte sich: „Ich war ein Typ aus einem stinknormalen Vorort wie Pinner, und als wir Brians Auffahrt sahen, die voller Schlagzeuge stand, da dachte ich mir schon, dass das jetzt ein wenig seltsam werden würde. Wir klopften an seine Tür, und er sagte als erstes: ‚Ah, Elton, I hope you don’t mind, I hope you don’t mind, I hope you don’t mind‘, in Anspielung auf den Text von ‚Your Song‘. Es war ein bisschen komisch, aber auch sehr nett.“(38)

				Hutton erklärte: „Brian wohnte in einem Haus in Bel Air, das früher einmal Edgar Rice Burroughs gehört hatte, und er hatte es lila angestrichen. Die Nachbarschaft war deswegen schon komplett ausgerastet! Im Haus hatte er sich ein Studio einbauen lassen – ein ganz modernes, professionelles Studio. Das Albumcover von Wild Honey zeigt ein farbiges Glasfenster mit einer Biene drauf; das war Teil des Studios. Brian zeigte uns die Räumlichkeiten, und ich fragte, ob er Elton nicht ‚Good Vibrations‘ vorspielen könnte. Brian holte den Tontechniker aus dem Bett. Ich weiß nicht mehr, wo der wohnte, aber er stand auf und kam vorbei. Dann spielte er uns die ganzen kleinen Elemente aus dem Hintergrund vor, die man in der Gesamtaufnahme nicht heraushört, die aber echt unglaublich waren. Ich merkte schon, dass Elton ein wenig eingeschüchtert war, und deswegen schlug ich vor, dass er Brian ja auch ein paar von seinen Sachen präsentieren könnte. Er fing an mit ‚Amoreena‘, und er hatte ungefähr ein Viertel oder die Hälfte des Titels gespielt, als Brian ihn unterbrach. Elton kannte Brian ja nicht, er wusste nicht, dass Brian, wenn er etwas hört und kapiert hat, worum es geht, mit dem nächsten weitermachen will. Elton war mitten in ‚Amoreena‘, und Brian sagte: ‚Das ist toll, was hast du sonst noch?‘ Und ich dachte: ‚Oh verdammt, Elton wird glauben, dass Brian seine Songs nicht mag.‘ Er spielte dann noch ein oder zwei andere Titel, und jedes Mal sagte Brian mitten drin: ‚Das ist gut, was gibt’s noch?‘“(39)

				Elton erinnerte sich später: „Es war halb acht Uhr morgens, als ich vom Laurel Canyon zum Sunset Hyatt House zurückfuhr und dachte: ‚Ich bin in meinem ganzen Leben noch nie bis halb acht aufgeblieben. Ich muss richtig aufgeregt gewesen sein.‘ Jahre später gestand Danny mir, dass man mir Kokain ins Essen getan hatte.“(40)

				Elton, Bernie, Dee und Nigel hatten sogar ein paar Tage Zeit, um sich ein wenig in Kalifornien umzusehen. Ray Williams, der Reggie mit Taupin zusammengebracht hatte, arbeitete eigentlich als Talent­scout bei Dick James Music, hatte seine Musiker auf dieser Reise aber als Tourmanager begleitet. Als er einmal einen Fön brauchte, rief er Janice, die Schwester einer Ex-Freundin, an. Als sie mit dem Fön erschien, hatte sie eine Freundin im Schlepptau, die Maxine Fiebelman hieß. Maxine zog Bernie Taupin sofort in ihren Bann, und sie wurde später seine erste Frau, die Tour-Näherin für die Band und die Inspiration für eins von Bernies Liebesliedern, „Tiny Dancer“. 

				Janice und Maxine machten den Vorschlag, den Briten Palm Springs zu zeigen, und die Jungs waren von der Vorstellung begeistert, einen Ausflug in den luxuriösen, zwei Autostunden östlich von Los Angeles gelegenen Wüstenort zu machen. Elton hatte jedoch keine Lust auf die Fahrt und blieb allein im Hotel. Es dauerte nicht lange, und seine Lustlosigkeit schlug in Langeweile und schließlich in Frust um.

				Als seine Kumpels am Abend ins Hyatt House zurückkehrten, hatte Elton einen seiner ersten echten Tobsuchtsanfälle. Ray Williams begriff sofort, dass Eltons „dunkle Seite“ zum Vorschein kam, als Reggie wütend brüllte, dass er von diesem Quatsch genug hatte, den Gig im Troubadour absagen und nach London zurückfahren würde. Williams versuchte sein Bestes, Elton, der sich wie eine gereizte, zickige Diva benahm, zur Vernunft zu bringen, und es wunderte den Manager sehr, dass sich sein Schützling, der noch immer kein Star war, sich plötzlich wie ein verwöhntes Kind aufführte.

				„Du musst den Auftritt machen, du kannst dieses ganze Geld nicht für nichts und wieder nichts verschwenden!“, versuchte Ray ihm klar zu machen.

				„Das ist mir scheißegal, ich fahre nach Hause!“, schrie Elton. Es war der erste von Reggies zahlreichen „kleinen Augenblicken“. 

				Als Elton nachts deprimiert allein in seinem Zimmer war, rief er bei Dick James in London an, um über die anderen herzuziehen und zu jammern. James versuchte, ihn zu beruhigen und ihm ebenfalls begreiflich zu machen, dass er sich nur ein bisschen ausruhen musste, um für den Gig im Troubadour in guter Verfassung zu sein.

				Das mit Spannung erwartete Konzert im 300 Plätze fassenden Troubadour war für Dienstag, den 25. August 1970, angesetzt. Als die Band vor dem Club in West Hollywood vorfuhr, bot sich ihnen ein seltsamer Anblick. Auf der Anzeigetafel vor dem Eingang war Elton John als Headliner angekündigt, der Folksänger David Ackles hingegen als Vorprogramm. Das Staunen war deshalb so groß, weil Elton und Bernie große Fans des Sängers waren und Ackles als echten Star betrachteten. In den USA war er allerdings weitgehend unbekannt und hatte auch noch nie einen Hit gehabt. Eltons Nervosität steigerte sich dadurch nur noch weiter. Er machte sich Sorgen, weil er als völlig Unbekannter nach einem etablierten Künstler auf die Bühne musste, den er sehr respektierte. Es war die erste einer Reihe von Überraschungen, die sich an diesem Abend ereigneten.

				Zwar ließen die Songs und das Cover von Elton John vermuten, dass es sich um einen eher schüchternen und zurückgezogenen Performer handelte, aber Reggie Dwight war fest entschlossen, an diesem schicksalhaften Abend ein für alle Mal aus seinem Kokon auszubrechen. Damit man ihn nicht für einen singenden Börsenmakler hielt, hatte er sich Bühnenkleidung ausgesucht, die ihn sofort zum Stadtgespräch von West Hollywood machen würde. In London gab es eine Boutique namens Mr. Freedom, die völlig verrückte Sachen führte, und dort hatte Elton seine Garderobe für diesen Abend erworben: Hotpants, ein Paar weiße Stiefel mit grünen Flügeln und ein T-Shirt, auf dem der Schriftzug „Rock’n’Roll“ prangte. 

				Am meisten überwältigte ihn an diesem Abend vermutlich die Tatsache, dass im Publikum sehr viel Prominenz saß, die neugierig auf die Show wartete. Neben Neil Diamond, der ebenfalls bei UNI Records unter Vertrag stand und Elton auf der Bühne ankündigte, waren unter anderem Gordon Lightfoot, Mike Love von den Beach Boys, David Gates von Bread, Danny Hutton von Three Dog Night, der Musiker und Produzent Van Dyke Parks und Odetta dort. Selbst Filmkomponisten wie Quincy Jones, Henry Mancini und Elmer Bernstein beehrten das neue Gesicht aus Großbritannien mit ihrem Besuch.

				Elton begann das Konzert mit einigen der eher persönlichen, ruhigen Nummern. Zu Anfang klang er etwas steif und langweilig. Robert Hilburn von der Los Angeles Times schrieb über das Konzert: „Er präsentierte seine Songs auf leicht distanzierte, geschäftsmäßige Art. Er wirkte verängstigt und hielt die Augen starr auf das Mikrofon und das Klavier gerichtet.“(41) Doch dann spürte Elton, wie ihm das Publikum entglitt. Von der Bar drangen Gesprächsfetzen herüber, und der Applaus zwischen den einzelnen Titeln war nicht gerade überschwänglich.

				Beim vierten Song begann er sich zu ärgern, dass einige Zuschauer seinem Gesang und seinem Spiel nicht genügend Aufmerksamkeit zollten, und er erhob sich von seinem Platz am Klavier und erklärte in gereiztem Ton: „Na schön! Wenn ihr nicht zuhören wollt, dann gefällt euch das vielleicht besser.“ Und dann legte er in bester Jerry Lee Lewis-Manier los.

				Das war der Wendepunkt. Nun kam Elton richtig in Fahrt und präsentierte „Take Me To The Pilot“ mit so viel Feuer, dass die Folksängerin Odetta angeblich aufsprang und tanzte. Sänger und Band stellten nun Material von der demnächst erscheinenden Tumbleweed Connection vor und zündeten mit „Burn Down The Mission“ ein echtes musikalisches Feuerwerk. Elton rutschte im Eifer des Gefechts zu Boden und spielte auf den Knien weiter. Als der Gig vorüber war, tobte das normalerweise eher als blasiert bekannte Publikum von L.A., und Elton bekam nicht nur eine, sondern zwei stehende Ovationen.

				Die Zuschauer hatten einen ruhigen, gesetzten Vortrag erwartet und stattdessen einen wilden, alle Aufmerksamkeit auf sich ziehenden Showman bekommen. Über diesen ersten Abend im Troubadour berichtete Elton später: „Gerade war mein Album Elton John erschienen, das ziemlich düster und mit üppigen Orchesterarrangements versehen war, und das Cover war auch ziemlich dunkel und zeigte nur mein Gesicht und meine Brille. Und dann kam ich mit einer dreiköpfigen Band und in Hotpants, mit Flügeln versehenen Stiefeln und einem Mr. Freedom-T-Shirt auf die Bühne, sprang auf das Klavier, stellte mich darauf oder machte Handstand auf den Tasten, und die Leute waren total verblüfft: ‚Ach du Scheiße, was ist das denn?‘ Ich fühlte mich zum ersten Mal in meinem Leben wirklich befreit.“(42)

				Am Ende des Konzerts fraß ihm das Publikum aus der Hand. Die Stars, die Elton anschließend persönlich kennen lernen wollten, bildeten eine so große Gruppe, dass Norman Winter sie bat, sich in einer ordentlichen Reihe aufzustellen, damit alle in den Backstagebereich und später auch wieder aus dem Club hinaus gelangen konnten. 

				Russ Regan war von der Vorstellung, die er miterlebt hatte, völlig überwältigt. „Es war vermutlich eine der mitreißendsten Veranstaltungen, die es je im Troubadour gegeben hat“, meinte er. „Mann, wir wussten nach der ersten Dreiviertelstunde, dass wir einen Superstar vor uns hatten. Als die Band ‚Burn Down The Mission‘ spielte, hielt es niemanden mehr auf den Sitzen. Es war unglaublich energiegeladen, ein großartiger Abend.“(43)

				„Elton hat allen die Socken weggebrannt“, erklärte Danny Hutton.(44)

				Die höchsten Weihen erhielt Elton in der Los Angeles Times von Robert Hilburn: „Wenn das kein Grund zur Freude ist. Die Rockmusik, die noch vor kurzem mit wenig frischen Impulsen aufwarten konnte, hat einen neuen Star. Er heißt Elton John, ein 23-jähriger Engländer, dessen US-Debüt am Dienstag Abend im Troubadour in fast jeder Hinsicht einfach phantastisch war. Seine Stimme erinnert oft an José Feliciano, aber sie reicht gelegentlich auch an Leon Russell oder Mick Jagger heran. John schreibt seine Songs zusammen mit dem ­Texter Bernie Taupin, der häufig jenen zeitlosen, kontemplativen Geist einfängt, wie man ihn auch von Robbie Robertson von The Band kennt. Er wird einer der größten und wichtigsten Stars des Rock werden.“(45)

				Am zweiten Abend erlebte Elton eine sogar noch größere Überraschung. Im Publikum war Leon Russell, der Rockpianist, den er damals sehr verehrte, und das warf ihn beinahe um. „Ich wäre fast gestorben!“, erinnerte Elton sich später. „Er saß einfach da, mit seinem wunderschönen silbernen Haar, und sah aus wie Rasputin.“(46)

				Leon mochte Elton sofort, und er lud seinen britischen Kollegen noch am gleichen Abend zu sich nach Hause ein. Elton hatte Angst, Leon Russell würde sein Klavierspiel kritisieren, aber stattdessen war Leon sehr charmant und lobte ihn sehr. Elton sagte damals: „Er ist mein Idol, was das Klavierspielen betrifft, und dann saß er da vorn vor der Bühne. Mir wurden die Knie richtig weich! Ich meine, es wäre schon ein Sakrileg, mein Spiel überhaupt mit seinem zu vergleichen. Er spielt in einer völlig anderen Liga! Aber er sagte, dass er mit uns Songs aufnehmen will, und er hat auch erzählt, dass er ‚Delta Lady‘ geschrieben habe, nachdem er einen unserer Titel gehört hatte, und das war echt der Hammer. Ehrlich, es ist fünf Millionen guter Kritiken wert, wenn jemand, den man als Künstler respektiert, auf einen zukommt und sagt, dass er es gut findet, was man so macht.“(47)

				Als sie später am Abend bei Russell zu Hause saßen, redeten sie über das Musikgeschäft und tauschten Erfahrungen aus. Leon erzählte von seinem Geheimrezept bei Halsproblemen, und bis zum heutigen Tag verwendet Elton bei rauer Kehle stets Leons stimmbandschmeichelndes Geheimgebräu.

				Auch Jimmy Greenspoon kam zu einem der Konzerte, die Elton in jener Woche im Troubadour gab, und war schlicht „überwältigt“ von dem Auftritt: „Ich hatte für den Abend eine Limo gemietet, denn ich wollte mich nach echter Rock’n’Roll-Manier so richtig bis zur Halskrause abfüllen und nicht mehr selbst fahren. Dann suchte ich mir einen Platz hinten in der Mitte des Zuschauerraums, sodass ich alles gut hören konnte. Elton kam auf die Bühne, und das Publikum brüllte wie aus einem Mund: ‚Woah!‘ Die Probleme, die er später gelegentlich mit der perfekten Umsetzung der ganzen Showelemente hatte, gab es noch nicht, weil alles noch sehr auf Sparflamme arrangiert war. Da stand dieser kleine, ungelenke Kerl, der noch ein halbes Jahr zuvor Klinken geputzt hatte, um seine Kompositionen an den Mann zu bringen, und haute einen phänomenalen Song nach dem anderen raus. An dem Abend war sich der ganze Laden einig: Ein echter neuer Star stand vor uns! Die Musik überzeugte total. Und wenn er mit dem Klavier ganz allein auf der Bühne gewesen wäre, es wäre trotzdem etwas ganz Besonderes gewesen. Wenn man die Augen zumachte, sah man die Geschichten, von denen er sang, wie einen Film vor sich ablaufen.“(48)

				Es gab keinen Zweifel: Elton John hatte Los Angeles im Sturm erobert. Voller Stolz sagte er über diese Woche, in der seine ­Karriere den entscheidenden Schub bekam: „Wir brachten vom ersten Augenblick an echten Rock’n’Roll. Zwar waren wir ja schon immer eine Rockband gewesen, aber die Leute waren absolut überrascht. Wir spielten Songs wie ‚Sixty Years On‘ oder ‚The King Must Die‘, und zwar noch besser als auf Platte.“(49)

				Trotz seines kindischen Wutausbruchs am Abend vor dem ersten Troubadour-Auftritt war der ganze Trip nach Los Angeles ein großer Erfolg geworden. Selbst Elton musste zugeben: „Von dem Augenblick unserer Ankunft an ging alles drunter und drüber. Der erste Auftritt im Troubadour bekam natürlich eine völlig überzogene Bedeutung, weil die Leute von der Plattenfirma und der Presse da waren, aber die Show an sich war absolut unglaublich, und das ging so weiter. Wir bekamen unglaubliche Kritiken – ich habe nicht eine schlechte gesehen.“(50)

				Abgesehen davon, dass er sich endlich in die Umlaufbahn hineinkatapultiert hatte, in der die echten Stars ihre Kreise zogen, gab es während dieses Aufenthalts in Los Angeles für Elton ein weiteres Highlight – das Plattengeschäft Tower Records am Sunset Boulevard, ein riesiger Vinyl-Supermarkt. Für ihn als besessenen Plattensammler und Musikfan war es das ultimative Einkaufserlebnis.

				Nach der phänomenal erfolgreichen Woche im Troubadour gab Elton auf seiner Minitournee durch die USA noch ein paar Konzerte. Als nächstes trat er in San Francisco auf, wo Doug Weston einen Ableger des Troubadour in der Bay Area betrieb. Da er dem jungen Briten nur schlappe 500 Dollar für die eine Woche in L.A. gezahlt hatte, zeigte sich Weston großzügig und erhöhte die Gage für die Woche in San Francisco auf 750 Dollar. Russ Regan brachte MCA/UNI Records dazu, noch ein bisschen mehr in die gute Sache zu investieren und die Kosten der Tour zu übernehmen.

				Für die Auftritte in San Francisco baute Elton nach und nach immer mehr Rocksongs in sein Programm ein, da sie beim Publikum offensichtlich sehr gut ankamen. Er spielte unter anderem „Honky Tonk Women“ von den Rolling Stones, das eine ganze Weile einen festen Platz in seinen Livekonzerten behielt.

				Zu den bemerkenswertesten Gästen, die bei Eltons Gigs in San Francisco auftauchten, zählte ein alter Bekannter aus London – der Chef des dortigen Tamla Motown-Büros, John Reid. Es war reiner Zufall, dass er ausgerechnet in dieser Woche geschäftlich in der Stadt war. Reid berichtete später: „Motown gab im August 1970 anlässlich des zehnten Geschäftsjubiläums ein großes Fest in San Francisco. Ich war inzwischen recht gut mit [dem stellvertretenden Motown-Geschäftsführer] Barney Ales und seiner Frau Mitzi befreundet. Ich bin ja aus Schottland, und Barney sagte, dass ich nur dann zu der Veranstaltung kommen dürfte, wenn ich einen Kilt trüge. Es war eine phantastische Feier, unglaublich ausgefallen und luxuriös. Sie fand auf dieser Insel mitten in der Bucht von San Francisco statt. Dort gab es auch ein Casino, und alle bekamen Geld, um dort zu spielen. Außerdem erhielt jeder Gast ein Paar Duell­pistolen.“(51)

				John Reid kam nicht nur zu Eltons Konzerten in San Francisco, er war auch der erste Mann, mit dem Elton je ins Bett ging. Das Jahr 1970 schien für den Sänger zum Schicksalsjahr zu werden: Nicht nur seine Karriere kam entscheidend voran, er entdeckte auch den Sex mit Männern. Frauen seines eigenen Alters waren für ihn nie interessant gewesen, jedenfalls nicht in sexueller Hinsicht, obwohl er immer wieder halbherzige Versuche unternahm, ihnen gegenüber charmant zu sein. Diese eine Nacht in San Francisco änderte alles. Innerhalb der nächsten Wochen wurde John Reid zu einem der wichtigsten Männer in seinem Leben. Als beide wieder nach London zurückgekehrt waren, übernahm Reid nicht nur das Management von Eltons Karriere, sondern zog auch mit ihm zusammen.

				Es passte gut, dass sich für Elton zu dieser Zeit die Beziehung mit John Reid ergab, schließlich hatte Bernie Taupin sich auf dieser ersten Amerika-Tournee ebenfalls verliebt. Für Elton war das Erwachen seiner schwulen Sexualität längst überfällig: „Ich war etwa 23 Jahre alt. Und es war wie ein Vulkanausbruch. Alles drängte aus mir heraus, es war eine unglaubliche Erleichterung.“(52)

				Von San Francisco aus reisten Elton und sein Tross nach New York, wo ein spezielles Showcase für die Manager von MCA/UNI Records geplant war. Leider war der Auftritt in Manhattan, verglichen mit den triumphalen Konzerten in Los Angeles und San Francisco, ein ziemliches Durcheinander. Die Show war Teil eines privaten Mittagessens für die Presse, das im Playboy Club im Stadtzentrum stattfand. Eric Van Lustbader schrieb in der Zeitschrift Record World: „Zwei weitere neue Acts standen auf dem Programm, aber da es ein normaler Werktag war, verabschiedeten sich viele der Journalisten schon, bevor sie auf die Bühne kamen. Der Sound war so schlecht, dass Elton anschließend völlig außer sich war und Tränen in den Augen hatte.“(53) Diese desaströse Pressevorführung war allerdings angesichts der großartigen Erlebnisse, die noch folgten, schnell vergessen. 

				In New York City übernachteten Elton und seine Truppe in einem Hotel auf der Eighth Avenue, das Loew’s Midtown hieß. Elton und Bernie wollten nach Harlem zum berühmten Apollo Theater in der 125th Street fahren, um den legendären Tempel amerikanischer Soulmusik zumindest einmal von außen gesehen zu haben. Sie mussten drei Taxifahrer anhalten, bis einer überhaupt bereit war, nach Harlem hineinzufahren. Dort standen die beiden ehrfürchtig vor dem Gebäude und kehrten dann in ihre etwas abgerissene Unterkunft in der Nähe des Times Square zurück. Sie hatten gehört, dass New York eine gefährliche Stadt war, und bekamen das prompt bestätigt, als am Abend eine Schießerei am Times Square ausbrach.

				Die nächste Station dieser entscheidenden Tour war Philadelphia, wo Elton als Headliner in der Electric Factory spielte. Zwar bescherte ihm diese Tour tatsächlich den großen Durchbruch als Star, aber UNI Records musste dafür auch ziemlich tief in die Tasche greifen. Russ Regan erinnerte sich an zahlreiche Diskussionen mit dem Label über die Kosten. „Ich musste mich wegen vieler Dinge rechtfertigen“, sagte er, „und man sagte mir, dass ich nicht so viel hätte ausgeben sollen, dass ich viel zu viel Geld für den Künstler bereitstellte, und ehrlich gesagt, mir ging das ganz schön auf die Nerven. In Philadelphia bekam ich dann einen Anruf vom Controller der Firma. Er sagte mir, dass man im Unternehmen schon von ‚Regans Privatvergnügen‘ sprach, weil ich so viel aus dem Promotionetat für einen Künstler aufwendete, der nichts verkaufte. Und das stimmte ja auch, noch verkaufte er keine Millionen Singles oder Alben. Wenn ich je kurz vor einem Herzinfarkt gestanden habe, dann war das damals im Holiday Inn in Philadelphia – es gibt Zeugen dafür, wie ich den Typen am Telefon anbrüllte, er könne mich mal. Ich hatte das Gefühl, einen Superstar am Start zu haben, und ich hatte nicht die Absicht, meine Pläne mit ihm aufzugeben.“(54) Es war Glück für Elton, dass Russ Regan für das kämpfte, woran er glaubte – an Eltons Talent und an die große Karriere, die ihm bevorstand.

				Als Elton wieder nach England zurückkehrte, musste er zunächst sein kommendes Album fertig stellen und den Soundtrack zu einem Film einspielen. Wie er damals sagte, war er sehr enthusiastisch, was die neue Platte betraf: „Sie ist so ganz anders als die letzte. Ich wollte weg von den Orchestersachen. Ein Titel besteht nur aus Gesang und Klavier, live eingespielt. Ein Song von Leslie Duncan ist dabei, den ich immer schon aufnehmen wollte, und dann noch einer von uns, der ‚Burn Down The Mission‘ heißt und für mich das Beste ist, was wir bisher gemacht haben. Es ist insgesamt alles etwas schlichter und geht mehr in Richtung Funk.“(55)

				Die Tour in den USA hatte unter anderem auch den inneren Kreis der „Elton John Band“ eng zusammengeschweißt. Elton, Nigel Olsen und Dee Murry waren nicht mehr nur Bandkollegen, sie waren auch Freunde geworden. „Wir sind jetzt eine richtige Band“, sagte Elton damals, „und die Jungs haben mir unheimlich geholfen. Zwischen uns gibt es jetzt schon einen enormen Zusammenhalt, auch musikalisch, aber nächstes Jahr werden wir unglaublich sein. Amerika hat uns sehr viel Selbstbewusstsein gegeben, und ich muss ihnen überhaupt nicht mehr sagen, was sie tun sollen, weil wir alle wissen, was anliegt. Es gibt ein paar Songs mit komplizierten, gebrochenen Rhythmen, aber sie spielen sie einfach, ohne dass ich irgendwas erklären muss.“(56)

				Nach den triumphalen Wochen in den USA kehrte Elton John selbstbewusst und erfolgreich nach England zurück. Seine Karriere hatte in Amerika einen enormen Schub bekommen. Er war von Danny Hutton herumgeführt worden, hatte Brian Wilson getroffen und ihm seine Songs vorgespielt, und sein Idol Leon Russell hatte seine Musik gelobt. Und davon abgesehen hatte er plötzlich auch einen Freund. Um all das gebührend zu feiern, zog er in eine neue, luxuriöse Wohnung – zusammen mit John Reid. Als er sein Heimatland verlassen hatte, hatte er unsicher in die Zukunft geblickt – nun kam er als anerkannter Star zurück.
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						David Furnish, Stiefvater Fred Farebrother, Elton und seine Mutter Sheila am 3. Juli 2002, nachdem Elton gerade die Ehrendoktorwürde der Royal Academy Of Music verliehen wurde.

						(Retna Photos/Theodore Wood/Camera Press)
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						Ohne den Texter Bernie Taupin hätte es vielleicht nie einen Elton John gegeben – das jedenfalls sagte der Rocket Man selbst. 1973 wurde längst alles, was das Songschreiber-Duo anfasste, zu Gold.
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						Die Welt war schockiert, als Elton plötzlich eine Frau heiratete. Die Ehe mit der Tontechnikerin Renate Blauel war jedoch lediglich ein groß angelegtes Täuschungsmanöver.

						(Retna Photos/Monitor Picture Library)
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						Am 25. April 2006 waren Elton John und Bernie Taupin in der Fernsehsendung The Today Show zu Gast, um ihre erste gemeinsame Broadway-Show Lestat zu präsentieren. Das Vampirmusical erwies sich leider als großer Flop.

						(Retna Photos/David Atlas)
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				Als Elton, Bernie, Dee und Nigel im September 1970 aus den USA zurückkehrten, wartete bereits viel Arbeit auf sie. Es standen einige Live-Auftritte an, aber auch neue Studioaufnahmen. Zunächst ­musste das neue Album Tumbleweed Connection abgeschlossen werden. Wie schon sein Vorgänger, erschien auch diese Platte zunächst in Großbritannien und erst später in den USA. Davon abgesehen musste Elton sich um sein aufregendes Privatleben kümmern und John Reid einen Platz darin schaffen – und zwar so, dass der Manager zwar ein fester Bestandteil seines Lebens und seiner Karriere wurde, die Öffentlichkeit aber nicht bemerkte, dass die beiden sich liebten. Davon abgesehen tauchten einige alte Bekannte aus Eltons Vergangenheit wieder auf, darunter sein alter Freund Long John Baldry.

				Jeder in der britischen Musikszene schien bereits von Eltons triumphalem Trip in die Staaten, vom Durchbruch über Nacht und den begeisterten Rezensionen, die es drüben gegeben hatte, gehört zu haben. Große Ereignisse warfen zweifelsohne ihre Schatten voraus. Viele englische Journalisten, die miterlebt hatten, wie er sich von einem Aushilfsjob zum nächsten gehangelt hatte, waren davon mehr als nur ein bisschen überrascht. Nur wenige Monate zuvor hatte er noch als Verkäufer in einem Plattenladen gearbeitet und den Kunden die Werke anderer Künstler empfohlen. Jetzt gehörte er zu denen, deren Platten in diesem Geschäft – und in vielen anderen – verkauft wurden.

				Zu den vielen verwunderten Stimmen der damaligen Zeit zählte Richard Cromelin, der über Elton in der Zeitschrift Phonograph Record schrieb: „So, wie er aussah, war er alles andere als die Idealbesetzung für die Rolle des Rockstars – ein kleiner, untersetzter Typ, der immer so wirkte, als ob er in ein Physiklabor oder hinter den Schreibtisch eines Buchhalters gehörte, nicht jedoch auf eine Konzertbühne.“(1)

				Nun aber sangen die Kritiker auf beiden Seiten des Atlantiks ein Loblied auf den neu geborenen Star. John Mendelssohn behauptete im amerikanischen Rolling Stone: „Seine Stimme verbindet die sonore, nasale Qualität eines James Taylor mit der Rauheit eines Van Morrison, der verschwommenen Intonation eines Mick Jagger und dem übertrieben gequetschten Klang eines Leon Russell. Er trägt gern ausgeflippte Kostüme, drischt wild auf Tamburine ein und imitiert gelegentlich mal Jerry Lee Lewis. Elton John ist wirklich ein echter Knaller.“(2)

				Penny Valentine berichtete im britischen Disc And Music Echo: „Es war das Album Elton John, das Reg Dwights Zukunft besiegelte, und es war diese Platte, die eine solche Welle auslöste, dass sie ihn beinahe überrollte. Er wurde der Superstar, auf den alle schon so lange warteten, und er schaffte das mit diesem einen Album sozusagen über Nacht. Bernie Taupins Texte, die beinahe ebenso wichtig waren wie Eltons Performance, waren von schillernder Brillanz.“(3)

				Nun warteten alle gespannt darauf, was als nächstes von Elton kommen würde. Und das waren gleich mehrere Dinge. Ganz plötzlich begegnete er einem überall, und sein Terminkalender für die nächsten vier Monate war gut gefüllt. Dass er innerhalb der nächsten zwölf Monate vier verschiedene Alben in den Charts unterbringen und noch ein weiteres produzieren würde, konnte er damals natürlich noch nicht wissen. Das erste Projekt, das anstand, war der Soundtrack zum Film Friends. Der Vertrag darüber war bereits vor dem schicksalsträchtigen Engagement im Troubadour abgeschlossen worden und musste nun sofort erfüllt werden.

				Elton berichtete damals: „Wir hatten uns verpflichtet, drei Songs für den Film abzuliefern. Es gab laut Drehbuch zwei Stellen, für die Musik gebraucht wurde; einmal läuft für zwanzig Sekunden ein Cassetten­recorder und alle springen wild herum, und ein anderes Mal ertönt für eine halbe Minute das Radio. Uns sagte man: ‚Sie müssen zwei Songs von zwanzig beziehungsweise dreißig Sekunden schreiben, die kommen dann aufs Album.‘ Das hielt ich für totalen Quatsch. Bernie und ich sagten: ‚Das kommt nicht in Frage‘, und daraufhin kam die Anweisung: ‚Wir brauchen drei Musikstücke und den Titelsong.‘ Der Film sollte zunächst The Intimate Game heißen, und Bernie und ich sagten: ‚Nein, wir schreiben keine Songs mit einem Filmnamen als Titel.‘ Stattdessen schlugen wir Friends vor, und darauf einigten wir uns dann auch. Wir schrieben ‚Michelle’s Song‘ und noch einen weiteren Titel von einer Minute und zehn Sekunden. Beim Film ist es nun mal so, wenn sie einen Song von einer Minute zehn wollen, dann muss man denen was schreiben, was genau so lang ist. Man muss genau die Zeit stoppen, es ist völliger Blödsinn.“(4)

				Sie standen unter großem Druck, einerseits die Anforderungen des Filmstudios zu erfüllen, andererseits aber auch dafür zu sorgen, dass das Album aus musikalischer Sicht eine gewisse Qualität hatte. „Wir sagten also, schön, wir machen diese komischen Songs von zwanzig oder dreißig Sekunden, werden aber zwei vollständige Titel schreiben und das ganze Album neu einspielen. Also nahmen wir die Platte einmal für den Film auf, dann gingen wir in unser eigenes Studio, das wir immer verwendeten, und nahmen den Soundtrack neu auf – damit die Leute zumindest ein bisschen was für ihr Geld bekamen. So gab es fünf Songs anstelle von dreien mit ein paar zusätzlichen Geräuschtracks, galoppierende Pferde und so, die man mit Gewalt auf LP-Länge gestreckt hatte. Die Plattenfirma bewirbt sie als neue Platte von Elton John, und die Kids werden es wahrscheinlich auch für eine halten.“(5) Genau so wurde Friends schließlich vermarktet und dementsprechend auch wahrgenommen.

				Eltons Leidenschaft für bizarre Kleidung wurde schnell Teil seines Images. Bereits im Vorfeld seiner Konzerte diskutierte die Presse über seine Kostümauswahl. Ray Williams berichtete im Melody Maker vom 26. September 1970: „Trotz der Melancholie, die viele seiner Aufnahmen umgibt, ist Elton auf der Bühne ein Wilder. Für den 2. Oktober hat er zusammen mit der Rockband Fotheringay ein Konzert in der Royal Albert Hall geplant, und er will dort einen Frack aus Goldlamé tragen, den man ihm in den USA geschenkt hat.“(6)

				Der ehemals so schüchterne Reggie Dwight behauptete: „Der Frack stammt aus einem Busby Berkley-Musical aus den Dreißigern. Vielleicht nähe ich mir für den großen Tag noch ein paar Würstchen dran.“(7) Die Zeiten des linkischen Jungen aus Pinner waren vorbei, er stürzte sich begeistert auf grelle Kostüme und ausgefallene Outfits. Verglichen mit dem, was in Bälde noch kommen sollte, mutete ein Frack aus Goldlamé allerdings direkt konservativ an. 

				Elton war stets ein großer Fan des Tamla Motown-Sounds gewesen, und John Reid nutzte die Gelegenheit, während er noch bei dem Label arbeitete, seinen neuen „Kumpel“ und festen Freund einigen der Stars vorzustellen, die dort unter Vertrag standen. Reid erinnerte sich: „Ich erzählte Elton, dass Stevie Wonder und Martha & The Vandellas für eine Tournee nach Großbritannien kämen, und ich fragte ihn, ob ich mir sein Auto leihen könnte, um sie abzuholen, weil mein eigenes damals gerade nicht zugelassen war. Elton kam schließlich mit zum Flughafen, als Stevies Maschine landete. Als ich sie einander vorstellte, fragte Stevie: ‚Bist du der Elton John, der dieses ‚It’s a little bit funny …‘ singt?‘ Und dann begann er, ‚Your Song‘ zu singen. Sie konnten sich gleich gut leiden.“(8)

				Die Supremes waren ein weiterer Motown-Act, der 1970 riesige Erfolge feierte. Auf beiden Seiten des Atlantiks hatten die drei Sängerinnen große Hits verzeichnet, beispielsweise mit „Up The Ladder To The Roof“, „Stoned Love“ oder „River Deep, Mountain High“, einer Gemeinschaftsproduktion mit den Four Tops. Als 1971 mit Touch ihr nächstes Album erschien, prangte hinten auf dem Cover ein von Elton John verfasster Begleittext. Als echter Plattensammler und Supremes-Fan schrieb er: „Wenn ihr es komisch findet, dass ich die Liner Notes für ein Album der Supremes schreibe, dann kann ich nur eins sagen – ich war vermutlich ihr erster Fan in Großbritannien. Ich kaufte bereits 1964 ihre erste Single ‚Where Did Our Love Go‘. Seitdem habe ich mir jede Platte geholt, die sie gemacht haben, kaum dass sie in Großbritannien in die Läden kam. Als ich London verließ, war ‚Stoned Love‘ noch auf Platz eins. Ihr könnt euch vorstellen, wie aufgeregt ich war, als ich nicht nur eine Vorabkopie ihres neuen Albums bekam, sondern von Jean, Mary und Cindy auch noch gebeten wurde, diesen Text zu schreiben. (Ich hatte das Gefühl, jetzt hätte ich es wirklich ‚geschafft‘.) Die Platte gefällt mir natürlich sehr, und es freut mich, dass die Supremes heute überwältigender und besser denn je klingen.“(9) Eltons Liebeshymne an die Supremes war genau der richtige Touch für Touch, zumal Elton und Cindy Birdsong schon seit der Zeit, als sie noch bei den Bluebelles war und er noch als unbekannter Pianist bei Bluesology spielte, miteinander befreundet waren.

				Am Tag, bevor Elton, Bernie und die Band zu einer sechswöchigen Amerika-Tournee aufbrachen, präsentierte DJM das Album Tumbleweed Connection im Londoner Revolution Club. Zwischen hors d’oeuvres wie Honigmelone und Chicken Wings in Sahnesauce hielt Bernie eine kleine Rede vor den versammelten Pressevertretern und Insidern aus dem Musikgeschäft. Elton trug einen langen Mantel aus glänzendem, schwarzem Plastik und rote Stiefel. An den Kragenaufschlag des Mantels hatte er einen Clownskopf geheftet, der aufleuchtete, wenn man an einem kleinen Bändchen zog. Elton tat das öfters, um etwas Aufmerksamkeit zu erregen. Seitdem war er fest entschlossen, um jeden Preis dafür zu sorgen, dass er einen unvergesslichen Eindruck auf sein Publikum machte, ganz gleich, wie verrückt er sich dafür anziehen musste.

				Zu seiner Verteidigung brachte er an: „Jagger und Lennon zeigen einem doch, dass das normale Leben nur langweilig ist. Auf der Bühne richtig ausgeflippt zu sein, gehört für mich dazu, das muss so sein, weil ich normalerweise ein ziemlich stiller Typ bin.“(10)

				Als er bei seiner Party im Revolution Club selbst das Mikrofon ergriff, erklärte Elton, er sei froh, mit dem Album eine neue Richtung eingeschlagen zu haben. „Tumbleweed Connection ist total funky geworden. Wartet nur, bis ihr die Klamotten seht, die ich auf der dazugehörigen Tour tragen werde. Ich bin froh, dass die Platte hinter uns liegt. Ich sollte wieder eine mit Orchester aufnehmen, aber ich beharrte darauf, jetzt erst einmal mit Country weiterzumachen. Die nächste wird wieder eher klassisch und üppig arrangiert werden.“(11)

				In Großbritannien erschien Tumbleweed Connection am 30. Oktober 1970, und alle waren von der Platte begeistert. „Es ist genauso geworden, wie ich gehofft habe, nämlich unglaublich“, sagte Gus Dudgeon. „Elton und Bernie hatten schon eine Reihe von Songs geschrieben, und wir beschlossen, dass wir mit dem Format diesmal nicht ganz so streng sein würden. Oft nahmen wir vier, fünf Titel an einem Tag auf, und manchmal verwarfen wir sie anschließend alle wieder, manchmal setzten wir uns am nächsten Tag noch einmal daran. Zum Beispiel spielten wir ‚Come Down In Time‘ einmal mit einer Rhythmusgruppe ein, merkten dann aber, dass das nicht passte. Dann ließen wir uns von Paul Buckmaster ein ganzes Arrangement für den Song schreiben. Wir gingen ziemlich planlos an die Aufnahmen heran, und wir nahmen einige Titel auf, die wir dann später gar nicht verwendeten oder die auf B-Seiten landeten. Bei ‚Country Comfort‘ arbeiteten wir mit einem Typen namens Pete Robinson zusammen, einem Freund von Paul, der das Klavier übernahm, während Elton in den Niederlanden gerade in einer Fernsehshow auftrat. Wir hatten nicht gewusst, dass Elton erst sehr spät zu der Session würde kommen können, aber wir hatten schon einige Studiomusiker gebucht, deswegen wollten wir nicht absagen; das wäre teuer geworden. Drei Songs nahmen wir daher ohne Elton auf.“(12)

				Elton ärgerte dieser Umstand allerdings sehr. „Als wir Tumbleweed einspielten, hatte sich der große Erfolg noch nicht eingestellt, und daher waren wir gezwungen, die Kosten möglichst niedrig zu halten. Ich war in Holland, als ‚Country Comfort‘ entstand, zunächst mit Pete Robinson. Als ich zurückkam, spielte ich den Part noch einmal ein und legte ihn als Overdub über den von Pete. Wenn ich mir das heute anhöre, finde ich es grässlich. Als die Platte fertig war, spielten wir sie einmal Muff Winwood vor, der bei Taupin und mir um die Ecke wohnte, und Muff meinte, dass es eine tolle Platte, ,Country Comfort‘ aber ätzend sei. Damals waren wir von unserem Werk gerade so vorbehaltlos begeistert, dass uns das ganz schön verletzte – aber heute ist mir klar, dass Muff völlig Recht hatte. Rod Stewarts Version ist viel natürlicher und gelassener. Aber sowas merkt man immer erst im Nachhinein.“(13)

				Tumbleweed Connection war für Elton ein ganz neues Konzept. Es war nicht nur das am stärksten country-beeinflusste Album seiner ganzen Karriere, es war auch das erste und einzige, aus dem keine Singles ausgekoppelt wurden. Das hatte er so festgelegt; der Grund dafür lag wohl in dem damals verbreiteten Phänomen, dass ernsthafte Rockmusiker als „Albumkünstler“ wahrgenommen werden wollten, nicht als hochkommerzielle Hitfabrikanten, die Singles in die Charts schickten. Allerdings enthielt dieses stark an einem Thema ausgerichtete und etwas düstere Album einige Songs, die lange Jahre einen festen Platz in seinem Live-Programm behielten, beispielsweise das empfindsame „Come Down In Time“ oder das stürmische „Burn Down The Mission“.

				Bei den Sessions entstanden auch verschiedene Alternativversionen dieser Titel, die lange Jahre verschollen blieben und erst 2008 als Bonustracks der 1995 erschienenen CD-Version hinzugefügt wurden. Ein Song, der damals entstand, aber auch hier nicht enthalten war, war die Originalversion von „Madman Across The Water“, die satte acht Minuten lang war, bei der Mick Ronson die Gitarre übernahm, und die sich stark von der Fassung unterschied, die schließlich zum Titelsong des 1971 veröffentlichten, gleichnamigen Albums wurde. Ronson kam wenige Monate später als Mitglied von David Bowies Begleitband, den Spiders From Mars, zu Ruhm und Ehren.

				Zu den bestechendsten Songs auf dem Album zählt Eltons Version von Lesley Duncans „Love Song“, bei dem die Sängerin selbst den Begleitgesang beisteuerte. Sie war auch bei den Chorstimmen verschiedener anderer Tracks zu hören. In dieser Zeit veröffentlichte sie zudem einige Soloalben. 

				Auf zwei weiteren Titeln – „Ballad Of A Well-Known Gun“ und „My Father’s Gun“ – war zudem der Gesang jener Popdiva zu hören, die Elton als Jugendlicher so sehr verehrt hatte: Dusty Springfield. Die beiden hatten sich bei ihrer Begegnung im Studio von Top Of The Pops einige Wochen zuvor miteinander angefreundet, und sie hatte seine Einladung, als Gast auf seinem Album zu singen, nur zu gern angenommen.

				Dusty Springfield war schon in den Sechzigern zur Königinmutter der britischen Popszene aufgestiegen. Sie wurde glühend verehrt, und alle wollten die Luft atmen, durch die ihre hochtoupierte Bienenstock-Frisur geschwebt war. Sie war stets bereit, anderen Künstlern auf ihren Platten auszuhelfen und wurde allgemein sehr respektiert.

				Der Dusty Springfield-Experte Jack Donaghy erklärt: „Sie war mit dem Musikgeschäft aufgewachsen, und sie nahm sich viel Zeit für andere Sänger und Musiker, die sie mochte. Dusty und Elton freundeten sich miteinander an, als seine Karriere gerade begann. Dusty war als Backgroundsängerin bei vielen Aufnahmen dabei, beispielsweise von Madeline Bell oder Kiki Dee, und von daher war es beinahe zwangsläufig, dass sie mit Elton zusammenarbeitete. Sie hatten außerdem einen ähnlichen schrägen Humor: Dusty nannte sich, wenn sie solche Jobs übernahm, gern Gladys Thong, statt ihren echten Bühnennamen zu verwenden. Bei ihren Gastauftritten auf Eltons Alben ließ sie es jedoch zu, dass sie als Dusty Springfield genannt wurde, und Elton war deswegen völlig aus dem Häuschen.“(14)

				Angela Bowie zufolge war Dusty in der Schwulenszene äußerst beliebt: „Die ganzen Schwuppen fanden sie großartig und wollten ihr helfen. Sie wollten ihr sagen, wie großartig sie war, und sie bewunderten sie, weil sie ja auch homosexuell war.“(15)

				Die Hülle von Tumbleweed Connection war für die damalige Zeit sehr ausgefallen. Das Klappcover der LP (und später auch der CD) zeigte im Innern auf ganzer Breite die Fotografie einer alten Westernstadt; auf der Vorderseite saß Elton an eine Hauswand gelehnt auf dem Boden, während Bernie auf der Rückseite etwas weiter im Hintergrund stand, und es wirkte so, als warteten sie auf einen von einer Dampflok gezogenen Passagierzug, der sie nach Tombstone oder in irgendeine andere Stadt im Wilden Westen bringen würde. Zusätzlich lag ein zwölfseitiges Booklet mit den Texten bei, das mit Zeichnungen von Zügen um 1800, Waffen, Raddampfern und verschiedenen Motiven aus dem amerikanischen Bürgerkrieg illustriert war. Ein ähnliches Country/Wildwest-Layout bemühten in den folgenden Monaten auch die Eagles und Loggins & Messina für ihre Platten.

				Bernie Taupin bemerkte: „Alle denken, dass ich davon beeinflusst war, Amerika nun tatsächlich einmal aus erster Hand erlebt zu haben, aber die Songs auf diesem Album wurden aufgenommen und geschrieben, bevor wir überhaupt je in den Staaten waren.“(16)

				Tumbleweed Connection erschien am 30. Oktober 1970 in Großbritannien und wurde Elton Johns erstes Album, das dort in die Top Ten vordrang – und fünf Monate in der Hitparade blieb. In den Liner Notes zur Platte fand sich die Widmung „Für David“. Später wurde bekannt, dass damit David Ackles gemeint war, jener Folksänger, der im August bei Eltons Auftritt im Troubadour ins Vorprogramm verbannt worden war. 

				Bei der Party zur Veröffentlichung von Tumbleweed Connection verkündete Elton der Presse außerdem: „Ich bin gestern in meine neue Wohnung eingezogen, meine Plattenfirma findet es besser, wenn ich in der Stadt lebe.“(17) Die neue Unterkunft lag im neuen Water Gardens-Komplex, der an der Edgware Road errichtet worden war, und die Nummer 384 war sehr modern und luxuriös. Zusammen mit Elton zog auch John Reid dort ein.

				Anschließend ging es ein zweites Mal in die USA, und dieser Besuch war genauso erfolgreich wie der erste. Am 31. Oktober 1970 eröffnete Elton im Club Boston Tea Party in Boston seine zweite US-Tournee, bei der er unter anderem in Philadelphia, im Fillmore West in San Francisco und im Fillmore East in New York auftrat.

				In Los Angeles spielte er im Santa Monica Civic Auditorium. Bei diesem Konzert erschien er mit einem Zylinder auf dem Kopf, einem Cape und in einem lila Overall. Als die Show ihren Höhepunkt erreichte, riss er sich den Overall herunter und zeigte eine lila Strumpfhose, die er darunter trug. Er trat mehrfach seinen Klavierhocker beiseite und machte zum Vergnügen des Publikums Karatesprünge. David Felton, der im Rolling Stone über das Konzert berichtete, schrieb: „Um Eltons Worte zu benutzen: Die Zuschauer flippten völlig aus.“(18)

				Ein Teil des Konzerts wurde aufgezeichnet und später für ein Fernseh-Special verwendet. Über die verrückten Kostüme, die er an dem Abend in Santa Monica trug, sagte Elton: „Ich hatte nie das Gefühl, dass die schrägen Outfits der Musik im Wege standen. Ich habe, als ich mit Anfang zwanzig Erfolg hatte, meine Jugendzeit nachgeholt. Vorher hatte ich nie die Freiheit, mich verrückt aufzuführen, aber nun konnte ich es. Ich muss zugeben, ich bin ein ziemlich exzessiver Typ. Wenn ich etwas tue, dann mit aller Leidenschaft. An meinen Auftritt bei der Henry Mancini Show, der damals im Santa Monica Civic Auditorium mitgeschnitten wurde, kann ich mich noch gut erinnern. Es gibt ein berühmtes Foto von mir, bei dem ich mich horizontal in der Luft befinde, in mauvefarbenen Strumpfhosen und silbernen Stiefeln mit Sternen drauf. Während dieses Songs hatte ich acht Outfits ausgezogen, und auf den Gesichtern der Zuschauer war deutlich zu lesen: ‚Oh mein Gott!‘“(19)

				Bei ihrem Besuch in Los Angeles schauten Elton und John Reid wieder bei Danny Hutton vorbei und kamen eines Abends auch mit ins Studio, um ihm und den übrigen Mitgliedern von Three Dog Night bei den Aufnahmen zuzusehen, bevor sie Roger Vadim und Jane Fonda einen Besuch abstatteten. „Elton und John Reid tauchten eines Abends im American Recording Studio auf“, erinnerte sich Hutton. „Keine Ahnung, was wir damals gerade machten. Sie wollten zu einer Party bei Roger Vadim in Malibu, und ich erinnere mich, dass Elton eine kleine Micky Maus-Figur an seinem Hosenreißverschluss hängen hatte. Wenn man daran zog, dann leuchtete sie. Ich sagte damals: ‚Weißt du, ich bin mir nicht so ganz sicher, ob es eine gute Idee ist, so etwas zu tragen.“(20)

				Am 17. November gab Elton ein Radiokonzert für den Sender WABC-FM in den A&R Studios von New York. „Auf unserer zweiten Tour in den Staaten waren wir oft Co-Headliner neben Künstlern wie Leon Russell, den Byrds, Polo, den Kinks und so weiter“, erklärte Elton. „Dabei wurden wir auch gefragt, ob wir einen Live-Gig fürs Radio geben würden. Das war in New York schon seit Jahren nicht mehr gemacht worden, aber die Leute vom Sender sagten, dass das Konzert in einem Studio stattfinden und in Stereo übertragen werden würde, sodass der Sound richtig gut sei. Wir trugen Kopfhörer, während wir spielten, und in dem kleinen Aufnahmestudio waren noch ungefähr hundert Zuhörer, um für ein bisschen Live-Atmosphäre zu sorgen. Damals wussten wir es noch gar nicht, aber Steve Brown hatte dafür gesorgt, dass der Gig auf einem Achtspurband mitgeschnitten wurde, nur um mal zu sehen, wie es so klang. Als wir uns die Aufnahme später anhörten, fanden wir sie ziemlich gut.“(21)

				Lange herrschte Verwirrung über den Namen des Senders, der das Programm ausgestrahlt hatte – ob es nun WABC-FM oder WPLJ-FM gewesen sei. Tom Cuddy, der heutige Programmchef von WPLJ, stellte die Sache klar: „WABC-FM und WPLJ-FM sind ein und derselbe Sender. Ungefähr einen Monat nach dem Elton John-Konzert wurde WABC in WPLJ umbenannt.“(22)

				Die Übertragung kam bei den Hörern im Großraum New York hervorragend an. Cuddy erinnerte sich: „Der Mitschnitt von WPLJ-FM wurde deswegen so legendär, weil es sich um die erste Live-Ausstrahlung eines Elton John-Gigs in Amerika handelte. Unsere Hörer erlebten damals die Geburt eines Superstars mit, und sie waren von der Rauheit und der Energie überwältigt, mit der er seine Songs präsentierte. Der damalige WPLJ-Moderator Dave Herman organisierte das Konzert. Er loste bei einem Gewinnspiel die wenigen Zuschauer aus, die dabei sein durften, und sorgte dafür, dass genügend Mitarbeiter vor Ort waren. Ende der Siebziger wurde diese Übertragung vor allem deswegen bekannt, weil der Mitschnitt zu den meistgesuchten Bootlegs der damaligen Zeit zählte.“(23)

				Das Radiokonzert war so dynamisch und energiegeladen gewesen, dass es natürlich jemand auf Band aufgenommen hatte, und es dauerte nicht lange, bis die ersten Vinylpressungen in Umlauf kamen – damals ein Zeichen dafür, dass ein Musiker es wahrlich zum Star gebracht hatte.

				Dass Elton John tatsächlich zum Sturm auf die Spitze ansetzte, zeigte sich spätestens in jenem Herbst, als UNI in den USA und DJM in England eine neue Single aus dem Album Elton John auskoppelten – mit „Border Song“ auf der einen und „Your Song“ auf der anderen Seite. Ursprünglich gingen die Plattenfirmen davon aus, „Border Song“ sei der offensichtliche Hit. Die Radiomacher waren jedoch anderer Ansicht: Sie drehten die Single um und schickten vor allem die B-Seite über den Äther. Plötzlich war es „Your Song“, der in die Charts einstieg.

				Das führte natürlich auch dazu, dass „Russ Regans Privatvergnügen“ bei UNI Records allmählich in einem anderen Licht betrachtet wurde. Regan berichtete stolz: „Schon im November 1970 zeigte sich, dass die Investition in Elton John sich gelohnt hatte, denn da startete sein Album allmählich durch. Und seitdem ist es für ihn immer weiter vorangegangen.“(24)

				Nach dem Radio-Gig spielten Elton und seine Band am 20. und 21. November in Bill Grahams legendärem Fillmore East in New York, dieses Mal als Support für Eltons großes Vorbild Leon Russell. Anschließend reisten sie wieder nach Los Angeles und zeichneten dort noch einen Fernsehauftritt auf, der im Rahmen einer Weihnachtssendung mit dem amerikanischen Schnulzensänger Andy Williams stattfand. Außer Elton präsentierte Williams in dieser Show weitere junge Talente wie Mama Cass Elliot und Ray Charles.

				Gerade rechtzeitig für die Weihnachtspartys kehrten Elton und Reid von diesem aufregenden zweiten Amerika-Trip zurück. In den USA hatte sich der Sänger bereits mit potenziellen Managern getroffen, da er jemanden suchte, der seine Karriere in nächster Zeit professionell begleiten würde. Aber schon bald nach Reids Einzug in Water Gardens kamen Elton und seine Mutter auf den Gedanken, Reid könne diesen Job übernehmen. Er wohnte schließlich schon bei Elton. Zwar hatte er bisher noch keine Erfahrungen mit Finanzen, Recht oder Management, aber nachdem beide – vor allem Sheila – ihn immer wieder fragten, dachte er schließlich doch darüber nach. Elton hatte seiner Mutter bereits anvertraut, dass Reid sein fester Freund war, und sie hatte diesen Umstand ohne weiteres akzeptiert. Sie freute sich für ihren Sohn; vor allem aber hatte sie das Gefühl, dass Reid bestens dazu geeignet sein würde, seine beruflichen Entscheidungen zu begleiten, und daher setzten die beiden ihm weiter zu.

				In dieser Zeit lernte Elton einen weiteren Kollegen kennen, mit dem ihn eine lebenslange Freundschaft verbinden sollte – Rod ­Stewart. Die beiden blieben über alle Höhen und Tiefen ihrer Karrieren hinweg Freunde und Rivalen, die sich stets gegenseitig unterstützten. Elton hatte Rod über seinen alten Freund Long John Baldry kennen gelernt. Stewart hatte Anfang des Jahres außerdem die John/Taupin-Komposition „Country Comfort“ für sein Album Gasoline Alley aufgenommen, und von daher gab es auch schon eine musikalische Verbindung. 

				Long John Baldry erinnerte sich: „Ich stellte Rod und Elton 1970 auf einer Weihnachtsparty einander vor, die in der Kellerwohnung des Managers Billy Gaff in Pimlico stattfand. Überall roch es nach Billys stinkender Katze. Rod und Elton hatten sich noch nie getroffen; Rod hatte mit den Faces gerade bei Warner Brothers Records unterschrieben, und irgendwie hatten er oder Billy bei Joe Smith, dem damaligen Warner-Chef, meinen Namen fallen lassen. Joe sagte, dass er gern ein paar Aufnahmen mit mir machen würden, die an meine Blues-Wurzeln anknüpften, und fragte: ‚Na, wie wär’s, Rod, hast du nicht Lust, die Platte zu produzieren?‘ Und Rod sagte sofort: ‚Na klar, Joe, und zwar so sehr, dass ich dafür nicht mal Geld von dir verlangen werde!‘ Das ist wirklich wahr! Phantastisch, oder? Jedenfalls traf Rod Elton auf dieser Party bei Billy, und man kam ins Gespräch. Billy und Elton fragten Rod, was er gerade so mache, und Rod sagte: ‚Ich habe da gerade ein kleines Problem, weil ich eine Platte mit Long John aufnehme und Warner Brothers die am liebsten schon gestern hätten.‘ Elton bot sich sofort ziemlich laut an: ‚Oooh, kann ich mitmachen? Darf ich dabei Klavier spielen?‘ Schließlich produzierte Rod die eine Hälfte der Tracks meiner beiden Warner-Alben, und Elton übernahm die andere. Sie waren gerade im Begriff, selbst große Stars zu werden, und das sorgte für etwas Publicity für mein eigenes Projekt.“(25)

				Das erste Album, bei dem Elton, Rod und Long John zusammenarbeiteten, war It Ain’t Easy aus dem Jahr 1971. Die erste LP-Seite – die Titel eins bis sechs – wurden zwischen dem 15. und 29. Januar und am 4. Februar 1971 mit Stewart am Mischpult eingespielt. Elton hingegen produzierte die zweite Seite – die Titel sieben bis zehn – in den IBC Studios; diese Aufnahmen fanden am 1., 3., 4., 10., und 11. Februar statt. Rod und Elton verwendeten dabei jeweils verschiedene Musiker. Auf den vier Titeln, die er selbst betreute, spielte Elton auch Klavier, und ihm sprangen seine Freunde Caleb Quaye, Roger Pope, Dave Glover und Joshuah M’Bopo zur Seite. Zu den Begleitsängern auf der Platte gehörten Madeline Bell, Lesley Duncan und Doris Troy.

				Bei diesen Sessions verpasste Baldry seinen Freunden ihre Frauen-Spitznamen. Elton wurde Sharon, Rod Stewart Phyllis und John Reid erhielt in Anlehnung an die Schauspielerin Beryl Reid den Namen Beryl. Tony King, ein weiterer enger Freund, war Joy, während Baldry sich selbst Ada taufte. Die Namen behielten sie untereinander auch später bei. 

				Das Baldry-Album deckte musikalisch ein breites Spektrum ab und reichte von Blues über Rock bis zu R&B. Caleb Quaye: „Man musste sich an die musikalische Richtung anpassen, die vorgegeben wurde. Und die konnte sich durchaus ändern. Ich arbeitete mit Elton schon seit 1967 zusammen, und von daher hatte ich damit kein Problem; für mich war es außerdem eine Ehre, dass man mich gebeten hatte, mit einem Mann wie Long John Baldry zusammenzuarbeiten, der in der britischen R&B-Szene ein sehr respektierter Musiker war.“(26)

				Zu Beginn der Arbeiten, als es um das Material für die Platte ging, gerieten Elton und Baldry erst einmal aneinander. „Ich hatte noch nie produziert“, räumte Elton ein, „und ich hatte ziemlich viel Panik davor, aber John zuliebe hatte ich zugesagt. Als wir dann über die Songs sprachen, kam Baldry mit ein paar Nummern von Della Reese an, und ich sagte: ‚Nein, John, das wäre ein echter Rückschritt.‘ Die Sessions waren nicht so einfach zu arrangieren; meine fanden in fünf Tagen statt und Rods waren über zwei Wochen verteilt, weil er nebenbei noch eine Tournee absolvieren musste. Zu meinen Lieblingssongs auf der Platte zählt ‚Flying‘.“(27)

				Abgesehen von dieser Ballade produzierte Elton für Baldry die Titel „Let’s Burn Down The Cornfield“ von Randy Newman, Leslie Duncans „Mr. Rubin“ und einen souligen John/Taupin-Blues namens „Rock Me When He’s Gone“; Elton begleitete die Songs auch auf dem Klavier. 

				Baldry zufolge hatten seine beiden Freunde sehr unterschiedliche Arbeitsmethoden: „Rod arbeitete gern bis lange nach Mitternacht und war dabei sehr locker, und ich glaube, das hört man auf einigen der Tracks, vor allem auf jenen, die an meinem 30. Geburtstag eingespielt wurden, als er mit einer Kiste Remy Martin und jeder Menge gutem Champagner auftauchte! Daher musste ich ‚Don’t Try To Lay No Boogie Woogie On The King Of Rock’n’Roll‘ leider aufnehmen, als ich rücklings auf dem Boden lag. Elton hingegen fing am liebsten früh um acht mit der Arbeit an. Ich hatte ein zweiwöchiges Engagement in Manchester und spielte meist bis morgens um zwei, dann schlief ich ein paar Stunden, setzte mich in den nächsten Flieger nach London, erschien zu den Sessions mit Elton und flog nachmittags wieder zurück. Anschließend war ich ganz schön erledigt.“(28)

				Es war ein interessantes Beispiel dafür, wie unterschiedlich Rod und Elton waren. „Unser Freund Elton legte am liebsten schon ganz früh morgens los, ungefähr zu der Zeit, zu der Rod gerade erst nach Hause ging“, sagte Baldry. „Zwei gegensätzlichere Herangehensweisen an die Studioarbeit gibt es überhaupt nicht. Aber was soll’s. Jeder Wahnsinn hat seine eigene Methode, und rückblickend würde ich sagen, wir hatten Glück, dass wir uns nicht alle verrückt gemacht haben. Ich hatte jedenfalls damals so meine kleinen Augenblicke!“(29)

				Anfang 1971 drängten Elton und Sheila John Reid immer mehr, seinen Job bei Motown an den Nagel zu hängen und sich vollständig dem Management seines Freundes zu verschreiben. Reid erklärte sich schließlich dazu bereit. Zunächst musste er beim EMI-Ableger Tamla Motown kündigen. „Nach zwei phantastischen Jahren bei EMI hörte ich 1971 dort auf und übernahm das Management von Elton John für Dick James“, erinnerte sich Reid. „Der Abschied fiel mir nicht leicht. Ich hatte mich mit dem Vorsitzenden der EMI, Sir Joseph Lockwood, angefreundet, und hatte auch gute Kontakte zum gesamten höheren Management. Den Leuten dort sagen zu müssen, dass ich ausstieg, war sehr schwer für mich. Die meiste Angst hatte ich wohl davor, es Barney Ales beizubringen! Zuerst versuchte man, es mir auszureden. Dann redete Eltons Mutter es mir wieder ein.“(30)

				Die Elton-Maschinerie lief inzwischen auf vollen Touren, aber in die verschiedensten Richtungen, und John Reids erste Aufgabe wurde es, die anstehenden Projekte zu sortieren und dafür zu sorgen, dass die dringlichsten Verpflichtungen erledigt wurden, damit wieder Platz für Neues war. „Als ich einstieg“, berichtete Reid, „waren Tumbleweed Connection und Friends bereits aufgenommen worden. Nachdem Tumbleweed so einschlug, wurde Friends sofort hinterhergeschickt, und es war ein wahnsinniges Hickhack. All das musste neben den Tourneen in ein einziges Jahr hineingequetscht werden, und wir wollten uns ja auch noch neuen Dingen zuwenden. Auf gewisse Weise versuche ich bis heute noch, den Rückstau abzuarbeiten, der damals entstand. Es war wie eine Reihe Dominos, die alle zur selben Zeit umfielen.“(31)

				John Reid, damals 21 Jahre alt, war ein gewiefter Schotte mit einem hitzigen Temperament. Und er war in Elton verliebt und bereit, ihn auf jede erdenkliche Weise zu verteidigen. Es war offensichtlich, dass Elton demnächst viel Geld verdienen würde, und jemand musste das Geschäftliche für ihn regeln. Reid wusste, dass er dieser Aufgabe gewachsen war, und er errichtete zügig eine Barriere zwischen Elton und all jenen, die ihm geschäftlich, in der Presse oder aber privat hätten schaden können. Es wurden neue Verträge geschlossen, und zu Beginn zogen Reid und Dick James durchaus noch an einem Strang. 

				Chris Chatsworth schrieb damals als Journalist für die wöchentlich erscheinende britische Musikzeitung Melody Maker und interviewte Elton einige Male. Er kannte auch den neuen Manager des Sängers und merkte schnell, dass Reid ein höchst explosives Temperament besaß. „Er war mir gegenüber niemals unfreundlich, aber er machte den Eindruck, als ob er niemandem traute. Jedenfalls betrachtete er alle möglichen Leute erst einmal mit Misstrauen, als ob sie versuchen würden, sich an Elton heranzumachen“, berichtete er. „Ich weiß nicht, ob das auch einfach nur Eifersucht war, oder ob er sich Sorgen machte, dass Elton sich einen anderen Manager suchen würde – obwohl das damals ziemlich unwahrscheinlich war, da Elton sehr abhängig von ihm zu sein schien. John Reid war außerdem ziemlich leicht reizbar und launisch. Er konnte wegen der kleinsten Kleinigkeit ausflippen. Dann wurde er aggressiv wie ein kleiner Terrier.“(32)

				Mike Inkpen, Eltons Kumpel aus Bluesology-Zeiten, besuchte Elton und John Reid in ihrer luxuriösen Wohnung in den Water Gardens. Ihm erschien es einfach nur ein kostengünstiges Arrangement, dass sich ein Manager mit seinem Klienten ein Apartment teilte. Dass Reggie und Reid ein Paar waren, kam ihm überhaupt nicht in den Sinn. „Mir war absolut nicht klar, dass ihre Beziehung über das Geschäftliche hinausging“, sagte er. „Aber John war genau das, was Elton wollte, und Elton war genau das, was John brauchte. John ging ganz und gar in seiner Aufgabe auf. Er wusste, dass Elton das Zeug zum Star hatte, und er wusste genau, wie er ihn aufbauen wollte. Er war ein sehr rücksichtsloser Typ, sehr hart.“(33)

				Wie betrachtete Dick James die Tatsache, dass Elton mit seinem neuen Manager zusammenwohnte und auch mit ihm schlief? James war sicherlich den Umgang mit schwulen Männern im Showgeschäft gewöhnt, nicht zuletzt, weil er mit dem homosexuellen Manager der Beatles, Brian Epstein, zusammengearbeitet hatte. Hinsichtlich des Verhältnisses zwischen Elton und Reid erklärte Dick nonchalant: „Wenn er mit seinem Manager zusammenlebt, gibt es wenigstens jemand, der ihn morgens aus dem Bett holt.“(34)

				In den USA wurde Tumbleweed Connection am 4. Januar 1971 veröffentlicht. Es war das Jahr, in dem Elton in der Rock- und Popwelt geradezu allgegenwärtig war. Seine Songs und sein Anblick begegneten den Popfans in jedem Plattenladen, auf jedem Radiosender und überall in den Charts. Er veröffentlichte bis zum Jahresende drei weitere Alben: den Soundtrack Friends, das Live-Album 17-11-70 und schließlich, im November, Madman Across The Water. (In den USA erschien der Live-Mitschnitt entsprechend der dortigen Datum­schreibweise als 11-17-70.)

				Im Januar 1971 erreichte Tumbleweed Connection mit Platz 6 seine höchste Notierung in den britischen Charts. Im Februar kam Elton John bis auf Platz 4, und Tumbleweed Connection drängte sich bis auf Platz fünf in den Albumcharts der USA.

				Anfang 1971 kursierten allerorten Bootleg-LPs von dem Radiokonzert, das Elton im November 1970 für WABC/WPLJ gegeben hatte. Daher beschlossen DJM und UNI, die beste Antwort darauf sei, die Bänder, die man selbst mitgeschnitten hatte, zu bearbeiten und als offizielles Live-Album auf den Markt zu bringen.

				Elton: „Das Friends-Album, über das wir keinerlei Kontrolle hatten, sollte demnächst erscheinen, deswegen wurde der Mitschnitt aus New York schnell bei DJM abgemischt und als Live-Album veröffentlicht. Damals fand ich das ziemlich gut, und ich wollte auch, dass es erscheint, weil Dee und Nigel, die vorher wenig in Erscheinung getreten waren, darauf einen größeren Platz eingeräumt bekamen. Das bedeutete, dass ich schließlich mit vier Alben in den amerikanischen Top Forty vertreten war, was seit den Beatles niemand mehr geschafft hatte.“(35)

				17-11-70 bot zudem einen hervorragenden Überblick über Eltons bisherige Arbeit. „Bad Side Of The Moon“ war die B-Seite von „Border Song“ gewesen, „Take Me To The Pilot“ und „Sixty Years On“ stammten von Elton John, das bisher noch gar nicht zu seinem großen Höhenflug angesetzt hatte, „Burning Down The Mission“ bewarb das aktuelle Album Tumbleweed Connection, „Can I Put You On“ kam vom damals noch nicht veröffentlichten Soundtrack zu Friends, während „Honky Tonk Women“, „My Baby Left Me“ und „Get Back“ eine Verbeugung vor den Stones, Elvis Presley und den Beatles waren. Als das Album 1995 auf CD neu aufgelegt wurde, ergänzte man es durch die Live-Version von „Amoreena“.

				Bis heute zählt 17-11-70, das in Großbritannien bis auf Platz 20 und in den USA bis auf Platz 11 kam, zu Eltons Lieblingsplatten. Tom Cuddy betonte, dass der Sänger sich dem Radiosender, der das Konzert damals ermöglichte, stets sehr zugetan gezeigt hat: „2001 sagte Elton in einem Interview auf WPLJ: ‚Ich werde WPLJ stets in bester Erinnerung behalten und weiß immer noch sehr zu schätzen, wie sehr der Sender meiner Karriere auf die Sprünge geholfen hat.“(36)

				Der Soundtrack zu Friends war ursprünglich ein Projekt gewesen, auf das sich Elton sehr gefreut hatte, aber er war eher entsetzt als zufrieden, was die Ergebnisse betraf. Als Paramount den Song „Friends“ als Single auskoppelte, wetteiferte er zu Eltons großem Ärger mit „Your Song“ und „Levon“ um die Plätze in den Charts. Er hatte zudem das Gefühl, dass der Soundtrack die Verkaufszahlen der anderen drei Alben schwächte, die er in den letzten Monaten herausgebracht hatte.

				Friends erschien in den USA bei Paramount Records am 7. März 1971, die britische Version folgte einen Monat später. Auch dieses Album war von Gus Dudgeon produziert und von Paul Buckmaster arrangiert worden, und Elton ließ später durchblicken, dass es bei den Aufnahmen im Studio zu Problemen und Reibereien gekommen war.

				Paramount Pictures Records hatten kurz zuvor einen Riesenhit mit dem Soundtrack zu Love Story gelandet, einer der großen Filmromanzen der damaligen Zeit. Die von Francis Lai komponierte Musik hatte sechs Wochen auf Platz 2 der US-Charts verbracht und Goldstatus erreicht, und die Firma stand Gewehr bei Fuß, um für Friends eine groß angelegte Promotionmaschinerie anlaufen zu lassen und einen weiteren Renner dieser Art zu landen. Als die Single „Friends“ in den USA, auf UNI Records veröffentlicht, in die Top Forty kam, wurde der Titel sehr häufig im Radio gespielt, und das Album erreichte schließlich Platz 36.

				Wie sich in den nächsten Jahren noch häufiger zeigen sollte, war Elton immer dann, wenn er sich über etwas ärgerte, nur zu gern bereit, bei jeder Gelegenheit über den Grund seines Zorns herzuziehen – auch in der Presse. Über das Friends-Album maulte er gegenüber dem Magazin Georgia Straight: „Der Typ in London, der Paramount Records leitet, ein Vollidiot, sagte, dass er eine richtig tolle Hülle gestalten wollte. Und dann schnappten sich die Leute, die den Film produziert und wirklich toll gemacht haben, unabhängig von Paramount, das Cover von Tumbleweed Connection und sagten zu dem Kerl: ‚Ist das nicht toll? Guck doch mal, da ist ein Booklet dabei. Sowas müssen wir auch für Friends machen.‘ Der Designer, der es entworfen hatte, ein Freund von uns, sagte gleich: ‚Klar, tolle Idee.‘ Der Paramount-Typ meinte allerdings, es sei Schwachsinn, das Schlimmste, was er je gesehen hätte: ‚Wartet, bis unser Cover fertig ist, das wird so großartig, dagegen kann man diese Hülle komplett vergessen.‘ Und dann kamen sie mit diesem erdbeerfarbenen Müll. Wahrscheinlich kann ich Paramount nicht vorwerfen, dass sie meinen Namen in großen Buchstaben vorn drauf geschrieben haben, das hätte ich vermutlich auch gemacht. Da will ich auch nicht weiter drauf eingehen. Es ist kein Elton-John-Album, echt nicht. Es dauerte nur drei Wochen, bis das Album Goldstatus erreicht hatte. Es ist schon lustig, ich war echt platt. Natürlich bin ich froh, dass die Platte mit Gold ausgezeichnet wurde. Aber es ist kein Elton John-Album.“(37) 

				Schon damals zeigte sich ein Phänomen, das seine ganze Karriere durchziehen sollte – seine jeweiligen Alben wurden sehr unterschiedlich aufgenommen. Manche Platten kamen in den USA großartig an, liefen aber in seiner englischen Heimat nicht so gut. Und Songs, die in Großbritannien zu großen Hits wurden, schafften es in den USA überhaupt nicht in die Charts. Er gewöhnte sich allmählich an diese beiden sehr unterschiedlichen Märkte. 

				Elton beklagte sich generell über die Aufnahmen und schoss dabei auch gegen Paul Buckmaster. „Wenn die Leute bloß wüssten, unter welchen Umständen Friends entstand“, jammerte er. „Die Arbeit an diesem Soundtrackalbum war ein echter Witz. Buckmaster mag ja brillant sein, aber als Mensch hat er einfach nicht den rechten Durchblick. Das Album war eine echte Erfahrung. Ich werde nie wieder einen Soundtrack machen.“(38)

				Hier zeigte Elton bereits eine Reaktion, die auch in späteren Jahren typisch für ihn war. Er war noch nicht lange ein Star, aber er geriet schon jetzt in den Ruf, eine zickige Nervensäge zu sein, wenn er mit jemandem Probleme hatte. Seine einst so fruchtbare Zusammenarbeit mit Paul Buckmaster sollte nicht mehr von langer Dauer sein. 

				Wenn es in Interviews jedoch um private Dinge ging und die Journalisten beispielsweise etwas über sein Sexualleben herauszufinden versuchten, dann zuckte er meist nur die Achseln und winkte blasiert ab. Als ihn der Rolling Stone 1971 zu diesem Thema befragte, erklärte er verteidigend: „Ich habe keine Zeit für Liebesbeziehungen. Selbst, wenn ich mal einen Tag frei habe, klingelt morgens das Telefon, und es heißt: ‚Kannst du mal schnell ins Büro kommen? Wir haben etwas zu besprechen.‘ Dein Anwalt ruft an, dein Steuerberater, dein Manager oder dein Pressevertreter – irgendjemand klingelt immer durch. Dann muss man sich mit den ganz alltäglichen Dingen rumschlagen, ob das Auto anspringt oder man in die Werkstatt muss. Oder ob der Ofen streikt. Es ist Wahnsinn, was im Alltag alles schief gehen kann.“(39) Diese Behauptung war natürlich ziemlich aus der Luft gegriffen. Welcher 24-jährige Rockstar hätte denn 1971 auf ein spannendes Sexualleben verzichtet, nur weil die Autobatterie leer war? Durch solche Aussagen wurde die Rockpresse nur noch neugieriger darauf, was Elton John hinter verschlossenen Türen tat.

				Tatsächlich war die homosexuelle Emanzipationsbewegung, die 1969 mit den Stonewall-Ausschreitungen in New York begonnen hatte, 1971 in vollem Gange. In der Rockwelt war es allerdings immer noch nicht opportun, sich öffentlich dazu zu bekennen, dass man zum einen schwul war und zum anderen mit seinem Manager schlief. 

				Im Juni 1971 erschien John Baldrys It Ain’t Easy, und da Elton John und Rod Stewart sich die Produktion geteilt hatten, war der Presserummel um das Album recht groß. In den USA spielten die Radiosender gern den prägnanten dreiminütigen Monolog, der als „Conditional Discharge“ bekannt war und der in den Song „Don’t Try To Lay No Boogie Woogie On The King Of Rock’n’Roll“ mündete. Das Album avancierte schnell zum Kultklassiker, stieg bis auf Platz 83 der Billboard-Charts und wurde 18 Wochen lang in der LP-Hitparade notiert. Baldry stellte das Album in den USA auf einer Package-Tour vor, an der auch Fleetwood Mac, Savoy Brown, Delaney & Bonnie und Tower Of Power beteiligt waren. Elton und Rod hatten ihrem musikalischen Mentor den schuldigen Respekt erwiesen und ihm die Schützenhilfe gegeben, die er ihrer Meinung nach verdiente, und nach und nach konnte er nun die Ernte einfahren. 

				Elton hatte den Baldry-Songs, die er produziert hatte, ein ähnliches Country-Blues-Feeling verliehen, wie es auch seine Tumbleweed Connection prägte, und „Burning Down The Mission“, das auf beiden Alben vertreten war, schuf eine zusätzliche Brücke. Kurz, nachdem It Ain’t Easy erschien, begann Rod mit den Aufnahmen zu jenem Album, das ihn selbst an die Spitze der Charts katapultieren sollte – Every Picture Tells A Story. Baldry betonte später: „It Ain’t Easy war in vieler Hinsicht die Blaupause für Picture. An beiden Platten wirkten zum Teil dieselben Musiker mit, beispielsweise Sam Mitchell, Maggie Bell, Ray Jackson an der Mandoline, Micky Waller. Mein Album war wie ein Probelauf für Rods Platte.“(40) Auf gewisse Weise rührte It Ain’t Easy die Werbetrommel für Tumbleweed Connection und diente als Wegbereiter für Every Picture Tells A Story – eine Situation, von der alle Beteiligten profitierten.

				Elton kehrte im Spätsommer 1971 für eine weitere Tournee in die USA zurück. Er legte all seine Energie in die Auftritte, so sehr, dass die Haut seiner Finger riss und blutete, weil er so gewaltig in die Tasten griff. „Ich schlage richtig heftig aufs Klavier“, erklärte er. „Das ist wirklich harte Arbeit. Am Anfang der Tour taten mir die Finger fürchterlich weh, sie bluteten jeden Abend, und meine Nägel brachen ab. Wenn man die ersten drei oder vier Konzerte hinter sich hat, dann bildet sich an den Fingern Hornhaut, und dann ist es nicht mehr so schlimm. Aber meine Nägel sind alle geborsten.“(41)

				Am 10. September 1971 feierte Danny Hutton seinen 25. Geburtstag, und zufällig war Elton an diesem Tag in Los Angeles, da er als Headliner bei einem Open-Air-Konzert in den Hollywood Hills auftrat. Der Sänger von Three Dog Night hatte sich auf Eltons Gig gefreut und stellte fest, dass einige Überraschungen auf ihn warteten. „Ich erinnere mich an den Abend, als er im Greek Theater spielte. Als ich nach dem Auftritt hinter die Bühne kam, war er ein wenig distanziert, und ich dachte: ‚Oh Gott, was ist denn jetzt los?‘ Ich war ziemlich frustriert und beschloss, mit dem Freund, mit dem ich gekommen war, wieder nach Hause zu fahren. Als ich in die kleine Straße einbog, in der ich wohnte, sah ich, dass irgendjemand offenbar eine Party feierte. Ich konnte kaum bis zu meinem Haus durchdringen. Als ich dann endlich meinen Wagen in die Garage gefahren hatte und die Haustür aufschloss, war Elton dort! Es war eine Überraschungsparty für mich! Mama Cass war da, und jede Menge andere Leute. Sie saß in einem Regiestuhl, der aus einem Film mit Karen Black stammte. Es war einfach großartig, dass Elton so eine Party für mich organisiert hatte!“(42)

				Nach dem Konzert im Greek Theater reiste Elton mit seiner Band für weitere Konzerte nach Japan und schließlich nach Australien. Das Aufhebens, das die japanischen Fans in Osaka um ihn machten, verblüffte Elton sehr. In Japan mochte man ihn nicht nur, man vergötterte ihn. Über die australischen Konzerte maulte Elton später: „Wir spielten in einem Fußballstadion, auf zwei Rennbahnen und einer Auto-Rennstrecke – und das mitten im Winter! Bei einem der Gigs wäre beinahe die Bühne weggeflogen, und wir trugen während der Auftritte dicke Mäntel. Es regnete ins Klavier. Neuseeland war allerdings sehr schön. Es ist so freundlich und grün, und die Leute sind total nett. Aber Australien … Die Band hatte in Adelaide fünf Tage frei, und die Jungs wären vor Langeweile beinahe ausgerastet. Wenn Mary Hopkins dort in Schwierigkeiten geraten kann, dann kann man sich ja vorstellen, wie es da ist. Aber wir würden wieder hinfahren. Warum auch nicht?“(43)

				Schon in dieser frühen Phase seiner Karriere gehörten skurrile Gestalten zu Eltons Fangemeinde, weibliche wie männliche gleichermaßen. „Bernie und ich scheinen irgendwie die schrägen Typen anzuziehen“, sagte er damals. „Ich weiß nicht, warum. Wir selbst sind eigentlich gar nicht so seltsam. Es gab Leute, die mir eine Ananas geschenkt haben. Und ein Mädchen hat mir ihren Schlüpfer gegeben. Ja, in Schottland hat sich ein Mädchen den Schlüpfer ausgezogen und ihn zusammen mit einem Bowler auf die Bühne geworfen. Kann man sich das irgendwie zusammenreimen? Mich machen die Leute nervös, die wirklich ausgeklinkt sind. Erst gestern Abend hängte sich ein Typ ans Auto, als wir losfuhren, und rief immer wieder: ‚Ich muss mit dir nach Hause fahren! Lass mich ein Mensch sein!‘ Was kann man da machen? Man kann ja nicht unhöflich zu den Leuten sein. Ich hätte nichts Böses zu ihm sagen können, dann wäre er ja ganz und gar – ich meine, wir ließen ihn an Boden liegend weinend zurück. Sowas macht mich richtig fertig.“(44)

				Im November 1971 erschien mit Madman Across The Water Eltons fünftes Album in Europa und den USA. Die Aufnahmen hatten bereits Monate zuvor begonnen, als man zusammen mit Mick Ronson den acht Minuten und 52 Sekunden langen Titeltrack eingespielt hatte. Die Fassung wurde jedoch ad acta gelegt und durch eine neuere, kürzere Version ersetzt, bei der Chris Spedding die Gitarre übernahm. Zwei der Titel – „Levon“ und „Goodbye“ – waren am 27. Februar 1971 entstanden. Am 9. und 14. August wurden die Sessions schließlich weitergeführt, diesmal mit dem Gitarristen Davy Johnstone, der auf verschiedenen Tracks zu hören war. Auch Rick Wakeman, der gerade im Begriff stand, die Strawbs zu verlassen und noch lange nicht der Star geworden war, der er einige Jahre später als Keyboarder der Artrock-Band Yes werden sollte, war als Gastmusiker vertreten. Er spielte auf „Razor Face“ und „Madman Across The Water“ mit. Es war zudem das erste Album, auf dem der Percussionist Ray Cooper mit von der Partie war; er hielt Elton danach noch lange Jahre die Treue. 

				Den Berichten zufolge verlief der kreative Prozess bei diesem Album nicht völlig reibungsfrei. „Dieses Album sorgte bei allen für Frustrationen“, erklärte Elton. „Wir alle mussten schwere Zeiten überwinden. Paul Buckmaster kann nicht gut unter Druck arbeiten, aber wir mussten die Scheiß-Platte schließlich unbedingt fertig stellen. Ich weiß nicht, wie uns das schließlich gelang. Als wir ‚Madman Across The Water‘ einspielten, tauchte Paul ohne Orchesterarrangement auf! Da saßen sechzig Streicher, und wir mussten sie wieder nach Hause schicken. Es gab alle möglichen Pannen.“

				Als die Platte schließlich erschien, sperrten sich einige Kritiker und Musikredakteure bei den Radiosendern gegen die erste Single „Levon“, weil Jesus darin erwähnt wurde, angeblich auf respektlose Weise. Texter Bernie Taupin bemerkte dazu: „Die Leute regen sich da künstlich auf, weil Levon seinen Sohn Jesus tauft und er ein Ballonverkäufer ist. Nur, weil er sein Kind nicht George nennt und vielleicht als Mechaniker arbeitet. Es ist eine ganz einfache Geschichte, es geht nur um einen Typen, der dem Einfluss entkommen will, den sein Vater auf ihn hat.“(45) Der Song, der nur in den USA als Single ausgekoppelt wurde, kam Anfang 1972 bis auf Platz 24 der Billboard-Charts.

				Madman Across The Water bestand überwiegend aus introvertierten Songs und berief sich wieder ein wenig auf die Themen, die Elton John bereits angeschnitten hatte. Dieses Mal traten jedoch häufig Rockgitarren an die Stelle der üppigen Orchesterbegleitung. Zudem erzählte Bernie dieses Mal in seinen Texten bewegende Geschichten. „Tiny Dancer“ war zweifelsohne der gelungenste Song, den John/Taupin bis dahin abgeliefert hatten. Es war ein berührendes Liebeslied, das zwar rockig, aber gleichzeitig doch sensibel wirkte, und es handelte von Maxine, in die sich Bernie Hals über Kopf verliebt hatte. Damals war sie nicht nur Bernies ganz persönliche Muse, sie fungierte gelegentlich, wie im Text angedeutet wird, als „seamstress for the band“, also als Näherin. „Levon“ war ein wunderbar verrückter Song über einen frustrierten Ballonverkäufer, bei dem Elton mit seinem leidenschaftlichen Vortrag dafür sorgte, dass man dem Text einfach zuhören musste. In „Madman Across The Water“ setzten sich Bernie und Elton damit auseinander, wie sie ihrer Meinung nach vom amerikanischen Publikum wahrgenommen wurden. 

				Zu den besonders packenden Titeln dieses Albums zählt das oft übersehene „All The Nasties“. Darin setzten sich Bernie und Elton mit ihren Kritikern auseinander, beschrieben, wie es sich anfühlte, in den Zeitungen und Zeitschriften auseinander genommen zu werden und erklärten, wie der plötzliche Ruhm sie nun schnell erwachsen werden ließ. Der gospelartige Gesang des Ecclesia-Chors, der beim lang ausklingenden Ende Eltons Gesang unterlegte, ist gleichermaßen brillant und dramatisch.

				Später verriet Elton, dass es zudem der erste Song gewesen war, in dem er und Bernie sich dem Thema Homosexualität widmeten, denn schließlich war es genau das, was die meisten Journalisten wissen wollten – ob Elton schwul war oder nicht. Bernie erklärte: „Es gab einmal einen solchen Song, ‚All The Nasties‘ auf Madman Across The Water, aber das ist niemandem aufgefallen. Es war ein Song für Elton aus der Zeit, als die Presse uns wirklich sehr auf den Pelz rückte. Die Aussage ist so ungefähr: ‚Wenn mich jemand fragt, würde ich es vielleicht verraten, und dann würden sie es verstehen.‘“(46)

				Dass Elton hinsichtlich seiner Sexualität und seinem Privatleben so wenig verriet, machte ihn nur noch geheimnisvoller. Zur damaligen Zeit war er völlig damit zufrieden, seine Geheimnisse zu hüten – in Hot Pants und Plateauschuhen.

				Die Kritiken, die Madman Across The Water bei seinem Erscheinen bekam, waren recht uneinheitlich. Im tendenziell snobistischen Rolling Stone verkündete Alex Dubro: „Madman wird die Fans von Elton John kaum umwerfen, denn er singt mit genau der Kraft und Brillanz, die man von ihm seit seinem großen Durchbruch gewöhnt ist. Aber das wird ihm wahrscheinlich keine neuen Fans einbringen. Madman ist eine schwierige, teilweise sehr vielschichtige Platte. Amerika hat eine bessere Story verdient als diese, und Elton John braucht eine bessere Geschichte, um sie zu singen.“(47)

				Allerdings war Elton John zu dieser Zeit in den USA bereits nicht mehr abhängig von den Kritikern. Seine Alben waren ideal für die Musikredakteure der Radiosender, die sich auf Rock spezialisiert hatten, und seine Singles boten perfektes Futter für die Popwellen.

				Gus Dudgeon war in den vergangenen Monaten mit einem schier endlos erscheinenden Strom neuer Projekte beschäftigt gewesen. Selbst er musste zugeben, dass es ihn überraschte, wie produktiv Elton war: „Damals machte es den Anschein, als ob Elton alle zwei Monate ein neues Album veröffentlichte, und das war ja verrückt. Daher beschloss ich, dass wir bei Madman wieder auf die Formel zurückgreifen sollten, die wir beim ersten Album angewendet hatten. Ich wollte den Fans vermitteln, dass einige der Dinge, die es zwischenzeitlich gegeben hatte, wie beispielsweise Friends und 17-11-70, nicht zum Reigen der normalen Studioalben gehörten. Madman hat mir immer gut gefallen, und ich verstehe die Leute nicht, die daran herummeckern, weil es wirklich eine gute Platte ist. Na gut, ein paar Titel waren vielleicht ein bisschen konstruiert. Ursprünglich nahm ich den Titeltrack mit Mick Ronson an der Gitarre auf, aber das klang, als würden Led Zeppelin Songs von Elton John spielen, ein bisschen schizophren und langweilig. Aber es gab ein oder zwei Dinge in dem Song, die sich gut bewährt hatten, deswegen probierten wir es dann noch einmal mit Orchester. Es gefällt mir nicht alles an der Platte, aber doch sehr viel davon.“(48)

				Bereits in dieser frühen Phase seiner Karriere zeigte sich, dass Elton in den USA und in seiner britischen Heimat völlig unterschiedlich aufgenommen wurde. Das bewies auch Madman Across The Water: In den USA kletterte das Album bis auf Platz 8 der LP-Charts, in England war bereits bei Platz 41 Schluss. Aus diesem Grund verbrachte der Sänger schließlich auch immer mehr Zeit auf der anderen Seite des Atlantiks – was sich allerdings auch wegen der hohen Steuersätze zuhause anbot. Sein Einkommen war durch die jüngsten Erfolge erheblich gestiegen. Er wurde nun entsprechend höher veranlagt und dachte schon bald darüber nach, aus steuerlichen Gründen nur noch Studios im Ausland zu buchen. 

				Als das Jahr 1971 zu Ende ging, waren drei seiner Alben in den USA mit Gold ausgezeichnet worden. Der Verband der amerikanischen Schallplattenindustrie (RIAA) verlieh damals eine Goldene Schallplatte für eine Million verkaufter Singles und für 500.000 verkaufte Alben. Einige Jahre später wurde die Platin-Schallplatte eingeführt, die ein Künstler dann erhielt, wenn sein Album eine Million Exemplare umgesetzt hatte. Elton heimste über die Jahre eine riesige Sammlung von Edelmetalltonträgern ein. Nun, mit John Reid als neuem Manager, dem Erfolgserlebnis, vier Alben gleichzeitig in den amerikanischen Top Forty zu haben, und der Tatsache, dass die Pop-Welt international auf seine Musik aufmerksam geworden war, bereitete sich Elton John darauf vor, das Jahr 1972 mit noch größeren Karriere­meilensteinen zu flastern.
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				Das Jahr 1972 sollte Elton seine bis dahin größten Erfolge bringen. Er hatte nicht nur das ganze Durcheinander der vergangenen Monate, die rivalisierenden Projekte, den Friends-Soundtrack und die unerwartete Veröffentlichung des Radiomitschnitts unversehrt überstanden, er ging sogar gestärkt daraus hervor. Vor allem das amerikanische Publikum fand diese Veröffentlichungsflut nicht etwa ermüdend, wie befürchtet, sondern konnte nicht genug bekommen. Presse und Fans warteten gespannt auf das nächste Album, fragten sich, wie es wohl klingen mochte und welche verrückten Klamotten er tragen würde, wenn er es der Öffentlichkeit präsentierte. Elton hatte sich zum beliebtesten Hofnarren des Rock’n’Roll aufgeschwungen und gab sich nun alle Mühe, in dieser Rolle nicht zu enttäuschen.

				Mit Honky Château und Don’t Shoot Me, I’m Only The Piano Player entstanden 1972 zwei Alben, die heute noch zu den Highlights in seinem Gesamtwerk zählen. An beiden war Paul Buckmaster nach wie vor beteiligt, aber sein Einfluss schwand. Elton war inzwischen daran gewöhnt, so schnell zu arbeiten, dass ihn Buckmasters wesentlich gemächlicheres Tempo zunehmend störte. Nur zwei Songs, „Blues For My Baby And Me“ und „Have Mercy On The Criminal“, wurden noch mit einem kompletten Buckmaster-Arrangement ausgestattet.

				Damals berichtete die Presse ausführlich darüber, dass die Rolling Stones aus steuerlichen Gründen ein Jahr in Frankreich verbrachten. Aufgrund ihres enormen Einkommens wurden sie in Großbritannien mit einem extrem hohen Steuersatz veranlagt. Elton John befand sich 1972 in einer ähnlichen Lage. Die Zeit, in der seine Songs in den Londoner Trident Studios aufgenommen wurden, gehörte schon bald der Vergangenheit an. 

				Zunächst hatte Elton derartige Ratschläge seiner neuen Steuer- und Finanzberater in den Wind geschlagen. Er wollte England die Treue halten. Allerdings war er allmählich in den USA wesentlich berühmter als zu Hause. Er war international aktiv, und es blieb ihm schließlich nichts anderes übrig, als seine Karriere ebenfalls unter globalen finanziellen Maßstäben zu betrachten. Schließlich erschien ihm der Gedanke an Aufnahmesessions im Ausland doch recht verlockend. Wenn man weniger Steuern zahlte, dann blieb mehr Geld für einen funkelnagelneuen Rolls Royce, auffälligen Schmuck, grelle Kostüme und andere teure Dinge.

				Die Idee, die nächsten drei Alben im Château d’Herouville in Frank­reich aufzunehmen, stammte ursprünglich von Gus Dudgeon. Die dort befindlichen Strawberry Studios waren zuvor schon von Grate­ful Dead genutzt worden, was Elton sehr faszinierend fand. Zudem lagen die Studios nicht allzu weit von Paris entfernt und waren in einem dreihundert Jahre alten, echten Schlösschen untergebracht. Sie waren darüber hinaus mit modernster Aufnahmetechnik ausgestattet, und das Haus bot private Unterkünfte für Elton und John Reid, Gus, Bernie und Maxine und die drei Musiker aus Eltons Band. Es klang nach der perfekten Atmosphäre, um kreativ tätig zu werden.

				Elton war, als er und seine Begleiter das Château d’Herouville zum ersten Mal in Augenschein nahmen, von Haus und Studio sofort sehr beeindruckt. Es bot tatsächlich eine ideale Umgebung, um zu schreiben, zu komponieren und aufzunehmen. Während der Arbeit an Honky Château bezogen Bernie und Maxine ein Quartier im ersten Stock, und dort schrieb Bernie auch seine Texte, die Maxine, kaum dass die Tinte trocken war, eine Treppe tiefer zu Elton trug, der sich gleich daran machte, sie musikalisch umzusetzen. Dann konnten die Sessions beginnen.

				Es war, als hätte man sich in eine Kreativklausur begeben: Alle Arbeiten an dem Album fanden rund um das Château statt. Niemand musste morgens erst anreisen, weil ohnehin alle im Gebäude übernachteten. Wenn eine Session gerade gut lief, dann konnte man bis spät in die Nacht weitermachen. Davon abgesehen verfügte das Château d’Herouville über einen Swimmingpool und einen Tennisplatz, damit die Musiker sich zwischendurch entspannen konnten. Auch zum Essen musste man nirgendwo anders hinfahren. Für das leibliche Wohl wurde gesorgt, und da zum Schlösschen ein eigener Weinberg gehörte, gab es auch eine erlesene Getränkeauswahl. Elton und die Grateful Dead waren nicht die ersten Musiker, die hier abstiegen; im 19. Jahrhundert hatte hier einst der Komponist Frédéric Chopin gelebt, gemeinsam mit seiner Geliebten, der Schriftstellerin George Sand. Die beiden separaten Studios, die den Strawberry-Komplex ausmachen, trugen daher die Bezeichnungen „Chopin“ und „Sand“.

				Das Album, das nun entstand, fiel deutlich rockiger aus als alles, was Elton bis dahin abgeliefert hatte. Vor allem der Gitarrist Davey Johnstone brachte zusätzlichen Schwung in die Sessions. Schon der erste Titel, „Honkey Cat“, bot einen frischeren, eckigeren Sound, der zudem ein leichtes New Orleans-Feeling mitbrachte, da Elton in die Tasten griff, als spielte er in einer Tanzdiele auf der Bourbon Street. Dass Bernie Taupin gerade eine Phase großer Zufriedenheit durchlebte, zeigte sich an „Mellow“, das von der klaren und bestechenden Elektro-Geige Jean-Luc Pontys geprägt war. 

				„I Think I’m Gonna Kill Myself“ war vielleicht Eltons bis dahin humorvollster Song. Er machte sich nicht nur über seinen Versuch mit dem Kopf im Gasherd lustig, der ja nun schon einige Jahre zurücklag, er versuchte auch, etwas frecher als sonst rüberzukommen. Eine zusätzlich amüsante Note erhielt der Titel durch die klackernden Absätze von Larry Smith, genannt Legs, der einen Steptanz hinlegte. Elton hatte Smith, der eigentlich Schlagzeug bei der Bonzo Dog Doo-Dah Band spielte, über Gus Dudgeon kennen gelernt, der mehrere Alben der Bonzos produziert hatte. „Legs und Elton verstanden sich auf Anhieb“, berichtete Gus damals. „Sie hatten auf der letzten Tour schon viel Spaß und werden vielleicht auch in Zukunft weiter miteinander arbeiten.“(1)

				Zu den dynamischsten und herausragendsten Songs auf Honky Château zählten das völlig abgehobene „Rocket Man“ und die Charakterstudie „Mona Lisa And Mad Hatters“, ein Song, in dem Bernie seine Visionen von New York verarbeitet hatte. Was den „Rocket Man“ betraf, so waren Elton und Bernie große Fans von David Bowies „Space Oddity“, das Dudgeon produziert hatte, und nun hatten sie eine Antwort darauf geschrieben.

				„Die ersten zwei Zeilen von ‚Rocket Man‘ fielen mir ein, als ich mit dem Auto unterwegs war“, berichtete Bernie. „Und als ich zuhause ankam, hatte ich den ganzen Song fertig im Kopf. Ich war kaum in der Tür, als ich schon eilig alles aufschrieb, weil ich Angst hatte, etwas zu vergessen.“(2)

				In einer Zeile war davon die Rede, „high as a kite“ zu sein – was war damit gemeint? Ging es tatsächlich um Drogen, oder war das High-sein nur eine Metapher? „Das war wieder typisch Elton“, grinste Taupin. „Niemand außer ihm hätte diese Zeile singen können, ohne dass die Radiosender den Song sofort verboten hätten. Natürlich ging es um Drogen!“(3)

				Elton war mit Honky Château, als die Platte fertig war, sehr zufrieden, und auch die Aufnahmesessions hatten ihm viel Spaß gemacht. „Wir waren musikalisch richtig voll drauf, und für mich ist das Musikalische immer am Wichtigsten – die Musik kann, wenn man es zulässt, tatsächlich Dinge ausdrücken, die man eigentlich nicht ausdrücken kann“, behauptete er.(4)

				Gus Dudgeon meinte: „Wir haben sehr viel riskiert, und ich konnte erst gar nicht glauben, was am Schluss dabei herauskam. Es war das erste Album, auf dem die ganze Band mitspielte, denn Dee und Nigel waren früher zwar bei den Live-Konzerten mit dabei gewesen, hatten aber nur sporadisch im Studio mitgewirkt. Aber seit dieser Zeit ging Elton auf die Bühne und sagte: ‚Das ist meine Band, das ist mein Album, und darum geht es bei uns!‘ Diese Platte markierte definitiv einen neuen kreativen Höhepunkt, weil sie unglaublich aufregend war.“(5)

				Nachdem die Honky Château-Sessions in Frankreich im Januar abschlossen waren, kehrte die ganze Mannschaft wieder nach England zurück. Am 5. Februar 1972 gab Elton ein Konzert in der Londoner Royal Albert Hall, bei dem er sich von einem kompletten Orchester begleiten ließ. Im Jahr zuvor war er schon einmal mit dreißig klassischen Musikern aufgetreten und hatte den Gig sehr genossen. Jetzt wollte er mit achtzig Musikern auf die Bühne. Leider entwickelte sich das Projekt schon bald zu einem Alptraum.

				Dieses Mal hatte er Paul Buckmaster als Dirigenten engagiert, aber er stellte schnell fest, dass die Orchestermusiker eine recht elitäre Haltung hatten und auf Elton herabsahen, der als bloßer Popstar schließlich keine Ahnung von dem haben konnte, was er da eigentlich trieb. Rückblickend beklagte sich Elton: „Der Auftritt hat mir überhaupt keinen Spaß gemacht, denn die Typen aus dem Orchester waren allesamt Arschlöcher, durch die Bank. Das Konzert davor hatten wir mit Sessionmusikern gemacht, und die sind zwar ziemlich schlecht, aber sie hatten Lust auf den Auftritt und haben sich total reingehängt. Aber das Royal Philharmonic – mein Eindruck war, dass die Musiker höchstens ein Viertel ihrer Fähigkeiten einsetzten und die Veranstaltung überhaupt nicht ernst nahmen. Ich hingegen schon. Ich war total angespannt, weil ich mich beim Spielen mit diesen Leuten überhaupt nicht wohl fühlte.“(6)

				Zudem hatte Elton veranlasst, dass das Konzert gefilmt wurde, weil er daraus vielleicht eine Live-Dokumentation schneiden lassen wollte. Es wurde jedoch kein entspannter, lockerer Auftritt, sondern eine Katastrophe. „Ich habe die ganze verdammte Geschichte finanziert, sie filmen lassen, und der Film war auch ganz okay aus meiner Sicht, weil ich ganz ordentlich sang“, urteilte er später.(7) Aber obwohl diese Erfahrung mit einem Orchester eher frustrierend gewesen war, fand Elton die Idee, Musik, ein komplettes Orchester und einen Film miteinander zu verquicken, immer noch sehr spannend. Dieser Versuch mochte gescheitert sein, aber er war entschlossen, es noch einmal zu probieren – so lange, bis er es richtig hinbekommen würde. 

				Nachdem die Aufnahmen zu Honky Château und das Orchesterkonzert hinter ihm lagen, machte Elton sich daran, weitere Songs für seinen Freund Long John Baldry zu produzieren. Das Album It Ain’t Easy war für Baldry ein großer Hit in den USA gewesen, und Warner Brothers Records drängten daher auf einen Nachfolger. Sowohl Elton als auch Rod Stewart waren wieder bereit, an dem Album mitzuwirken, das den Titel Everything Stops For Tea tragen sollte. Diesmal bekam Elton Seite Eins, und Rod betreute die Songs, die später die zweite Seite der Vinyl-LP ausmachten.

				Die Sessions mit Rod Stewart fanden im Januar und Februar in den Morgan Recording Studios statt. Eltons Sessions schlossen sich im Februar in den IBC Studios an, das in einem anderen Stadtteil von London lag, und Baldry musste sich einmal ziemlich beeilen, um von einer Session zur nächsten zu kommen. Von den beiden Produzenten war Elton eher derjenige, der im Studio wirklich sagte, wo es lang ging, während die Sessions mit Rod mehr von Party-Atmosphäre geprägt waren. 

				Baldry hatte kurz zuvor den Zusatz „Long“ aus seinem Bühnennamen gestrichen. Darauf angesprochen, erklärte Elton gut gelaunt: „‚Lang‘ ist nicht mehr angesagt! Ich habe jetzt zwei halbe Alben für ihn produziert. Ich hätte nie gedacht, dass ich mal eine Produktion leiten würde, weil ich im Studio sonst immer eher ungeduldig bin. Ich lege Wert darauf, dass alles schnell voran geht, und ich hasse es, Studiozeit zu verschwenden.“(8)

				Zu den Songs, die Elton für Baldry betreute, zählte unter anderem Willie Dixons Blues „Seventh Son“, das schottische Volkslied „Wild Mountain Thyme“, das gospelähnliche „Jubilee Cloud“ und eine äußerst spaßige Version von „Iko Iko“ von den Dixie Cups. Elton berichtete später: „Die Produktion des zweiten Albums, das wir mit Baldry aufnahmen, war sogar noch hektischer als die des ersten. Ich glaube, dass Warner Brothers bei dieser Platte nicht besonders gut gearbeitet haben, denn das erste kam immerhin bis auf Platz 60 der Billboard-Charts, und Baldry kam auch auf seiner US-Tour beim Publikum sehr gut an. Ich weiß, dass Warner gern unsere Namen ins Spiel brachten, um für ihn werben, vor allem, da Rod damals Nummer 1 in den Staaten war.“(9)

				Ron Wood hatte keine Zeit, um als Gitarrist bei den zweiten Rod Stewart-Sessions wieder mit dabei zu sein, daher beteiligte er sich später auf andere Weise an dem Projekt. Er malte das Cover für Everything Stops For Tea und karikierte Baldry auf der Vorderseite als den verrückten Hutmacher aus Alice im Wunderland. Neben ihm schläft die betrunkene Maus auf ihrem Stuhl, und Alice und der Märzhase zierten die Rückseite des Klappcovers.

				Elton brachte für seine fünf Tracks drei Musiker aus seiner Band zu den Aufnahmen mit – Davey Johnstone, Nigel Olsson und Ray Cooper. Klaus Voormann spielte Bass. Elton war auf allen Tracks, die er produziert hatte, auch als Begleitsänger zu hören.

				Bei „You Can’t Judge A Book (By Looking At The Cover)“ improvisierte Baldry einige Textzeilen und sang: „You can’t judge Rod ­Stewart by looking at his nose, you can’t judge Elton John by fathering at his clothes, you can’t judge Billy Gaff by his lying in the gutter.“ („Man kann Rod Stewart nicht nach seiner Nase beurteilen, Elton John nicht nach seiner Kleidung und Billy Gaff nicht nach der Art, wie er im Rinnstein liegt.“)(10) 

				Als Everything Stops For Tea im April 1972 erschien, blieb das Album nur sechs Wochen in den amerikanischen LP-Charts und erreichte lediglich Platz 180. Zwar war es der perfekte Nachfolger für It Ain’t Easy, aber einige der Songs waren zu ausgefallen und zu weit vom Geschmack des durchschnittlichen Rock-Hörers entfernt, um ebenso begeistert aufgenommen zu werden wie der Vorgänger. 

				Elton verzeichnete in diesem Jahr ein enorm erfolgreiches Nummer-1-Album, und Rod Stewart kam mit Never A Dull Moment bis auf Platz 2. Irgendwie sprang ihr Chart-Funken nicht in dem Maße, das man allgemein erwartet hatte, auf Baldrys schrulliges Album über, sodass Warner Brothers Records seinen Plattenvertrag nicht mehr verlängerten. 

				Im April 1972 gab Elton erneut eine Reihe von Konzerten in den USA. Als er und seine Band auf dem Flughafen von Los Angeles ankamen, wurde sein Gepäck gründlich durchsucht, da man bei ihm Drogen vermutete. Damals gab es keinen Rockstar auf der Welt, der nichts mit Marihuana, Kokain oder anderen Stimulanzien zu tun zu haben schien. Angeblich wurden sogar die Absätze von Eltons ausgeflippten, zwanzig Zentimeter hohen Plateauschuhen, die in seinem Koffer gefunden wurden, durchleuchtet. Was hätte man nicht alles in zwanzig Zentimetern Stauraum unterbringen können?

				Am 7. Mai 1972 änderte Reginald Kenneth Dwight seinen Namen auch offiziell in Elton Hercules John, was nach britischem Recht per Absichtserklärung möglich war. Zwar hatte er schon einige Jahre unter seinem neuen Namen im Showgeschäft firmiert, aber nun war er tatsächlich auch in allen anderen Lebensbereichen als Elton John bekannt, und er hatte nun die Freiheit, ganz und gar in seinem Alter Ego aufzugehen. Offiziell verschwand Reggie Dwight nun also, aber irgendwo unter den grellen, bunten Klamotten, die er auf der Bühne und auch im Privatleben trug, versteckte er sich weiterhin. Von Zeit zu Zeit brach das Mamasöhnchen, der verletzte und zornige Teenager Reggie doch wieder hervor und bekam kindische und gehässige Wutausbrüche, die seine Freunde als „Eltons kleine Augenblicke“ bezeichneten.

				Der ehemalige Reginald Dwight behauptete, dass er mehrere Namen in die engere Auswahl gezogen hatte, bevor er sich für den zweiten Vornamen Hercules entschied. „Ich hätte mich ja auch Fiona nennen können“, erklärte er. „Elton Fiona John. Oder Dalmatian. Es hat mich nie jemand Kenneth genannt, ich weiß eigentlich überhaupt nicht, wieso man zweite Vornamen vergibt. Aber egal, ich dachte, ich nenne mich Hercules. Meine Mutter hat einen Anfall bekommen. Alle fanden es ätzend. Niemand glaubte, dass es mir damit ernst war, bis der Name wirklich eingetragen wurde.“(11) Solchen Albernheiten widmete sich Elton Hercules John stets mit größtem Ernst. 

				Im Mai 1972 fand in Eltons Familienkreis eine große Hochzeit statt: Sheila Dwight heiratete endlich Fred Farebrother. Auf der Hochzeitsurkunde befanden sich die Unterschriften der Trauzeugen, von Johns Reids Mutter Elizabeth und Sheilas Rockstar-Sohn Elton Hercules John. Ähnlich wie Elton hatte auch Sheila bereits einige Jahre unter dem Namen gelebt, den sie nun annahm. Nun war es aber offiziell: Weder Elton noch Sheila trugen noch den Namen Dwight.

				Zur Hochzeit schenkte Elton Sheila und Derf Farebrother ein eigenes Haus in Ickenham, Middlesex. Fred Farebrother, der von Haus aus Maler war, übernahm es selbst, das neue Domizil dem eigenen Geschmack entsprechend zu gestalten. Da ihr Sohn ja nun ein gut verdienender Rockstar war, konnte Sheila ihren Verwaltungsjob aufgeben und nur noch Hausfrau sein. Sie begann sich eleganter anzuziehen, da sie jetzt schließlich nicht nur Mrs. Farebrother, sondern auch die Mutter eines Stars war. Damit sie diese Rolle noch besser ausfüllte, kaufte ihr Elton einen rassigen MGB-Sportwagen.

				Und was war mit Elton und seinem Lebensgefährten und Manager John Reid? Da sie nun im Geld schwammen, verlockte es sie nicht auch, in eine neue, standesgemäße Residenz umzuziehen? Auch das ergab sich 1972, als Elton ein passendes Haus am Golfplatz von Wentworth, Abbots Drive 14, entdeckte, einen modernen Bungalow, dessen Zimmer auf verschiedenen Wohnebenen angeordnet waren. Ein eigener Swimmingpool und ein gut gepflegter Garten gehörten zur Ausstattung dazu. Elton kaufte das Haus für 50.000 Pfund und taufte das Anwesen prompt Hercules. Wenn Scarlett O’Hara in Vom Winde verweht auf Tara residieren und der verrückte Drummer von The Who, Keith Moon, in Minotaur wohnen konnte, passte Hercules dann nicht prachtvoll zu Elton John? Es war so albern, so schräg und so Elton – alles zur gleichen Zeit.

				Eine große, geschwungene Auffahrt führte von der Straße zu Haus Hercules, und sie war hervorragend dazu geeignet, Eltons wachsende Armada von „Land-Yachten“ zu präsentieren – jene ausgesuchte Wagenflotte, die er sich inzwischen leistete. Da er inzwischen Millionen verdiente, frönte er hemmungslos seiner neuesten Sucht: dem Einkaufen. Ein Rockstar-Domizil war ohne eine Sammlung aufregender Autos vor der Tür schließlich nicht komplett. Elton parkte dort seinen Rolls Royce Corniche, den Rolls Phantom VI, den Ferrari Boxer und auch den Mini GT. Mit dem Einkommen war auch der unstillbare Hunger nach teuren Dingen gestiegen.

				Im neuen Haus war viel Platz für Eltons wachsende Sammlungen. Wenn das Vermögen sich vermehrt, vergrößert sich schließlich auch die Zahl der Besitztümer, vor allem bei einem geborenen Shop-aholiker wie Elton John. Seine Plattensammlung hatte längst einen bizarren Umfang angenommen und wurde auf mehrere zehntausend Vinylscheiben geschätzt – allesamt ordentlich alphabetisch aufgereiht.

				Die Liste der Gäste, die im Hercules ein- und aus gingen, las sich schon bald wie die Singles-Hitparade der damaligen Zeit. Rod Stewart, Keith Moon, David Bowie und Donovan gaben sich die Klinke in die Hand. Elton sagte einem Reporter damals: „Donovan feiert nächste Woche eine Party, und er hat die ganze Welt dazu eingeladen. Keith Moon hat gesagt, er hätte keinen Bock auf galaktischen Engelsstaub, ein klassisches Besäufnis sei ihm lieber. Rod meinte, er stünde nicht so sehr auf Pilze, aber er würde trotzdem mal hingehen. David Bowie war gerade hier. Ich fand es wirklich klasse, was Mott The Hoople aus seinem Song ‚All The Young Dudes‘ gemacht haben, deswegen rief ich spontan bei ihm an und lud ihn zum Essen ein.“(12) Zu Eltons damaligen guten Freunden zählte auch Marc Bolan von T. Rex, der ebenfalls sehr häufig im Hercules aufkreuzte.

				1971 veröffentliche Bernie Taupin auf DJM Records sein Soloalbum Taupin; die Platte erschien ein Jahr später in den USA auf Elektra Records. Bis heute ist dieses Album kaum bekannt und eine echte Rarität. Bernie rezitiert darauf seine Gedichte, unterlegt von Musik. Die Produktion übernahm Gus Dudgeon. Allerdings wurde dieses Werk nie besonders beworben und kam von daher auch nie in die Hitparaden. Da er als Texter mit Eltons Alben und Singles mehr als gut verdiente, war Taupin – inzwischen längst zum begehrten Sammlerstück geworden – für Bernie ohnehin nur eine kleine kreative Eitelkeit. 

				Bernie widmete sich damals allerdings auch noch anderen musikalischen Projekten. Er übernahm für Elektra unter anderem die Produktion eines Albums von David Ackles, American Gothic, das 1972 erschien. Obwohl Bernie fest an das Talent des Sängers glaubte, mit dem er inzwischen auch gut befreundet war, schaffte es auch diese Platte nicht bis in die Charts. 

				Elton und Bernie führten zu dieser Zeit ein sehr unterschiedliches Leben. Während Elton und John Reid sich betranken und bis zum Abwinken mit Rod Stewart und Keith Moon im Hercules feierten, lebte Bernie mit Maxine, die zu ihm nach England gezogen war und die er 1971 geheiratet hatte, eher ruhig und zurückgezogen. Sie bewohnten ein Cottage auf dem Land, das sie „Piglet-in-the-Wilds“, Schweinchen in der Wildnis, nannten. Dort bewahrte Bernie seine geliebten Bücher und die Wildwest-Souvenirs auf und frönte einem sehr beschaulichen Dasein. 

				Taupin gab offen zu, eher ein Landei zu sein und sich in der Stadt gar nicht so wohl zu fühlen. „In L.A. halte ich es nicht sehr lange aus. Ich könnte nicht einmal in London leben. Ich habe ein kleines Häuschen auf dem Land, und größere Wünsche habe ich gar nicht.“(13)

				Im Mai 1972 erschien Honky Château in Europa und den USA. In Amerika wurde es Elton Johns erstes Nummer-1-Album, das fünf Wochen lang die Spitzenposition verteidigte. Zwei Songs daraus schafften es in die US Top-Ten: „Rocket Man“ (USA – Platz 6, GB – Platz 2, D – Platz 18) und „Honky Cat“ (USA – Platz 8, GB – Platz 31, D – Platz 41)(14). In Großbritannien kam das Album bis auf Platz 2, in Deutschland bis auf Platz 43.(15) Damit war Elton so angesagt wie nie zuvor. Alles, was er anfasste, verwandelte sich in Gold.

				Die Kritiker lobten Honky Château in den höchsten Tönen. In den USA war es das erste von sieben aufeinanderfolgenden Alben, die alle bis an die Spitze der LP-Charts schossen. In Creem schrieb beispielsweise Charles Shaar Murray: „Ein neues Elton John-Album ist da, und nun werden wohl viele Leute kleine Brötchen backen müssen, nachdem sie es gehört haben, denn hier zeigt sich, dass Elton sich immer noch weiterentwickelt, immer noch spielt, immer noch kreativ und vor allem viel besser ist als James Taylor und Leon Russell zusammen. Honky Château wird ein Erfolgsalbum werden – daran besteht kein Zweifel.“(16)

				Über den enormen, internationalen Erfolg, den Elton inzwischen verzeichnete, war niemand so sehr überrascht wie Long John Baldry. Gut gelaunt erklärte Baldry damals: „Dass aus Rod einmal etwas ganz Großes werden würde, war mir immer schon klar. Aber wie hätte man ahnen können, dass dieser Junge, der immer ein bisschen mit seinem Übergewicht kämpfte … ich meine, unser Reg ist ein bisschen stark um die Hüften … wer hätte also gedacht, dass dieser seltsame Kerl mit den dicken Brillengläsern und dem breiten Hintern zu einer der größten Pop-Sensationen aller Zeiten werden würde?“(17)

				Im Juni 1972 kehrte Elton mit seiner Band nach Frankreich zurück, um das nächste Album aufzunehmen, allerdings unter leicht erschwerten Bedingungen. Elton: „Mir ging es sehr schlecht, ich hatte Drüsenfieber. Bevor wir mit der Arbeit an der Platte begannen, hatte ich schon gesagt, dass ich eigentlich noch gar nichts machen wollte, weil Honky Château erst einen Monat zuvor erschienen war, und es war ein komisches Gefühl, so schnell das nächste Werk nachzuschieben. Auch aus gesundheitlichen Gründen hätte ich das Ganze am liebsten abgesagt. Gus meinte, es sei okay, wir könnten auch erst im September loslegen. Für Juli hatte ich einen vierwöchigen Urlaub in L.A. geplant, und ich dachte, es sei eine gute Idee, vor meiner Abreise noch probeweise einen Titel einzuspielen, damit später der Einstieg in die Arbeiten am neuen Album leichter fallen würde. Wir nahmen die Instrumentalbegleitung für ‚Daniel‘ auf, und alles lief super, also machten wir weiter. Aber ich war während der Sessions ziemlich fertig und total angespannt, und ich brüllte dauernd alle an.“(18) 

				Grundsätzlich nahm Elton die Rocker-Attitüde von Honky Château wieder auf und führte sie noch einen entscheidenden Schritt weiter. Die fertigen Songs von Don’t Shoot Me, I’m Only The Piano Player waren stark vom klassischen Rock’n’Roll der Fünfziger- und Sechzigerjahre geprägt. „Teacher I Need You“, „Crocodile Rock“, „Have Mercy On The Criminal“ und I’m Gonna Be A Teenage Idol“ griffen Themen auf, die bereits in früheren Hits bearbeitet worden waren. Bei diesen vier Songs handelte es sich im Grunde um Eltons und Bernies Versio­nen von „To Sir With Love“ (Lulu), „The Twist“ (Chubby Checker), „Jailhouse Rock“ (Elvis Presley) und „Act Naturally“ (The Beatles). Darin lag nicht zuletzt die Anziehungskraft dieser Platte: Elton nahm verschiedene, wohlerprobte Erfolgsformeln für gute Rocksongs und ließ sie frisch und neu klingen.

				Einige der Songs, die er für die Platte aufnahm, forderten ihn als Sänger und Interpret aber viel stärker als zuvor. „Ich fing auf Don’t Shoot Me an, mit meiner Stimme zu experimentieren“, erklärte er. „‚High Flying Bird‘ ging zum Beispiel sehr in Richtung Van Morrison, während ich bei ‚Teacher I Need You‘ an jede Bobby Vee-Platte denken musste, die ich je gehört hatte.“(19)

				Der große Überflieger des Albums war das überschäumende „Crocodile Rock“ mit seinen Verweisen auf die frühen Tage des Rock’n’Roll. Elton: „Ein paar Jahre zuvor hatten wir es mit einer ähnlichen Sache probiert, ‚Rock & Roll Madonna‘. Dieses Mal wollte ich die frühen Sechziger ein wenig auf die Schippe nehmen, anstatt eine gradlinige Rocknummer zu machen. Es sollte eine Verbeugung vor all jenen Leuten sein, die ich mir als Jugendlicher live angesehen hatte. Deswegen sang ich bei ‚Speedy Gonzales‘ im Stil von Del Shannon und Pat Boone. Wir versuchten außerdem, den übelsten Orgelsound aller Zeiten hinzukriegen, in der Art, wie Johnny & The Hurricanes ihn früher produziert haben. So ein Song ist wirklich sehr schwer zu schreiben, weil die ganze Zeit die Versuchung da ist, sich viel zu sehr hineinzustürzen und dabei auszurasten.“(20)

				Der Song „I’m Gonna Be A Teenage Idol“ handelte von dem enormen Erfolg, den Marc Bolan zu jener Zeit erlebte. Elton gab lachend zu: „Wir haben ihm den Titel vorgespielt, und ich glaube, er fand ihn gut. Jedenfalls hat er mich nicht geschlagen.“(21)

				Marc Bolan hatte als Teil der Band T. Rex mit dem Song „Get It On (Bang A Gong)“ den großen Wurf gelandet und galt plötzlich als neustes Teenie-Idol in Großbritannien. „Ich kannte Marc, seit wir diese Show im Roundhouse zusammen gemacht hatten, und irgendwie gelang es uns, die Presse nicht so darauf abheben zu lassen, was ich früher mal über ihn gesagt hatte“, erklärte Elton. „Ich begann, mich sehr für seine Musik zu begeistern, und ich mag ihn persönlich auch sehr gern. Wir sind seitdem gute Freunde. Er war kürzlich sehr freundlich zu mir, denn ich brauche in diesem Land ein bisschen Publicity, und er hat mich netterweise häufig erwähnt. Es sieht ein bisschen so aus, als würde ich mich an seinen Erfolg anhängen wollen, aber das ist eine wechselseitige Geschichte, denn ich bringe ihn dafür in den USA ins Gespräch.“(22)

				In vielen Songs des neuen Albums fanden sich Einflüsse verschiedener Platten aus Eltons enormer Sammlung wieder. „Highflying Bird“, erklärte er, war als „Kreuzung zwischen Crosby, Stills & Nash und Erma Franklin“ angelegt.(23) Erma Franklin, Arethas jüngere Schwester, hatte einen großen Hit mit „Piece Of My Heart“ gehabt, einem Song, den Elton sehr liebte, und der vor allem in der Version von Janis Joplin in Erinnerung geblieben ist.

				Die meisten Fragen warf aber wohl „Daniel“ auf. Sehnte sich hier wirklich ein schwuler Mann nach einem Partner? Oder war Daniel ein leiblicher Bruder, den der Sänger vermisste? Handelte der Song vielleicht von einem Geliebten, der Elton verlassen hatte?

				Bernie Taupin zufolge war der Hintergrund jedoch ein anderer: Er habe eines Tages einen Artikel im Nachrichtenmagazin Newsweek über einen Vietnamveteranen gelesen, der nach seiner Rückkehr aus dem Krieg nach Spanien gereist sei. Ursprünglich habe es einen letzten Vers gegeben, indem der G.I. Daniel seinem Bruder auf Wiedersehen sagte. Elton sei dann allerdings der Meinung gewesen, dass der Song ein wenig zu lang würde, und daher habe er diesen letzten Teil bei der Aufnahme weggelassen. Daniels Identität wurde so ein Geheimnis – was den Song vermutlich noch beliebter und fesselnder machte. Wenn man den Text wörtlich nimmt und dann noch berücksichtigt, dass ihn ein Sänger bringt, über dessen Sexualität viel spekuliert wurde, erscheint eine schwule Interpretation allerdings recht nahe liegend, unabhängig von den Intentionen des Autors.

				Rund um die Sessions von Don’t Shoot Me, I’m Only The Piano Player entwickelte sich eine weitere interessante Idee – Elton, Bernie, Gus und John Reid wollten ein eigenes Plattenlabel aus der Taufe heben. Den Anstoß dazu gab Davey Johnstone, der neue Gitarrist der Band, der gerade ein eigenes Album aufnehmen wollte und das Material verschiedenen Firmen anbot. Elton nahm ein paar der Bänder mit nach Hause und fand sie großartig.

				„Als wir das jüngste Album in Frankreich aufnahmen, kamen John Reid und Steve Brown eines Tages vorbei und erklärten, dass sie keinen vernünftigen Deal für Davey hatten an Land ziehen können“, berichtete Elton. „Wir saßen an dem Abend noch zusammen, waren ziemlich betrunken, und irgendjemand sagte schließlich: ‚Hey, gründen wir doch selbst eine Plattenfirma.‘ Oft ist es ja mit solchen Ideen so, dass sie am Morgen danach sofort vergessen sind, aber wir erinnerten uns noch, und mir fiel der Firmenname Rocket Records ein.“(24)

				Was gab es für einen leidenschaftlichen Plattensammler auch Schöneres, als eine eigene Plattenfirma zu haben – zumal sein Lebenspartner John Reid bereits den britischen Zweig von Tamla Motown geleitet hatte. Also würde es doch sicher gar nicht so schwer werden. „Ich wollte immer schon ein eigenes Label haben“, erklärte Elton damals. „Schon als Kind guckte ich, wenn sich die Platten auf dem Teller drehten, fasziniert das Label in der Mitte an und träumte von einer eigenen Firma.“(25)

				Elton war außerdem fest entschlossen, nicht dieselben Fehler zu machen, die den Beatles bei ihrem Unternehmen Apple Records unterlaufen waren. „Jeder hat von den Fehlern der Beatles profitiert“, behauptete er. „Was auf dem Papier gut aussah, hat in der Realität für sie nicht funktioniert. Jeder hat seine Träume, aber nicht jeder schafft es, sie wirklich umzusetzen. Bei ihnen gab es das Problem, dass sich einfach zu viele Schnorrer an das Projekt gehängt haben, und ich glaube, der Klamottenladen war auch keine gute Idee.“(26)

				Es dauerte nicht lange, und Rocket Records richteten sich ein Büro in der Wardour Street 101 in London ein. „Wir sind grundsätzlich auf der Suche nach neuen Talenten“, erklärte Elton. „Es gibt in den vielen kleinen Bands da draußen doch Tausende wie mich – das kann doch gar nicht anders sein. Und ich brauchte zu Beginn meiner Karriere nichts außer ein bisschen Unterstützung. Wenn die Leute schon Bänder gemacht haben, sollen sie die einfach mal herschicken, wir hören uns alles an. Das meine ich ganz ernst.“(27)

				Nun, da er ein eigenes Label hatte, in welchen Bereichen konnte er sich noch engagieren? Vielleicht auch beim Film? Der Sänger behauptete damals: „Ich möchte keinen Film über Elton John oder überhaupt einen Musikfilm machen. Aber eine ernste oder auch eine komische Rolle wäre toll. Natürlich nur, wenn das Drehbuch etwas taugt. Vor ein paar Jahren hätte ich sowas noch überhaupt nicht in Betracht gezogen, heute finde ich die Idee gar nicht schlecht. Ich würde mich gern auch in neuen Bereichen ausprobieren, aber es ist nicht ganz so einfach, weil ich ja jetzt schon so viel um die Ohren habe. Ich bin mir sicher, dass ich einen ganz guten Film abliefern könnte, aber es ist eine Frage des Timings. Im Augenblick bin ich mehr an der Band interessiert.“(28)

				Schon bald nach ihrem Einzug ins Hercules hatten sich Elton und John Reid mit einigen ihrer noblen Nachbarn angefreundet, beispielsweise mit dem Filmregisseur Bryan Forbes und seiner Frau, der Schauspielerin Nanette Newman. Forbes und Newman begleiteten Elton und John auch in dem bereits erwähnten Urlaub im Juli 1972. Die beiden Paare mieteten sich ein Strandhaus in Malibu, wo die Sonne von Kalifornien auf den Wellen des Pazifiks glitzerte, und hielten dort Hof. 

				Während ihres Aufenthalts trafen sie sich auch mit verschiedenen Hollywood-Prominenten, unter anderem mit dem großen Groucho Marx. Als sie sich auf einer Party kennen lernten, sagte Groucho zu Elton: „Ich habe gehört, du bist auf Platz 1, aber ich hatte noch nie von dir gehört, bis ich heute morgen in mein Büro kam und dort erzählte, dass ich mit Elton John essen gehe, und die ganze Belegschaft in Ohnmacht fiel. Danach verlor ich auch noch den letzten Respekt, den ich für dich hatte.“(29)

				Elton und Groucho unterhielten sich eine ganze Weile über Eltons Namen. Marx meinte, er solle vielmehr „John Elton“ lauten, und nicht umgekehrt. Elton verteidigte seine Namenswahl mit einem typischen Cocktailparty-Spruch: „Schieß nicht auf mich, ich bin bloß der Klavierspieler.“ Dieser Satz blieb ihm im Kopf, und er beschloss, ihn für das kommende, achte Album als Titel zu verwenden.

				Groucho Marx war damals schon 81 Jahre alt, aber immer noch ein echtes Original. Elton erinnerte sich: „Er ist nur bei den ersten zwei Begegnungen so Ehrfurcht gebietend, weil man glaubt, man würde neben ihm wie Senkblei untergehen. Er ist witzig und verarscht absolut jeden. Zum ersten Mal trafen wir uns in Malibu, als draußen 35 Grad waren. Wir hatten gehört, dass er Feuer mag, und deswegen trotzdem den Kamin angezündet. Er kam eine Stunde zu früh, in einem Mantel und mit diesem Barett, das er immer trägt, und fragte als erstes: ‚Wann essen wir denn?‘ Ich war wie versteinert.“(30)

				Elton war in dieser Zeit nicht der einzige Musiker, der sich ausgeflippt kleidete, zwischen zwei und vier Alben pro Jahr auf den Markt warf und zum großen internationalen Karrieresprung angesetzt hatte. Auch David Bowie war mit seinen frühen Hits richtig durchgestartet, und sein androgynes Image bescherte ihm nicht nur fette Schlagzeilen, sondern auch eine Basis, auf die er eine langfristige, solide Rockkarriere aufbauen konnte. 1972 war er mit vier Alben in den amerikanischen Charts vertreten – mit Hunky Dory, The Rise And Fall Of Ziggy Stardust And The Spiders From Mars, der ursprünglich 1968 aufgenommenen LP Space Oddity und dem aus dem Jahr 1970 stammenden Album The Man Who Sold The World. 

				Elton und Bowie waren zunächst recht gut befreundet gewesen, aber es dauerte nicht lange, bis es zu ersten Rivalitäten kam, die das Verhältnis sehr belasteten. Ihre Karrieren wiesen zahlreiche Parallelen, aber auch geradezu ironische Gegensätzlichkeiten auf.

				Während Elton bei Themen wie Sex und Sexualität in Interviews stets auswich, stürzte David Bowie sich geradezu darauf und provozierte die Öffentlichkeit mit seiner angeblichen Bisexualität. Sein ganzes Image und auch seine Bühnenshow waren darauf ausgelegt, die typischen Geschlechterrollen infrage zu stellen, boten aber auch offene Homoerotik. Bei den Konzerten konzentrierte er seine diesbezüglichen Anspielungen auf Mick Ronson, jenen Gitarristen, mit dem Elton die Originalversion von „Madman Across The Water“ eingespielt hatte.

				Über Bowies Bühnenshow schrieb der Journalist Henry Edwards in After Dark, einem Magazin, das sich vornehmlich auf den schwulen Markt konzentrierte: „Mick Ronson, der Leadgitarrist der Spiders From Mars, ist ein silberhaariger Riese, der sich, von den blinkenden Scheinwerfern in schimmerndes Licht getaucht, in energiegeladene Gitarrensoli stürzt. David verschwindet im Stroboskopgewitter und kehrt wie Elvis wieder zurück, in einem weißen Satinanzug, mit langen weißen Schals und allem Drum und Dran. Ein Ballon schwebt auf die Bühne, und er zerquetscht ihn zwischen seinen Schenkeln. Plötzlich packt er Mick Ronsons Hinterbacken, dann gleitet er zwischen seine Beine. Als er schließlich auf eindeutige Weise Ronsons Gitarre zu lecken scheint, ist das Publikum offenbar angetan, aber nicht überwältigt. David beendet seinen Set mit zwei Rocksongs aus der Feder von Lou Reed.“(31)

				In einem Interview mit der Musikzeitschrift Melody Maker wurde Bowie noch deutlicher und erklärte offen, er sei homosexuell. Michael Watts schrieb in seinem Artikel vom Januar 1972, Bowie sei „der kontroverseste Rockstar, ein bekennender Freund femininer Kleidung. David pflegt derzeit das Image einer Aufsehen erregenden Queen – oder auch das eines wundervoll femininen Jungen. Er ist so tuckig, wie man nur sein kann, mit seinen schlaffen Handbewegungen und dem ausgefallenen Vokabular. ‚Ich bin schwul‘, erklärte er, ‚das war ich schon immer, schon als David Jones.‘“(32)

				Darin liegt der große Gegensatz zwischen Elton und Bowie: Um in der Welt der internationalen Stars Eindruck zu schinden und um in die Schlagzeilen zu kommen, behauptete der bisexuelle, aber hauptsächlich heterosexuell orientierte David Bowie, schwul zu sein. Der hingegen wirklich homosexuelle Elton John musste so tun, als sei er „normal“, um seine Karriere nicht aufs Spiel zu setzen. Berichten zufolge war Elton über die Tatsache, dass Bowie dank seines öffentlichen Bekenntnisses einen solchen Karriereschub erhielt, mehr als nur ein wenig erzürnt. Der jahrelange Konkurrenzkampf der beiden hatte jedoch gerade erst begonnen.

				Im August 1972 kündigte John Reid offiziell bei Dick James Music. Er kappte alle Verbindungen zu dem Unternehmen, um von nun an die Karriere seines Freundes als Geschäftsführer seiner eigenen Agentur, John Reid Enterprises, zu managen. Er war damals 23 Jahre alt, und er war der Überzeugung, dass er in den nicht einmal zwei Jahren bei DJM alles gelernt hatte, was es dort zu lernen gab. Die Verträge, die Elton mit DJM geschlossen hatte, hatte er samt und sonders fotokopiert und jede Klausel genauestens unter die Lupe genommen. Eineinhalb Jahre zuvor hatte sich Dick James groß­zügig bereit erklärt, das Management und auch die Profite mit dem jungen Schotten zu teilen, und nun machte Reid sich daran, ihnen ihren Starklienten abspenstig zu machen. Dick James und sein Sohn Stephen waren entsetzt, aber sie hatten keine Handhabe, ihn aufzuhalten. Reid machte seinen Vater, John Reid Senior, in den notariellen Erklärungen bei der Gründung von John Reid Enterprises zum Co-Geschäftsführer.

				Im Herbst 1972 ging Elton John erneut auf Tour in den USA. Seine Bühnenshow war bereits eine Mischung aus Rock’n’Roll und Broadway-Musical, kombiniert mit einer Sechzigerjahre-Lightshow und einem Hauch Vaudeville und Burlesque. Legs Larry Smith begleitete Elton auf der Tournee, damit er auch live bei „I Think I’m Going To Kill Myself“ seinen Stepptanz hinlegen konnte. Aber da Elton eine normale Tanzdarbietung nicht aufregend genug fand, ließ er Larry eine Brautschleppe tragen, die von zwei winzigen Schleppenträgern gehalten wurde. Außerdem hatte Larry noch einen Motorradhelm auf dem Kopf, der mit kleinen Figuren von Braut und Bräutigam, wie sie auf Hochzeitstorten prangen, dekoriert war. 

				Eltons Kostüme und Brillen wurden immer ausgefallener und bizarrer. Er trug Brillengestelle aus Sternen oder Vierecken, in verschiedensten Formen oder mit dicken Strasssteinen besetzt. Einige der Brillen wurden von jenem Spezialisten gefertigt, der auch Elvis Presley belieferte. Es gab ein Modell mit herzförmigen Gläsern, eines, das mehr Ringe hatte als der Saturn, und eines, das aus Eltons Namensschriftzug bestand. 

				Während der Tournee wurde Elton John zur Teilnahme an der Royal Variety Show eingeladen, die im Londoner Palladium stattfand und im britischen Fernsehen übertragen wurde. Im Publikum saßen Königin Elizabeth und Prinz Phillip. Elton fühlte sich sehr geschmeichelt, dass er vor der königlichen Familie auftreten sollte, und sagte dafür einige Gigs in den USA ab. 

				Bei seiner Ankunft auf dem Londoner Flughafen Heathrow wurde er von etwa hundert Fans mit Bannern und Schildern empfangen. Elton war geradezu ergriffen – allerdings nur, bis er merkte, dass die Menge nicht auf ihn wartete, sondern auf die Jackson Five, die ebenfalls an Bord seiner Maschine waren.

				Das Programm der Royal Variety Show umfasste auch einen Auftritt des extravaganten Pianisten Liberace, und darüber hinaus waren die Jackson Five, die Osmond Brothers, der Balladensänger Jack Jones und der Broadway-Star Carol Channing mit von der Partie. Elton war von den Organisatoren der Veranstaltung gebeten worden, seine Balladen „Rocket Man“ und „Your Song“ zu präsentieren, aber er bestand darauf, lieber „Crocodile Rock“ und „I Think I’m Going To Kill Myself“ zu spielen und Legs Larry und die Winzlinge mit auf die Bühne zu bringen – und das vor dem steifen Publikum im Londoner Palladium. 

				Ein Kritiker behauptete, dass Liberace Elton geradezu von der Bühne gefegt und ihn „als den musikalischen Zwerg“ entlarvte habe, „der er ja auch ist“. Für Elton war es tatsächlich das Highlight dieser ganzen Veranstaltung, dass er sich mit Liberace und Jack Jones eine Garderobe teilte. „Er war großartig“, schwärmte Elton später von Liberace. „Er schleppte kofferweise Klamotten rein. Ich saß einfach da und sah ihm zu. Er blieb die ganze Zeit über ruhig. Die Leute nervten ihn ständig wegen Autogrammen, und er malte richtige kleine Kunstwerke, er zeichnete sogar einen Flügel rund um seine Unterschrift. Er war wirklich sehr nett, und außerdem der professionellste Musiker der ganzen Show.“(33)

				Don’t Shoot Me, I’m Only The Piano Player erschien im Januar 1973 und kam in Großbritannien, den USA und in Australien auf Platz 1, in Deutschland auf Platz 16(34). Das Cover zeigte die Anzeigetafel eines Kinos im Stil der Fünfzigerjahre, und unter dem Titel prangten die Worte „Starring Elton John“. Zwei Zuschauer, gekleidet wie Teenager der Eisenhower-Ära, standen darunter, und ein Poster warb für einen Film mit dem Albumtitel, in dem Elton mitspielte. Daneben hing ein Plakat von Go West (Die Marx Brothers im Wilden Westen), der Kult-Komödie der Marx Brothers aus den Vierzigerjahren. Auf diese Weise bedankte Elton sich bei Groucho Marx für die Inspiration zum Albumtitel.

				Es war das ausgefeilteste und stilvollste Plattencover, das bisher ein Elton John-Album geziert hatte, und zusätzlich lag der Platte ein zwölfseitiges Booklet mit Fotos und Songtexten bei, das ganzseitige Porträts von Elton und Bernie enthielt, von Elton und der Band und von Taupin, der in der Brandung des Pazifiks herumtollte. Auf der Seite mit dem Text zu „Blues For Baby And Me“ war Elton in einem gelben Anzug, einem bizarren schwarzen Cape und einem Zylinder abgebildet. An den Schritt seiner Hose war ein lustiger Clownskopf geheftet, und natürlich zogen Eltons Hände an der Strippe, um ihn aufleuchten zu lassen. Außerdem hatte er sich einen Donald Duck-Button auf die Brust gepinnt. Auf einer anderen Seite war Elton in einem zweireihigen Anzug aus rosa Satin zu sehen. Dazu trug er rotsilberne Plateauschuhe mit zwanzig Zentimeter hohen Absätzen. Und dieser Mann behauptete allen Ernstes, nicht schwul zu sein?

				„Crocodile Rock“ erwies sich als ideale erste Single – leicht nostalgisch, dynamisch und spritzig. Der Titel kam in Amerika und Kanada auf Platz 1, in Australien auf Platz 2, in Deutschland auf Platz 3 und in Großbritannien auf Platz 5. 

				Als über die nächste Single diskutiert wurde, bestand Elton auf „Daniel“. Dick James fand die Vorstellung aus irgendeinem Grund grässlich, und er weigerte sich, den Song auszukoppeln. Elton wandte sich schließlich an die Presse und zog öffentlich über sein Management her. Schließlich erklärte James sich bereit nachzugeben, wollte aber nach wie vor kein Geld für die Promotion der Platte ausgeben. Dank seiner wunderschönen Melodie und seinem geheimnisvollen Thema – der Zuneigung eines Mannes für einen anderen, mochte sie brüderlich, freundschaftlich oder sexuell sein – war der Song der perfekte Gegenpol zu dem lebhaften, energiegeladenen „Crocodile Rock“. Als „Daniel“ im Januar 1973 in Großbritannien und im März in den USA veröffentlicht wurde, eroberte er sofort die Radiosender und kam in Kanada auf Platz 1 und in den USA auf Platz 2; dort wurde er als zweite Elton John-Single mit Gold ausgezeichnet. In England kam der Song bis auf Platz 4, in Deutschland bis auf Platz 27.(35)

				Die Kritiker waren sich einig, dass es Elton gut getan hatte, die Aufnahmen nach Frankreich zu verlegen. In seiner Kritik von Don’t Shoot Me, I’m Only The Piano Player schrieb John Pidgeon in der Zeitschrift Let It Rock: „Es ist nicht nur die Geografie, die sich auf die Musik von Elton John ausgewirkt hat. Mit Davey Johnstone ist dauerhaft ein Gitarrist zu einer Band gestoßen, die längst eine verschworene Einheit darstellt und deren Instrumentierung nun nicht mehr von Paul Buckmasters Allgegenwart überschattet wird, während die Texte von Bernie Taupin erkennen lassen, dass er seine Besessenheit für Americana allmählich überwunden hat.“(36)

				Mit zwei aufeinanderfolgenden Nummer-1-Alben hatte Elton John 1973 zu einem echten Höhenflug angesetzt. In nur vier Jahren hatte er acht Alben veröffentlicht und zählte zu den beliebtesten Rockstars der ganzen Welt. Sein Leben hätte nicht bizarrer werden können, selbst wenn ihn ein Tornado erfasst und ihn auf die Yellow Brick Road geschleudert hätte, die in das Land Oz führte. Aber genau das sollte nun geschehen.
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				Ob Michelangelo, als er die Statue seines David bearbeitete, sich wohl der Tatsache bewusst war, dass er mit diesem Stück Marmor sein künstlerisches Vermächtnis schuf? Hatte Shakespeare eine Ahnung, dass sein Schauspiel über den unglücklichen Prinzen Hamlet sein Gesamtwerk maßgeblich prägen würde? Wusste Gloria Swanson, als sie ihre eigene Stummfilmkarriere in der Rolle der Norma Desmond in Sunset Boulevard persiflierte, dass sie dabei ihre größte Rolle spielte? Hatten Elton John und Bernie Taupin auch nur ungefähr eine Vorstellung davon, dass sie mit Goodbye Yellow Brick Road ihr überragendes Album abliefern würden? Die Antwort auf all diese Fragen lautet sicherlich „nein“.

				Als Elton und Bernie 1973 Goodbye Yellow Brick Road planten, liefen sie ernsthaft Gefahr, sich gefährlich zu verzetteln. Sie waren gerade dabei, ihr Plattenlabel zu gründen, sie entwarfen eine höchst ausgefallene Bühnenshow für ein Konzert in der Hollywood Bowl, und Elton dachte darüber nach, sich einen Sitz im Vorstand seines Fußball-Heimatvereins, des FC Watford, zu kaufen, für den er sich schon als Kind begeistert hatte. War es da ein Wunder, dass er kurz vor einem Nervenzusammenbruch stand? Wohl kaum.

				Davon abgesehen war Dick James fürchterlich wütend auf Elton, seitdem der angekündigt hatte, mit Rocket Records ein eigenes Label zu gründen. Wenig später trennte sich auch John Reid von DJM. Dick wusste, was die Stunde geschlagen hatte. Da hatte er Elton dabei geholfen, zu einem der erfolgreichsten Rock- und Popmusiker des Jahrzehnts zu werden, und nun wollte dieser Musiker sein eigenes Label gründen. Dick erkannte, dass es zwischen ihm und seinem Starklienten Streit geben würde. War dies einer dieser Fälle, in denen die Verrückten die Irrenanstalt übernahmen? Nun, es sah ganz so aus.

				Die eklektische und enorm vielschichtige LP Goodbye Yellow Brick Road wurde, wie schon die beiden Vorgängeralben, im Château d’Herouville eingespielt. Ursprünglich war es allerdings anders geplant gewesen. Bernie hatte schon im Dezember 1972 die Texte für die Songs der neuen Platte fertig gehabt. Elton hatte daraufhin die Aufnahmen für den Januar des folgenden Jahres angesetzt, aber verblüfft feststellen müssen, dass die Studios im Château in dieser Zeit nicht zur Verfügung standen. Da die Rolling Stones gerade ihr Album Goat’s Head Soup in Jamaika eingespielt hatten, dachte sich Elton: Wieso probieren wir es nicht auch einmal mit der Karibik?

				Das Jamaika-Abenteuer wurde allerdings eine komplette Katastrophe, die schon mit der Ankunft auf der haschischumnebelten Karibikinsel begann. Es wimmelte nur so vor Touristen, die sich den Boxwettkampf zwischen Joe Frazier und George Forman hatten ansehen wollen, der am Abend zuvor stattgefunden hatte. Als Elton und seine Musiker Kingston erreichten, mussten sie feststellen, dass die Band auf der anderen Seite der Insel, in Ocho Rios, untergebracht worden war, während Elton nur ein paar Kilometer entfernt im Pink Flamingo in Kingston residieren sollte.

				„Zunächst einmal“, erinnerte sich Elton, „konnten wir nicht das geplante Hotel beziehen und checkten also, erledigt und kaputt, wie wir waren, in ein anderes ein und gingen ins Bett. Um zehn Uhr wurden wir dann allerdings von einem Lärm aus dem Schlaf gerissen, als ob die Dritte Welt den Aufstand probte, und als wir nachschauten, stellten wir fest, dass der Jazz-Gitarrist Les McCann draußen spielte, ganz ohne Publikum. Also gingen wir raus und hörten ihm zu. Am nächsten Tag zogen wir ins Terra Nova, wo auch die Stones abgestiegen waren, und die Band machte sich erst einmal für die nächsten Tage einen faulen Lenz.“(1)

				Zwar waren alle Beteiligten beim Aufbruch zu den Aufnahmen in der tropischen Umgebung allgemein in bester Laune gewesen, aber schon der erste Blick auf Byron Lees Dynamic Studios sorgte für enttäuschte Gesichter. Zunächst einmal lag das Studio in einem sehr heruntergekommenen Stadtteil, war mit Stacheldraht umzäunt und wurde von Wachmännern mit Maschinenpistolen gesichert – das allein war schon kein gutes Zeichen. „Und als ob das nicht gereicht hätte“, berichtete Elton, „wurde im Dynamic Sound auch noch gestreikt, sodass wir jedes Mal, wenn wir dort hinfuhren, eine Reihe von Streikposten passieren mussten.“(2)

				Gus Dudgeon hatte darum gebeten, dass man das Studio für sie vorbereitete, und schon im Vorfeld hatte er eine Liste mit allen erforderlichen Musikinstrumenten und Aufnahmegeräten geschickt. Nichts davon war dort, als sie ankamen. Vor allem fehlte der Flügel, auf dem Elton hatte spielen wollen.

				Es schien überhaupt nichts nach Plan zu verlaufen, und daher zog sich Elton frustriert in seine Hotelsuite zurück. „Ich hatte Angst, das Zimmer zu verlassen, weil es in Kingston doch ganz schön rau zuging, und die meisten Songs schrieb ich in zwei oder drei Tagen in meinem Hotelzimmer auf einem elektrischen Klavier.“(3)

				Der warme Tropenwind und die Sonne gefielen ihm allerdings durchaus. „Es war toll, das Wetter war wunderbar, und die ­Atmosphäre war wirklich phantastisch“, erinnerte er sich. „Das Problem war nur, es war zwar jeder im Studio unglaublich hilfsbereit, aber die jamaikanische Lebensphilosophie besagt eben auch, dass alles bis zum ­nächsten Tag warten kann.“(4)

				Mit den Sessions ging es überhaupt nicht voran, der Sound im Studio war schrecklich, und es dauerte nicht lange, bis Elton in eine seiner berüchtigten Schlechte-Laune-Phasen geriet. Als sie die Nachricht erreichte, dass Don’t Shoot Me, I’m Only The Piano Player in England und den USA auf Platz 1 gekommen war, fand eine große Party im Pink Flamingo statt, aber nicht einmal solche Ablenkungen konnten Elton aus seiner Schmollecke holen.

				Dem New Musical Express sagte Elton später: „Von all dem Stress, den wir hatten, einmal abgesehen, war Kingston eine ganz inspirierende Umgebung für das Songwriting. Allein deswegen fand ich es dort toll, aber auch wegen der Musik, die überall an den kleinen Buden an der Straße, die Platten verkauften, aus den Boxen drang. Die einzige andere Unannehmlichkeit war die Tatsache, dass ich mir auf irgendeiner Klobrille Sackratten eingefangen habe – das könnt ihr ruhig schreiben, wenn ihr euch das traut!“(5)

				Der Tropfen, der das Fass zum Überlaufen brachte, kam schließlich in Gestalt eines großen, schwarzen Insekts. Elton berichtete entsetzt: „Plötzlich krabbelte dieser locker drei Meter lange Tausendfüßler auf mir herum! Ich flüchtete voller Panik in den Speisesaal, nur mit einem Bettlaken bekleidet.“(6)

				Ob es nun am karibischen Voodoo, schlechten Vibes oder was auch immer lag, der Ausflug auf die Insel erwies sich in jeder Hinsicht als Missgriff. Elton nahm seine Begegnung mit dem riesigen Tausendfüßler als Zeichen dafür, dass er dem Jamaika-Ausflug ein Ende setzen sollte. Die Band packte ihre Sachen und reiste wieder ab. Leider verlief der Abschied nicht so reibungslos wie erhofft: Als Streit über die Zahlung für die Hotelzimmer ausbrach, beschlagnahmten die Behörden die geliehenen Fahrzeuge der Musiker. Taupin erinnerte sich später: „Wir waren nie wieder in unserem ganzen Leben so glücklich, irgendwo rauszukommen.“(7) Das einzig Gute, das der Jamaika-Trip mit sich brachte, war der neue Song „Jamaica Jerk-Off“, bei dem Taupin sich von den jüngsten Abenteuern hatte inspirieren lassen.

				Von Jamaika aus flogen Elton und die Band nach New York, und dort erfuhren sie, dass das Château d’Herouville unerwartet frei geworden war. Da ein großer Teil der Songs für die neue Platte bereits fertig geschrieben war, würden sie, wenn sie sich wieder dort eingerichtet hatten, gleich mit den Aufnahmen anfangen können. Dementsprechend schnell wurde alles für die Weiterreise nach Frankreich arrangiert. Um den Entstehungsprozess des neuen Werks für die Nachwelt festzuhalten, lud Elton Bryan Forbes ein, die Band mit seiner Kamera zu begleiten und einen Dokumentarfilm zu produzieren.

				Nie zuvor waren Elton und seine Truppe so froh über die geordnete Umgebung des Châteaus gewesen, und nie hatte die französische Landschaft beschaulicher und attraktiver gewirkt. Elton wurde nun wieder mit Croissants statt von Tausendfüßlern geweckt, und das war für alle Beteiligten höchst angenehm.

				Der Zauber der alten Wirkungsstätte machte sich prompt bemerkbar, und Elton kamen zahlreiche Ideen für weitere Songs: „Das Komponieren ist für mich etwas sehr Persönliches, und meistens mag ich es nicht, wenn mir jemand dabei zusieht, aber dieses Mal habe ich im Beisein der anderen geschrieben. Die Band hatte die Instrumente im Frühstückssalon des Châteaus aufgebaut, und ich saß in einer Ecke am E-Piano. So nahm das Album allmählich Form an. Es war ein sehr organischer Prozess. Wir haben gejammt, bis es komplette Songs zu den Texten gab. Jeder, der dabei war, beteiligte sich, ganz intuitiv.“(8)

				Einer der Songs bereitete Elton und der Band jedoch eine Menge Probleme. „‚Saturday Night’s Alright For Fighting‘ kam live immer toll rüber“, berichtete Elton, „aber es war ganz schwierig, die Dynamik und die Energie im Studio einzufangen. Es war ein harter Rock-Song, und wir hatten schon in Jamaika versucht, den Titel einzuspielen; da geriet er sehr wild und verrückt. Stundenlang hatten wir zu viert als Band daran herumgeschraubt. Er lief uns davon, wurde immer schneller oder verwandelte sich in ein wildes Durcheinander. Am Schluss sagte ich schließlich: ‚Okay, ihr drei spielt dieses Miststück und ich singe dazu, das Klavier nehmen wir dann später auf.‘ Zuvor hatte ich immer versucht, den Text während des Klavierspielens zu singen, aber nun stellte ich mich ans Mikrofon, wie die meisten Sänger es tun, und das funktionierte. Ich konnte mit den Armen herumwedeln und richtig ausflippen. Und dabei war das zu einer Zeit, als ich noch keine Drogen nahm!“(9)

				In den Interviews, die er im Vorfeld der neuen Platte gab, ließ er durchblicken, dass er sich durchaus hohe Ziele gesteckt hatte. „Wir haben bereits eine ganze Reihe von Songs fertig geschrieben – ‚Candle In The Wind‘, ‚Goodbye Yellow Brick Road‘ und einen, den ich ‚I’ve Seen That Movie, Too‘ genannt habe. Zusammen mit ‚Sweet Pentland Ladies‘ ergibt das vier wirklich hochklassige Songs. Wenn wir jemals ein Album aufnehmen könnten, das so gut wie Abbey Road wäre, dann würde ich anschließend in Rente gehen wollen. Zwar ist es nicht mein Lieblingsalbum von den Beatles, aber wenn man Songs wie ‚Something‘ oder ‚Here Comes The Sun‘ hört, dann möchte man doch niederknien. Normalerweise hat man einen guten Song auf einem Album, aber die Beatles hatten immer gleich fünf oder sechs, die einen wirklich umgehauen haben. Und so gehe ich auch an unsere nächste Platte heran. Man kann es vielleicht mit der Entwicklung der Beatles vergleichen: Mit Revolver erreichten sie eine ganz neue Ebene, wie wir mit Honky Chateau. Dann kam mit Sgt. Pepper ihr beliebtestes Album, das war bei uns Don’t Shoot Me, und darauf folgte das Weiße Album, ein Doppelalbum – wie jetzt bei uns.“(10)

				1973 waren Eltons Eltern, Sheila und Derf, von Ickenham in ein Haus direkt in seiner Nachbarschaft gezogen; die Grundstücke grenzten sogar aneinander. Er sorgte auch dafür, dass Ivy, seine Großmutter mütterlicherseits, in seine Nähe zog. Auf der letzten Tournee hatte er sich zudem bei seinem Konzert im Empire Theater in Liverpool mit seinem leiblichen Vater Stanley und seiner Stiefmutter Edna getroffen. Elton hatte John Reid losgeschickt, um die beiden im Publikum ausfindig zu machen, und Reid gelang das sofort, da sich Stanley und Elton ausgesprochen ähnlich sahen. Hinter der Bühne gab es ein kurzes Wiedersehen, aber wie bei vielen Begegnungen zwischen Elton und Stanley war die Atmosphäre zwar freundlich, aber man unterhielt sich trotzdem nur kurz miteinander. Allerdings versprach Elton, demnächst länger bei den beiden vorbeizuschauen.

				Elton zeigte sich damals auch seinen Verwandten väterlicherseits gegenüber großzügig. Sein Cousin Roy, der ehemalige Fußballstar, bat ihn um einen kleinen Kredit, weil er gern eine kleine Boutique eröffnen wollte. Elton schickte ihm das Geld, und Roy investierte es in ein Geschäft, das er Lady Samantha nannte.

				Für das Konzert in Liverpool 1973 hatte Elton für Stanley, Edna und ihre vier Söhne Plätze in der ersten Reihe reserviert. Nach dem Gig lud er sie hinter die Bühne ein, wo er mit Schokolade und kleinen Geschenken auf sie wartete.

				Am folgenden Tag waren Elton und John Reid bei Stanley und Edna zum Mittagessen eingeladen. Es gab Hühnchen und Apfelkuchen, und anschließend spielte Elton mit den Jungs im Garten Fußball. Kurz, bevor sie gingen, steckte Elton Edna einen Scheck über 2.000 Pfund zu und sagte ihr, das Geld sei für einen Peugeot 504, den sein Vater bekommen sollte. Ursprünglich hatte Elton seinem Vater das Auto schenken wollen, aber der hatte abgelehnt, daher griff Elton nun auf diesen kleinen Trick zurück. Stanley kaufte sich den Wagen tatsächlich, aber als er in den Unterhaltungskosten zu teuer wurde, stieß er ihn wieder ab. Es ging bei dieser Geste allerdings auch nicht um das Auto, sondern darum, dass Elton das belastete Verhältnis zu seinem Vater wieder verbessern wollte.

				Währenddessen hatten Elton, John Reid, Bernie, Gus Dudgeon und ihre Mitarbeiter die Gründung von Rocket Records vorbereitet. Schließlich brauchte man lediglich einen Plan und eine Menge Kleingeld, und zumindest daran war bei Elton damals kein Mangel. Zudem stand außer Frage, dass sie sich alle langfristig von DJM Records lösen wollten, um Eltons Alben auf dem eigenen Label herauszubringen und sich ein größeres Stück vom Kuchen zu sichern. Es wurde bereits über den Anteil diskutiert, den DJM von Eltons Plattenverkäufen im Ausland abschöpfte. Allerdings war Elton noch eine ganze Weile an Dick James gebunden – seine Verträge liefen erst 1975 aus.

				Die Presse verglich Rocket Records bereits mit dem Beatles-Label Apple und unkte, dass sich über kurz oder lang dieselben organisatorischen Probleme einstellen würden. „Apple hatte deswegen so viele Schwierigkeiten“, erklärte Elton jedoch, „weil man dort versucht hatte, zu viel auf einmal zu machen. Aber bei Rocket kann ich mir vorstellen, dass es sich gut entwickeln wird. Wir haben von Unternehmen wie Apple sehr viel gelernt. Wir haben nicht sehr viel Geld in die Firma gesteckt.“(11)

				Sofort nach der Gründung nahm das Label die ersten Künstler unter Vertrag, darunter die Sängerin Kiki Dee, die eine der größten Erfolgsgeschichten von Rocket Records schrieb. Sie hatte später einige Solohits, wurde aber vor allem als Eltons berühmteste Duettpartnerin bekannt. Der einzige andere Musiker, der mit ihr gleichziehen konnte, war Neil Sedaka, der nach seinen großen Erfolgen in den Sechzigern gerade bei einer anderen Plattenfirma ein Comeback gestartet hatte, als ihn Rocket unter Vertrag nahm. 

				In den ersten Jahren investierte Rocket eine Menge Geld, um neue Talente zu entdecken und aufzubauen, aber die meisten verschwanden schnell wieder in der Versenkung. Dazu gehörten die Bands Stackridge, Longdancer, Blue, Solution und die Hudson Brothers, kurzzeitig aber auch Cliff Richard, der Saubermann-Rocker aus den Sechzigern. Die Hudson Brothers, die Bernie Taupin produzierte, hatten 1975 und 1976 einige kleinere Hits wie „Rendezvous“, das es in den USA immerhin bis auf Platz 26 schaffte. Rocket nahmen auch das Duo Brian & Brenda Russell unter Vertrag. Auch ihnen blieb der große Durchbruch verwehrt, obwohl Elton in ihrem Song „A Thing Called Love“ als Gastsänger zu hören war. 

				Kiki Dee kannte John Reed noch aus seiner Zeit bei Tamla Motown. „Eines Tages rief ich bei John an, und er erzählte, dass Elton eine Plattenfirma gründen wollte – und dass sie neue Talente suchten“, berichtete sie. „Also traf ich mich mit den beiden und wir unterhielten uns ein wenig. Und wir einigten uns, ein Album zusammen zu machen, Loving And Free. Damals war das für mich eine wirklich große Veränderung. Zuvor war ich auf Kleinkunstbühnen aufgetreten und dabei in eine kreative Sackgasse geraten.“(12)

				Kiki und Elton wurden enge Freunde, und ihre Karriere profitierte sehr von den vielen gemeinsamen Projekten, die aus dieser Freundschaft erwuchsen. „Mein zweites Treffen mit Elton war ziemlich lustig“, erinnerte sie sich. „Wir waren bei ihm zuhause und alle waren ziemlich betrunken. Irgendwann ging ich in die Küche, deren Schränke Glastüren hatten. Ich machte eine davon auf, das Problem war nur, dass sie vorher schon offen gewesen war, und so warf ich die gesamten Gläser, die im Schrank standen, auf den Boden. Elton war aber ein echter Kumpel und fand die ganze Sache nur lustig.“(13)

				Kiki Dee stammte aus Bradford in Yorkshire und hieß mit bürgerlichem Namen Pauline Matthews. Mit nur 16 Jahren wurde sie in einem Tanzlokal entdeckt und bekam einen Vertrag bei Fontana Records. Zwischen 1963 und 1969 veröffentlichte sie elf Singles, darunter „On A Magic Carpet Ride“, das in England ein kleiner Hit wurde. In dieser Zeit arbeitete sie auch als Backgroundsängerin, vor allem bei Produktionen von Dusty Springfield.

				Kiki war begeistert, die erste britische Künstlerin auf dem neuen Label zu sein. „Bei neuen Künstlern macht man es wohl oft so, dass man sie mit verschiedenen Produzenten zusammenspannt – bei mir waren es vier –, um herauszufinden, wer am besten zu ihnen passt. Ich arbeitete schließlich vor allem mit Frank Wilson, der zuvor unter anderem die Supremes und die Four Tops betreut hatte. Damals hatten sie noch nie mit jemandem wie mir zu tun gehabt, und ich wusste selbst nicht gut genug, worum es mir ging, um ihnen auf die Sprünge zu helfen. Deswegen gingen einige der Songs, die ich damals aufnahm, komplett daneben.“(14)

				Kikis Album Great Expectations wurde 1970 von Motown veröffentlicht. Es erschien auch eine Single, die auf einer Seite „The Day Will Come“ und auf der anderen „My Whole World Ended“ enthielt. Kiki besaß zwar eine großartige Stimme, aber bei Motown gab man ihr überwiegend Songs, die schon andere Labelkünstler einmal aufgenommen hatten oder noch aufnehmen sollten. „The Day Will Come“ war ein unveröffentlichter Song von den Supremes, und „My Whole World Ended“ war schon für den ehemaligen Temptations-Sänger David Ruffin ein Hit gewesen. Kiki verließ Motown schließlich und tourte durch kleine englische Musiktheater, bis sie im Sommer 1972 bei John Reid anrief.

				Damals gefiel sich Elton in seiner Rolle als potenzieller „Star-Macher“. Er glaubte, dass sich sein Zauber, worin auch immer er bestehen mochte, schnell auf seine Protégés übertragen würde, und träumte davon, wie Berry Gordy ein Label wie Motown, mit eigener Identität, zu erschaffen. So etwas war immer schon sein Ziel gewesen, und daher konzentrierte er sich damals mit aller Leidenschaft auf Rocket Records. Er war fest entschlossen, sein Projekt zu der Erfolgsgeschichte werden zu lassen, die Apple Records für die Beatles nie gewesen war. 

				Dass Elton und John Reid ihre ganze Energie auf jemanden wie Kiki konzentrierten, war wenig verwunderlich. Sie war bei Motown gewesen, als John Reid das Londoner Büro geführt hatte, und der Manager war davon überzeugt, dass es Rocket Records gelingen würde, Kiki Dee zum großen Mainstream-Superstar aufzubauen, auch wenn ihm das mit Motown nicht vergönnt gewesen war. 

				Angela Bowie erinnert sich: „Sie war in London total angesagt. Jeder stand auf Kiki Dee. Ich hielt sie für eine sehr gute Songwriterin, und sie war auch Schauspielerin. Alle fanden es toll, wie ultra- und multi-talentiert sie war. Ich glaube auch, dass alle, die auf sie standen, ein gewisses Faible für die schwule Kultur hatten. Selbst David Bowie, der sich für den großen Macker hielt, fand Kiki Dee echt klasse.“(15)

				Loving And Free war Kiki Dees erste Platte auf Rocket. Elton zufolge wurde sein Label von MCA Records, die den Vertrieb in den USA übernommen hatten, zunächst sehr gefördert. Es dauerte jedoch nicht lange, bis er MCA bei jeder Gelegenheit schlecht machte. Gegenüber der Zeitschrift Phonograph Records erklärte er: „Finanziell bekommen wir gute Unterstützung, keine Frage. Aber die Promoter bei MCA brauchen alle einen Tritt in den Hintern, und den werden sie auch kriegen. Die erste Welle der Begeisterung war ja schön, aber damit verkauft man keine Platten.“(16)

				Zu den Leuten, die Elton für das Label angeheuert hatte, zählte auch sein alter Freund Tony King, der ihn noch aus den Zeiten kannte, in denen er als Reggie Dwight sein Geld als Sessionmusiker verdient hatte. Tony hatte zwischenzeitlich für das Beatles-Label Apple gearbeitet, bis er, wie er es formulierte, „auf John Reids Drängen hin Teekocher bei Rocket Records wurde“.(17) Sein offizieller Titel lautete Labelmanager.

				Nach der Rolle gefragt, die John Reid in seinem Leben spielte, erläuterte Elton: „Er hat sich immer schon um meine Angelegenheiten gekümmert. Dick James weiß nicht einmal im Ansatz, was Management bedeutet. John hat früher den britischen Motown-Ableger geleitet. Er weiß sehr gut mit mir umzugehen, er kann auch meine Launen auffangen; ich neige zu ziemlich starken Stimmungsumschwüngen. Er weiß, was ich am Besten tun sollte, und er hat sehr gute Verträge für mich ausgehandelt – was sehr wichtig ist, denn ich habe vom Geschäft keine Ahnung. Ich brauche eine starke Hand – manchmal neige ich dazu, ein bisschen aus dem Ruder zu laufen.“(18)

				Im Juli 1973 erreichte die vorab aus Goodbye Yellow Brick Road ausgekoppelte Single „Saturday Night’s Alright For Fighting“ mit Platz 12 ihre höchste Chartnotierung in Großbritannien.

				Am 15. August startete Elton in Mobile, Alabama, seine nächste US-Tournee. Die größte, aufwändigste, extravaganteste Show dieser Konzertreihe fand dabei am 7. September in der Hollywood Bowl vor 25 000 Zuschauern statt. Es sollte das größte Spektakel aller Zeiten werden, und Elton wollte, dass das jeder erfuhr. Es passte gut, dass dieses Großereignis in der Hollywood Bowl über die Bühne ging, denn die Bilder der großen Kinometropole spielten im Konzert und auch auf dem neuen Album eine große Rolle. Bei den Gigs wurden bereits vier Songs von Goodbye Yellow Brick Road live vorgestellt.

				Über seine extravagante Show sagte Elton damals: „Es wird ein wenig mehr in Richtung Liberace oder Busby Berkeley gehen, allerdings nicht, was die Kleidung betrifft. Ich hätte gern neun Klaviere auf der Bühne, eine Kaskade aus Klavieren, um einen richtig großen Auftritt zu inszenieren, wenn ich auf die Bühne komme. Ich will dem Publikum richtig etwas bieten. Bands, die einfach nur rumstehen und aussehen, als ob sie fünf Jahre lang irgendwo in Big Sur verschimmelt wären, finde ich ziemlich blöd. Ich würde nie in Jeans auftreten.“(19)

				Woher hatte Elton die Idee zu einem derartigen Bühnenspektakel? Alice Cooper glaubt, seine eigene Show sei ein großer Einfluss gewesen: „Als Elton das erste Mal in Los Angeles auftrat, kam er einfach mit seiner Band auf die Bühne und setzte sich ans Klavier. Er saß da, spielte und sang. Dann erlebten er und Bernie Taupin 1970 eines unserer Konzerte in der Hollywood Bowl. Sie saßen in der ersten Reihe, und ich erinnere ich mich noch gut an ihre Gesichter. Als Elton die ganzen Theaterelemente sah, die bei uns damals mit dazugehörten, blitzten seine Augen auf. Er merkte, wie eine gute Rockshow aussehen konnte – komplett mit Lichteffekten, Bühnenbild und Kostümen. Und kaum, dass ich mich versah, brachte er das reinste Theater auf die Bühne und war angezogen wie Donald Duck!“(20)

				Der Auftritt in der Hollywood Bowl war eine so große Sache, dass einige Bandmitglieder ihre Ehefrauen und Freundinnen nach Los Angeles einfliegen ließen, damit sie mit dabei sein konnten. Elton lud seine Mutter zu dem großen Tag ein. „Meine Mutter ist eine Veteranin“, verkündete er damals. „Sie war schon drei oder vier Mal bei Konzerten in den USA, beispielsweise im Madison Square Garden.“(21)

				Am Nachmittag vor dem Auftritt ließ er sich seine Haare bei einem Friseur vor Ort stellenweise grellrosa färben. „Sie mussten nur ein bisschen Farbe auf die ausgeblichenen Stellen geben“, erklärte er. „Genau so, als würde man eine Wand anstreichen.“(22) Elton war nun wirklich voll und ganz in Hollywood angekommen.

				Als der Abend anbrach, wurde das Publikum zunächst von der Vorgruppe Sutherland Brothers And Quiver unterhalten. Als die Fans in der ausverkauften Hollywood Bowl ordentlich in Stimmung gekommen waren, war es Zeit für die Hauptattraktion. Tony King trat ins Scheinwerferlicht und kündigte die Porno-Queen an, die durch den Abend führen würde: „Und nun, Ladies und Gentlemen, die Gastgeberin des heutigen Abends – der Star aus Deep Throat, Miss Linda Lovelace!“(23)

				Linda Lovelace war ein Jahr zuvor mit dem Hardcore-Porno Deep Throat zu berüchtigter Berühmtheit gelangt, da sie in den Oralsex-Szenen des Streifens gezeigt hatte, dass sie wirklich sehr viel schlucken konnte. 1971 hatte sie bereits in einem weiteren Film mitgespielt, der den würdevollen Titel Piss Orgy trug. Ihre Anwesenheit schuf sofort die angestrebte Atmosphäre von überzogenem, köstlich billigem ­Glamour, die den ganzen Abend prägen sollte.

				Chris Charlesworth berichtete für den Melody Maker: „Als das Licht ausging und vier Lichtbögen ihre parallel ausgerichteten Strahlen zu den Hollywood Hills schickten, wurde es still. Das große Bild an der Rückseite der Bühne – das Elton-Porträt, das auch seine Sunset-Boulevard-Poster zierte –, fiel herab und enthüllte eine so herrlich kitschige Kulisse, dass sie jedem Fred Astaire/Ginger Rogers-Film zur Ehre gereicht hätte.“(24)

				Lovelace kündigte an: „An diesem spektakulären Abend möchten wir versuchen, etwas von dem Glamour zurückzuholen, der leider fast ganz aus dem Showbiz verschwunden ist.“(25)

				Eine riesige, beleuchtete Freitreppe führte zur Bühne hinab, die mit Palmen dekoriert worden war. Linda gab immer noch die Moderatorin und stellte nun Schauspieler vor, die Elvis Presley, die englische Königin, Frankenstein, den Papst, die Beatles, Batman und Robin, Groucho Marx und Mae West verkörperten, und dann fuhr sie fort: „Und hier ist er nun, der größte, überwältigendste, phantastischste Mann, der Co-Star meines nächsten Films – Elton John!“(26) Bei diesen Worten schritt der Rocket Man die Treppe hinab.

				Jerry Gilbert berichtete in Sounds: „Er tänzelte die Stufen hinunter, mit einem riesenhaften Maribu-Federhut auf dem Kopf, einer Federboa um die Taille und in einem weißen Overall und Mantel. Hinter seinen Ohren lugten grellrosa Haarbüschel hervor. Es war unglaublich!“(27)

				Auf der Bühne standen fünf Flügel in verschiedenen Farben – orange, gelb, blau, lila und rosa. Als die Schauspieler die Deckel aufklappten, wurden in den Innenflächen jeweils große Buchstaben sichtbar, die den Schriftzug E-L-T-O-N ergaben. Unter den Deckeln waren zudem weiße Tauben verborgen gewesen, die nun dramatisch in den Nachthimmel flatterten.

				Die Band stimmte „Elderberry Wine“ an, das von Eltons jüngstem Nummer-1-Album stammte. Gilbert berichtete weiter: „Judy Garland ging einst die Yellow Brick Road entlang (in dem Film Der Zauberer von Oz – Anm. d. Übers.), und Elton machte klar, dass er mit ihr Schritt halten wollte.“(28)

				Vom kommenden Album präsentierte Elton „The Young Girls Love Alice“, „Funeral For A Friend“, das in „Love Dies Bleeding“ überging, und „Crocodile Rock“. Um diesem Song noch etwas mehr Pep zu verleihen, tanzte der Soundtechniker Clive Franks als Krokodil gekleidet über die Bühne. Zwei Stunden lang spielte Elton einen Hit nach dem anderen, und als er die Bühne verließ, sprangen die Zuschauer begeistert applaudierend von den Sitzen.

				„Das Publikum war in bester Rock-Laune“, hieß es in Sounds, „und Elton ließ sich nicht lumpen und spielte ‚Saturday Night’s Alright For Fighting‘, woraufhin noch mehr Tauben in die Luft stiegen, während er den riesigen Chor auf den Rängen der Hollywood Bowl dirigierte. Als er zu ‚Honky Tonk Woman‘ ansetzte, brannte die Luft.“(29)

				Anschließend fand im Roxy auf dem Sunset Boulevard ein üppiger Empfang statt, bei dem das Who is Who der Rockszene von Hollywood zugegen war – beispielsweise James Taylor und Carly Simon, Britt Eklund, Peggy Lee, Robbie Robertson von The Band, Klaus Voormann, Carole King, Bruce Johnston und die Wilson-Brüder von den Beach Boys, Danny Hutton von Three Dog Night, Martha ­Reeves, Dusty Springfield und Henry Mancini.

				David Rensin, der für den Rolling Stone über das Konzert in der Hollywood Bowl berichtete, überlegte: „Wir haben gelernt, Neues und Überraschendes von Elton John zu erwarten. Er ist jedoch ein Künstler, dessen höchst schlichte und wenig ausgeflippte Musik in starkem Kontrast zu seiner schillernden Bühnenshow steht, die sich von kleinen Showeinlagen zu einer ausgefeilten Produktion entwickelt hat. Aber braucht Elton das alles? Seine Musik spricht doch für sich.“(30)

				Besonders verblüfft waren viele von der Wahl Linda Lovelaces als Moderatorin für den großen Abend. Elton erklärte jedoch: „Sie ist wirklich total nett. Sie war viel zurückhaltender, als ich das vermutet hätte. Wir haben uns eine ganze Weile unterhalten, und ich war wirklich sehr beeindruckt. Sie wird völlig falsch dargestellt, wie Billy Jean King und John Lennon. Mir ist scheißegal, ob man mich in einem falschen Licht sieht. Wenn man tief in sich selbst weiß, dass man okay ist, dann ist man es auch. Wenn man falsch dargestellt wird, dann muss man dagegen angehen.“(31) Für Elton war Linda nicht nur der Star eines Films wie Piss Orgy, sondern eine echte Lady – jedenfalls, soweit er das beurteilen konnte.

				Elton setzte alles daran, sich einen Namen als Showstar zu machen, und mit dem Gig in der Hollywood Bowl war er seinem Ziel ein ganzes Stück näher gekommen. „Die Leute erwarten eine tolle Show, wenn ich auf die Bühne komme“, erklärte er, „und mir macht es Spaß, so etwas auf die Beine zu stellen. Ich bringe meinem Publikum den größten Respekt entgegen, und das spüren die Zuschauer. Es gibt so viele Bands, die das leider nicht tun.“(32)

				Zwei Tage später gab Elton ein Geburtstagsessen für John Reid im Beverly Hills Hotel, in dem die beiden abgestiegen waren. Dabei überreichte er Reid eine hübsch verpackte Schachtel. Als der Manager das Geschenk ausgewickelt hatte, lag vor ihm der Bronzeabguss eines erigierten Penis, komplett mit Hodensack. Eltons Mutter, die zugegen war, zeigte sich nicht schockiert, sondern brach angesichts des kranken Humors dieser Szene in hysterisches Gelächter aus. Es war klar, für Elton stand dieser Hollywood-Ausflug deutlich im Zeichen von Porno und Penis.

				Die Goodbye Yellow Brick Road-Tournee führte anschließend weiter durch die USA. Als Elton in Georgia erfuhr, dass Iggy Pop am Abend in einem kleinen Rockclub auftrat, schlug ihm seine Pressemanagerin Sharon Lawrence vor, dass er zu einem Überraschungsauftritt zu Iggy auf die Bühne kommen könnte, und das tat er – als Gorilla verkleidet.

				Iggy hatte vor dem Gig Quaaludes eingeworfen und sich zudem einen Schuss Methamphetaminsulfat verpasst, und in diesem zugedröhnten Zustand dachte er zuerst, es sei ein echter Gorilla, der da zu ihm auf die Bühne sprang. Pop erklärte später lachend: „Ich war an dem Abend ungewöhnlich heftig weggetreten, so sehr, dass ich mich kaum noch auf den Beinen halten konnte, und er hat mir einen höllischen Schrecken eingejagt. Ich wusste echt nicht, was da abging. Soweit ich das beurteilen konnte, hätte auch ein verrückter Biker auf Methedrin in dem Gorillaanzug stecken können.“(33)

				Auf dem Flug, der ihn von New York nach Boston zum nächsten Auftritt brachte, wartete in seinem Privatjet eine Überraschung auf ihn. Elton war, wie so häufig, in miserabler Stimmung und achtete nicht darauf, dass hinten im Passagierraum jemand „Crocodile Rock“ auf einem tragbaren Keyboard spielte. Er schmollte weiter, bis Sharon Lawrence zu ihm kam und sagte: „Verdammt noch mal, da hinten sitzt Stevie Wonder!“(34) Nun war Eltons schlechte Laune vergessen und er begrüßte den Motown-Superstar, der erst kürzlich wieder von einem Autounfall genesen war. An jenem Abend in Boston kam Stevie als Eltons Gaststar auf die Bühne.

				Am 15. September erreichte „Saturday Night’s Alright For Fighting“ mit Platz 12 seine höchste Chartposition in den USA. Am 5. Oktober erschien das Doppelalbum Goodbye Yellow Brick Road, das Ende Oktober in Großbritannien auf Platz 6 kletterte. In den USA schob es sich am 10. November an die Spitze der Charts, wo es acht Wochen lang blieb. Durch zahlreiche Radioeinsätze und gute Werbung stieg es in den britischen Charts im Dezember erneut nach oben, bis es auch dort den ersten Platz erreichte. In Norwegen und Italien wurde es in den Top Five notiert, während in Japan auf Platz 22 und in Dänemark sowie in Deutschland auf Platz 41 Schluss war.(35) 

				Elton war mit Goodbye Yellow Brick Road sehr zufrieden. „Es ist die beste Platte, die ich je gemacht habe“, behauptete er damals.(36)

				Das Album war auf so vielen verschiedenen Ebenen ein Erfolg, dass es selbst heute noch als das herausragende Album seiner ganzen Karriere gilt. Das begann schon mit dem Cover, das noch aufwändiger gestaltet worden war als alle vorhergegangenen. Und die vier LP-Seiten boten ein vierfaches Eintauchen in Eltons musikalische Bandbreite. So vielfältig und inspiriert hatte er sich in den fünf Jahren, die seine Solokarriere nun schon dauerte, noch nicht gezeigt.

				Das Cover hatte der Künstler Ian Beck entworfen. Es zeigte Elton, wie er durch ein Poster an einer Wand in eine andere Dimension trat, auf die Yellow Brick Road aus der Geschichte Der Zauberer von Oz. Dabei trug er schimmernde, rote Plateauschuhe und eine Tourjacke aus Seide, auf der sein Name prangte. Bei der ursprünglichen Vinylfassung steckten die beiden LPs in einem Dreifach-Klappcover aus Pappe, das, wenn man es ganz ausbreitete, Fotos von Elton, Bernie und der Band zeigte und auch sämtliche Texte enthielt. Das Thema eines jeden Songs wurde zudem in Illustrationen von David Larkham, Michael Ross und David Scutt weiter ausgeführt.

				Text und Musik auf dieser Platte waren ausgefeilt und wohl durchdacht, und das vorherrschende Thema Kino sprach zweifelsohne sehr viele Menschen an. Cowboys („Roy Rogers“), ungezogene Mädchen („Dirty Little Girl“ und „Sweet Painted Lady“), Rockstars („Benny & The Jets“) und sogar Marilyn Monroe („Candle In The Wind“) teilten sich den Platz auf den Rillen von Eltons Meisterstück. Jeder Song schien den Hörer in eine andere Welt zu entführen, von „Funeral For A Friend“, das von der meisterlich gespielten klassischen Orgel lebte, über das lebhafte „All The Girls Love Alice“ bis zum wunderbaren Wir-reiten-alle-in-den-Sonnenuntergang-Finale von „Harmony“. Es war nicht einfach nur eine Busfahrt auf der Yellow Brick Road, es war eine geführte Reise. Das große Thema des Albums wurde in „I’ve Seen That Movie, Too“ ganz direkt angesprochen. Und sogar die Abrechnung mit der Insel – „Jamaica Jerk-Off“ – war in humorvollen Tönen gehalten, die sich gut in die Atmosphäre der Platte einfügten, die im Übrigen – dank der starken Bezugnahme auf das Thema Kino – beinahe den Titel Talking Pictures, Silent Movies bekommen hätte, wenn John und Taupin ihre Meinung nicht in letzter Minute geändert hätten.

				Als die Platte auf den Markt kam, wussten Elton und Bernie nicht, ob die Kritiker sie in den Himmel heben oder verreißen würden. Elton behauptete, dass er stets las, was über ihn geschrieben wurde, und sich kritische Bemerkungen zu Herzen nahm. Erst kurz zuvor hatte man ihn in den Rockmagazinen Creem, Crawdaddy und Rolling Stone heftig in die Mangel genommen, und das hing ihm noch nach. Doch bei diesem Album blieb zumindest Creem nichts anderes übrig, als vor ihm niederzuknien.

				Wayne Robins schwärmte in der renommierten Zeitschrift: „Elton John und sein Texter Bernie Taupin haben sich jetzt auf der Pop-Skala einen Platz direkt unter den Beatles und Stones erkämpft (für die obersten Ränge sehen sie nicht attraktiv genug aus und spielen zu viele Balladen). Goodbye Yellow Brick Road bestätigt noch mehr als alle Vorgänger: Es ist ihr bestes (hörbarstes) Album, und sein Untertitel könnte lauten: ‚Die Amerikanisierung des Elton John‘.“(37)

				Richard Cromelin behauptete in Phonograph Record: „Goodbye Yellow Brick Road enthält einige der schönsten Melodien und Harmonien, die Elton bisher geschaffen hat, wie vor allem ‚Harmony‘, ‚Roy Rogers‘, ‚Candle In The Wind‘, ‚Love Lies Bleeding‘ und der Titeltrack unter Beweis stellen.“(38)

				Die Zeitschrift Record World sprach von „einer phantastischen Leistung. Zwei Platten voller unzweifelhaft phantastischer Songs, musikalisch herausragend umgesetzt. Wenige Alben können sich mit diesem Werk in puncto Energie messen, und noch weniger mit seiner Intelligenz. Eltons Band brilliert wie immer, wächst aber auf dieser Platte sogar noch über sich hinaus – vor allem Drummer Nigel Olsson und Gitarrist Davey Johnstone sorgen dafür, dass Goodbye Yellow Brick Road auch in späteren Jahren noch überzeugen wird.“(39) 

				Der Rolling Stone blieb seiner typisch herablassenden Haltung treu, als der Kritiker Stephen Davis gehässig feststellte: „Goodbye Yellow Brick Road ist eine vier Plattenseiten lange Arie aus schamlosen Phantasien, Mythen, feuchten Träumen und Sentimentalitäten, eine überproduzierte Sammlung musikalischer Porträts und hartem Rock’n’Roll, der aufgrund der fetten Produktion stets abzusaufen droht und dessen künstlerischer Wert durch seine Aufgeblasenheit gemindert wird. Was machen wir mit Elton John? Er kann singen, spielen, in eine Rolle schlüpfen und eine Band leiten, aber er kann sich nicht aufs Wesentliche beschränken. Das Material hätte eine nette, wenn auch etwas spröde, einzelne LP abgeben können. Aber die schönsten Melodien werden durch überflüssiges Brimborium und schlechte Gefühle zugekleistert. Nicht alle Phantasien sind angenehm. Einige sehr hässliche verderben hier die Platte eines eigentlich sehr netten Kerls.“(40)

				Seltsam, wie sich im Lauf der Zeit oft auch die Ansichten ändern. Zwanzig Jahre später feierte der Rolling Stone dieses Album als eine der besten Rockplatten aller Zeiten. In dem Buch The 500 Greatest Albums Of All Time, das die Zeitschrift 2005 herausgab, hieß es schwärmerisch: „Elton verglich die Platte mit dem Weißen Album der Beatles, und warum auch nicht? Zur damaligen Zeit war er zweifelsohne der erfolgreichste Hitgarant seit den Fab Four. Alles an Goodbye Yellow Brick Road war überlebensgroß, angefangen mit der wagneresken Kombination von ‚Funeral For A Friend‘ und ‚Love Lies Bleeding‘ bis hin zu den elektrischen Stiefeln und dem Mohairanzug von ‚Bennie And The Jets‘. ‚Saturday Night’s Alright For Fighting‘ ist selbstbewusste Rockpose in Perfektion. Und der Titelsong verquickt die phantastischen Elemente des Glamrock mit einer Melodie nach bester Gershwin-Manier.“ (41)

				Als der linkische Reggie Dwight allein in seinem Zimmer in der englischen Vorstadt saß, hatte er davon zu träumen gewagt, eines Tages ein Rock-Meisterwerk abzuliefern. Mit Goodbye Yellow Brick Road war ihm das gelungen.

				Elton hatte damals bereits Millionen damit verdient, dass er seine Musik und die Texte von Bernie Taupin vortrug, aber das genügte ihm nicht – er träumte erklärtermaßen davon, eines Tages mehr als nur Musik zu schreiben und sich auch als Schauspieler zu versuchen.

				Zwar versicherte er, dass er ganz zufrieden sei mit dem Leben, das er nun führte, und mit dem Weg, den seine Karriere nahm, aber er schleppte immer noch einige Altlasten aus seiner Kindheit mit sich herum. „Ich habe Fehler gemacht“, räumte er ein, „aber das finde ich nicht weiter schlimm. Wenn ich mein Leben noch einmal leben könnte, würde ich es wieder genauso machen. Das einzige, was ich wirklich bedauere, ist meine schlimme Kindheit – na ja, eigentlich war es keine schlimme Kindheit, man hat mir ja nicht alle drei Minuten einen Soßentopf an den Kopf gehauen. Aber mein Vater und meine Mutter haben sich nicht verstanden, ich hatte nicht sehr viele Freunde und war sehr, sehr verklemmt.“(42)

				Er war nun, mit 26 Jahren, Millionär und dachte jetzt schon ans Aufhören. Diesem Gedanken lag die Überzeugung zugrunde, dass ein Erfolg, wie er ihn gerade erlebte, niemals von langer Dauer sein konnte. „Jedes Jahr sage ich mir: Na, jetzt war’s das, pack langsam deine Sachen, du hast den Höhepunkt überschritten, und nun solltest du dich darauf vorbereiten, nur noch in Läden wie Max’s Kansas City zu spielen. Aber ich denke nicht über die Zukunft nach. Ich finde es viel aufregender, wenn man nicht weiß, was einem noch bevorsteht. Denn schon ein Telefonanruf kann dein Leben verändern. Es passieren alle möglichen blöden Dinge im Leben.“(43)

				Im Oktober 1973 sorgte Tony King dafür, dass Elton in Los Angeles bei einer Aufnahmesession von John Lennon vorbeischauen konnte. „Sie sind beide unglaublich warmherzige, sympathische, intelligente Menschen“, erklärte King. „Ich hatte das Gefühl, dass sie eine Menge gemeinsam hatten.“(44) Damit sollte King Recht behalten.

				Lennon arbeitete mit dem legendären Produzenten Phil Spector an der LP Mind Games, die 1973 erschien. Elton war schon als Jugendlicher von Spectors weltbekanntem „Wall of Sound“ fasziniert gewesen, dem üppigen Klang, der die Aufnahmen der Ronettes, von Ike & Tina Turner oder den Crystals geprägt hatte. Spector und Lennon kannten sich schon von ihrer Arbeit an dem Beatles-Album Let It Be und verstanden sich gut. Wie Elton berichtete, flößte ihm die Gegenwart der beiden Pop-Titanen, die für einen großen Teil des Soundtracks seiner Jugendjahre verantwortlich zeichneten, große Ehrfurcht ein. 

				Lennon befand sich damals in jener Lebensphase, die man als verlängertes „verlorenes Wochenende“ bezeichnen könnte. Er und Yoko hatten sich auf eine Beziehungspause geeinigt, und Yoko hatte beschlossen: Wenn John schon eine Affäre mit einer anderen Frau haben würde, dann wollte sie die Betreffende auswählen, und sie entschied sich für ihre Assistentin, May Pang. John und Yoko verbrachten beinahe zwei Jahre getrennt voneinander, und May war die ganze Zeit über bei ihm. 

				In dieser Zeit ereignete sich auch die folgende Szene im Troubadour in Los Angeles, als Lennon eines Abends mit May Pang und einigen Freunden dort war und ziemlich viel trank. Irgendwann kehrte er von der Toilette zurück und hatte sich eine Damenbinde auf die Stirn geklebt. Als eine Kellnerin ihn daraufhin ziemlich ungehalten ansprach, fuhr Lennon sie an: „Wissen Sie nicht, wer ich bin?“ – „Doch“, erwiderte die Kellnerin, „ein Arschloch mit einer Damenbinde auf dem Kopf.“

				May Pang zufolge waren solche Vorfälle damals aber nicht etwa an der Tagesordnung, sondern eher die Ausnahme. Lennon arbeitete konzentriert an seinen Alben Mind Games und Walls & Bridges, aber er bemühte sich auch, wieder ein besseres Verhältnis zu Julian, seinem Sohn aus erster Ehe, aufzubauen, den er seit vier Jahren nicht gesehen hatte. Für Lennon war es eine sehr entscheidende Zeit, in der er viele Weichen in seinem Leben neu stellte, und May erlebte sie hautnah mit. 

				„John und ich lernten Elton zur gleichen Zeit kennen“, erinnerte sie sich. „Es war im Herbst 1973, und Tony King machte uns miteinander bekannt. An das genaue Datum erinnere ich mich nicht, aber an die Umstände. Elton war bei so vielen Ereignissen dabei, beispielsweise an meinem Geburtstag im Oktober, für den sich Tony King als Königin von England verkleidete. Wir mochten Elton, er war sehr nett und sehr talentiert. Seine Musik fand ich großartig, vor allem ‚Your Song‘. Ich freute mich sehr, seine Bekanntschaft zu machen. Er war überhaupt noch nicht ausgeflippt oder komisch. Aber im Laufe der folgenden Monate begann er sich zu verändern, und ich dachte damals: ‚Ach, du liebe Zeit!‘“(45)

				Einige der Fotos, die Pang in dieser Zeit machte, erschienen 2008 in ihrem Buch Instamatic Karma – unter anderem eines von John, der mit dem als Queen Elisabeth verkleideten Tony King herumalberte. May zufolge tauchte Elton John in den nächsten eineinhalb Jahren immer wieder in ihrem Leben auf.

				Als die führenden Magazine der amerikanischen Musikindustrie – Billboard, Record World und Cashbox – am Jahresende 1973 die Verkaufszahlen bewerteten, wurde Elton John einstimmig zum Singles-Künstler Nummer 1 gewählt. Er war tatsächlich zum Hitfabrikanten von Legendenformat geworden. 

				Am 4. Dezember 1973 wurde die Dokumentation, die Bryan Forbes bei den Aufnahmen in Frankreich gedreht hatte, unter dem Titel Elton John And Bernie Taupin Say Goodbye Norma Jean And Other Things auf ITV in Großbritannien ausgestrahlt. In den USA lief der Fernsehfilm am 12. Mai 1974 auf ABC.

				Das Jahr 1973 ging für Elton mit einem Nummer-1-Album in den Charts und einer turbulenten Weihnachtszeit zu Ende. Er veröffentlichte seine erste Weihnachtssingle, die in Großbritannien ein großer Hit wurde und bis auf Platz 24 kam. Elton erklärte begeistert: „So eine Platte haben wir noch nie gemacht, abgesehen von ‚Rock & Roll Madonna‘, aber das ist ja schon Jahre her. Die Weihnachtssingle ist sehr Phil Spector-mäßig geworden. Sie heißt ‚Step Into Christmas‘ und klingt nach den Ronettes, hat aber auch alle typischen Weihnachtssounds, und die B-Seite heißt ‚Ho Ho Ho – Who’d Be A Wild Turkey At Christmas‘. Der Song ist ziemlich durchgeknallt, aber auch anders als alles, was ich je zuvor gemacht habe. Es war einfach als Witz gedacht – als Lacher.“(46)

				Steve Gaines vom Circus vermutete, dass Elton die Feiertage vor allem damit zubrachte, seiner ohnehin schon untersetzten Gestalt noch etwas mehr Fülle zu verleihen: „Im Herbst 1973 hatte er es sich in Los Angeles offenbar schon richtig gut gehen lassen und geschätzte 50 Pfund zugenommen, und als er über Weihnachten nach England zurückkehrte, um mit seinen Freunden Ronnie Lane und Rod Stewart zu feiern, verbrachte er den Großteil seiner Zeit beim Essen.“(47) Allmählich glich Elton dem gut gepolsterten Pinguin aus den Batman-Comics.

				Im Dezember 1973 erfüllte sich Elton mit einer extravaganten, aufwändigen Show im Londoner Hammersmith Odeon einen lang gehegten Traum. Die vier aufeinander folgenden Konzerte – und natürlich auch die Weihnachtssingle – waren gewissermaßen Eltons Art, allen Fans frohe Weihnachten zu wünschen.

				Die englische Presse schien oft selbst dann, wenn sie eigentlich nette Dinge über Elton zu sagen hatte, erst einmal ein paar Beleidigungen vorausschicken zu müssen. Charles Shaar Murray schrieb beispielsweise im NME: „Der kleine Dicke mit dem schütteren Haar und der Brille präsentiert doch immer wieder eine gute Show. Die kleinen Mädchen lieben ihn, vermutlich, weil er sie an ihren letzten Teddybären erinnert. Was ihm an Attraktivität und Anziehungskraft fehlt, macht er damit wett, dass er einfach durch und durch liebenswert ist. Er ist rundlich und knuffig und flucht ziemlich viel, und natürlich ist er ein richtig großer Star. Dass er immer wieder derart faszinierende Spektakel auf die Bühne bringt, trotz allem, was optisch gegen ihn zu sagen ist, zeugt von echtem Charisma. Im Gegensatz zu David Bowie (der immer überzeugend wirkt, ganz gleich, was er trägt), erzeugt Elton seine Wirkung durch den kompletten Widerspruch zwischen seiner Kleidung und seinem Körper.“(48) Solche Kommentare zeigten immer wieder, dass er zwar in den USA praktisch nichts falsch machen konnte, sich aber in seiner englischen Heimat eine Menge gefallen lassen musste. 

				Allerdings fiel auch der amerikanischen Presse durchaus auf, dass Elton nicht im herkömmlichen Sinne als attraktiv einzustufen war. Lynn Van Matre bemerkte beispielsweise in der Chicago Tribune, dass der Rocket Man auf seiner letzten Tour „ungefähr so charismatisch wirkte wie der verstorbene amerikanische Schauspieler und Schriftsteller Wally Cox.“(49)

				Selbst auf seinen Albumcovern, auf denen er nun in Farbe abgelichtet und mittels Retusche etwas besser ins Bild gesetzt wurde, wirkte er noch immer wie der Streber aus dem Chemielabor. Doch ganz gleich, was die Presse von seiner äußeren Erscheinung hielt – der ungelenke Junge aus Pinner war längst eine internationale Sensation, ein Multimillionär und zweifelsohne ein Superstar. Er hatte den absoluten Höhepunkt seines Ruhms erreicht, und nun stellte sich die Frage: Wie würde er es verarbeiten, und was würde er mit seinem Reichtum und Einfluss anfangen? Gute Frage.
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						Elton mit der Sängerin Kiki Dee, mit der er sein berühmtestes und erfolgreichstes Duett aufnahm: „Don’t Go Breaking My Heart“ bescherte ihm einen Nummer-1-Hit.
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				Das Jahr 1974 begann für Elton mit einem erfolgreichen Nummer-1-Album im Rücken, und eigentlich hätte ihn schon allein dieser Umstand unglaublich glücklich stimmen müssen. In gewisser Weise war es auch so. Aber er war inzwischen auch großem Druck ausgesetzt. Die Presse verkündete, dass Elton seinen großen Idolen Konkurrenz machte – den Beatles. Mit Ringo Starr war er schon seit einiger Zeit gut befreundet, und in diesem Jahr sollte er auch einen engen Kontakt zu John Lennon knüpfen, der sich damals sehr aus der Öffentlichkeit zurückgezogen hatte. Für Elton wurde es ein Jahr der Extreme, in dem er zwei weitere Nummer-1-Alben auf den Markt brachte und weltweit erfolgreiche Tourneen vor ausverkauften Häusern absolvierte – durchaus große Leistungen, die man aber angesichts seiner bisherigen Karriere von ihm hatte erwarten können. Überraschend war hingegen, dass er sich einen Sitz im Vorstand eines Sportclubs leistete. Wer hätte gedacht, dass ein Mann, der Hotpants und Plateauschuhe trug, der sich die Haare rosa färbte und Brillen aufsetzte, die auf Knopfdruck leuchteten, sich auf sportlichem Gebiet engagieren und Präsident eines Fußballvereins werden wollte? Und das, bevor er – nach eigener Aussage – anfing, Drogen zu nehmen!

				Von einem Journalisten danach gefragt, worin er seinen Schlüssel zum Erfolg sehe, hatte Elton einmal trocken geantwortet: „Vitamin E. Quaaludes (ein Schlafmittel mit berauschender Wirkung – Anm. d. Übers.). Heroin. Und häufiger Sex mit Schafen.“(1) Falls das wirklich sein Geheimrezept war, schien es jedenfalls zu funktionieren.

				Allerdings zwang ihn seine Berühmtheit in England inzwischen immer öfter dazu, sich vor der Öffentlichkeit abzuschirmen. „Man kann nicht berühmt und dabei ständig für alle greifbar sein. Ich meine das jetzt überhaupt nicht snobistisch, aber wenn ich dauernd ganz normal in London unterwegs wäre, würden die Leute doch sagen: ‚Hm, das sollte er nicht machen.‘ Sie wollen dich gar nicht in Camden Town beim Gemüseeinkauf treffen, sie wollen dich auf der Bühne erleben, in irgendwelchen schrillen Klamotten. Sie assoziieren nicht mit dir, dass du auch mal aufs Klo musst, Obst einkaufst oder zuhause Probleme mit irgendwelchen Wasserrohren hast. Man erwartet doch auch nicht, dass Mitglieder der königlichen Familie durch London laufen und Vogelfutter kaufen. ‚Ja, Mensch, gestern habe ich die Queen noch gesehen, da ging sie gerade mit ihren Corgis eine Runde um den Block.‘“(2)

				Dennoch war er sich bewusst, dass er nicht das Leben eines Einsiedlers führen sollte – immerhin war er erst 25 und damit deutlich zu jung, um wie Greta Garbo „Ich möchte nur allein sein“ zu hauchen. „Wenn ich die Straße entlanggehe und jemand nach einem Autogramm fragt, dann gebe ich ihm das gerne“, behauptete er. „Bei mir arbeitet keine ausgefuchste Publicity-Maschinerie im Hintergrund. Das fände ich grässlich. Ich bin einfach nur ich.“(3)

				Zwar war er im Musikgeschäft ganz oben angekommen, aber für Elton gab es immer noch genügend Dinge in seinem Leben, die ihm mächtig auf die Nerven gingen und ihn in finsterste Depressionen stürzten. Er war sich genau der Probleme bewusst, die sich aus seinem immer noch bestehenden Vertrag mit Dick James ergaben, und er wusste, dass er auch 1974 dazu verpflichtet war, zwei neue Alben abzuliefern. Er hatte gehofft, dass das Doppelalbum Goodbye Yellow Brick Road vertraglich als zwei Platten gewertet würde, aber daraus wurde nichts.

				Eine der seltsamsten Entscheidungen, die er in jener Zeit traf, war sein Engagement in der Sportwelt. Warum um alles in der Welt kam Elton auf die Idee, den FC Watford finanziell zu unterstützen? Sicher, er war schon seit seiner Kindheit ein Fan der Mannschaft, als er mit seinem Vater Stanley an den Wochenenden zu den Spielen gegangen war. Dieser Leidenschaft war er in all der Zeit, die er sich auf seine musikalische Karriere konzentriert hatte, treu geblieben.

				Den Anstoß für sein persönliches Engagement für den Verein hatte ein Interview gegeben, das die Journalistin Julie Webb für den New Musical Express (NME) in der zweiten Hälfte des Jahres 1973 mit ihm geführt hatte. Webb hatte sich dabei als Watford-Fan geoutet und sich mit Elton eine Weile über ihre gemeinsame Begeisterung für den Verein unterhalten. Dabei erwähnte Webb, dass Watford nicht nur sportlich gerade eine wirklich üble Serie hatte und dauernd verlor, sondern auch in finanziellen Schwierigkeiten steckte, und sie schlug vor, dass Elton vielleicht ein Benefizkonzert für das Team veranstalten könnte, um die Moral der Mannschaft wieder ein wenig zu heben.

				Die Idee setzte sich in Eltons Kopf fest, und er begann darüber nachzudenken, wie er den Verein unterstützen konnte. Die große Frage war nur: Würde ein Fußballteam die Unterstützung eines ausgeflippten Rockstars annehmen, der regelmäßig in ausgesprochen schwul anmutenden Outfits über die Bühne tobte? Die Antwort lautete: Ja. Man freute sich nicht nur, dass sein Hilfsangebot dem Verein große Publicity bescherte, man freute sich auch sehr über sein Geld.

				Während er jedoch noch über eine mögliche neue Rolle als Sportmäzen nachdachte, musste er sich mit dringlicheren Problemen herumschlagen. Im Januar 1974 blieben ihm gerade einmal zehn Tage Zeit, um ein neues Album einzuspielen. Anschließend war eine Fernost-Tournee geplant, und in den Monaten darauf standen Konzerte in Europa an. Irgendwie musste er sich für sein zehntes Album schnell ein paar neue Songs einfallen lassen und sie dann möglichst zügig aufnehmen.

				Die letzten drei Platten waren alle im Château d’Herouville eingespielt worden, aber nun war er auf der Suche nach einer neuen, möglichst inspirierenden Umgebung. Das Live-Album 17-11-70 war in den USA entstanden – vielleicht war es an der Zeit, den ehemaligen Kolonien eine weitere Chance zu geben.

				Inmitten der Wälder von Colorado lockte ein perfektes Kreativ-Ambiente für Rockaufnahmen in Gestalt der fernab von der Zivilisation gelegenen Caribou Ranch. Das Studio befand sich etwa sechzig Kilometer westlich von Denver in der Nähe eines kleinen Dorfes namens Nederland, das knapp 500 Einwohner zählte, und war in technischer Hinsicht bestens ausgestattet. Es gehörte James William Guercio und Larry Fitzgerald, die damals auch gemeinsam die höchst erfolgreiche Band Chicago managten. Guercio hatte zudem den Film Harley Davidson 344 mit Robert Blake gedreht.

				Elton reiste mit großen Erwartungen zu dem Studio inmitten der Rocky Mountains. Die Platte musste in weniger als zwei Wochen im Kasten sein, und entsprechend hoch war der Termindruck, und zwar für alle. Die Truppe war kaum in der Caribou Ranch angekommen, als Elton in eine seiner düsteren Stimmungen verfiel und die ersten drei Tage unproduktiv mit schlechter Laune verschwendete. 

				Gus Dudgeon und Elton maulten und jammerten später zwar sehr über die Aufnahmen an sich und auch über das fertige Produkt, aber Caribou enthielt immerhin zwei von Eltons größten Hits aller Zeiten: „Don’t Let The Sun Go Down On Me“ und „The Bitch Is Back“.

				„Caribou war für uns eine katastrophale Zeit, weil ich so total fertig war. Wir hatten nonstop gearbeitet und mussten nun unbedingt nach Weihnachten noch schnell diese Platte einspielen, bevor es nach Japan und Australien ging. Wir hatten nur zehn Tage Zeit, und zwei davon verloren wir schon, weil im Studio einiges verkehrt lief. Die vierzehn Tracks, die wir dort aufnahmen, entstanden tatsächlich in drei oder vier Tagen.“(4)

				Wie Dudgeon berichtete, wurde es zum größten Albtraum, eine anständige Version von „Don’t Let The Sun Go Down On Me“ aus Elton herauszuleiern. „Als Elton den Gesang ablieferte, war er in einer ganz üblen Laune“, sagte Dudgeon. „Bei einigen Takes schrie er, bei anderen nuschelte er. Oder er stand einfach nur da und starrte das Mischpult an. Irgendwann schleuderte er die Kopfhörer von sich und knurrte: ‚Schön, lass mal hören, was wir so haben.‘ Als ich ihm seinen Gesang vorspielte, meinte er: ‚Das ist totaler Scheiß. Den Kram kannst du Engelbert Humperdinck schicken, und wenn es ihm nicht gefällt, dann kann Lulu es als Demo haben.‘“(5)

				Nachdem die Caribou-Sessions beendet waren, reisten Elton, Bernie und die Band nach Los Angeles und von dort aus weiter zu den Konzerten in Asien und Australien. Während der genervte Rocket Man seine Tour absolvierte, blieb Gus Dudgeon mit den Bändern zurück und versuchte, die Titel abzumischen und in Eltons Abwesenheit sinnvoll aufzubereiten. Er hatte das Gefühl, dass einige Songs zusätzliche Instrumente brauchten, um richtig zum Leben zu erwachen, und daher engagierte er die Bläsergruppe The Tower Of Power Horns. Auch meinte er, dass der Gesang kräftiger klingen müsste und vielleicht noch etwas dynamischer Begleitgesang vonnöten sei. Also holte er die Crème de la Crème ins Studio – die Beach Boys, Dusty Springfield und Toni Tennille von Captain & Tennille.

				Elton erklärte später: „Ich war mit dem Gesang, wie wir ihn in den Caribou Studios aufgenommen hatten, überhaupt nicht zufrieden, aber als wir nach Los Angeles abreisen mussten, klang er gar nicht mal so schlecht, und als wir wieder in London waren, hörte er sich sogar ganz gut an. Es war schon seltsam – Gus hatte den Beach Boys gesagt, sie sollten gar nicht auf den Gesang achten, weil er total übel sei, aber die Jungs meinten: ‚Was wollt ihr denn, das ist doch ganz okay.‘ Sie brachten Gus wohl irgendwann dazu, dass er sich ihrem Urteil anschloss. Ehrlich gesagt, dachte ich eine Zeitlang, wir müssten den Gesang für die ganze Platte noch einmal neu aufnehmen. Einen Song sang ich tatsächlich noch einmal, ‚Dixie Lily‘. Die Aufnahmen zu Caribou waren eine total stressige Erfahrung. Gus blieb es überlassen, die Platte zusammenzustellen, weil wir uns alle nach Australien und Japan verpissten. Er holte die Beach Boys und The Tower Of Power hinzu und machte alles allein. Aber ich wusste schon vor dem Erscheinen des Albums, dass die Kritiker begeistert sein würden.“(6)

				Als Caribou mitsamt Dudgeons neuen musikalischen Einfällen schließlich fertig war, hatte es tatsächlich eine ganz eigene Brillanz erlangt. Der Produzent war dennoch nicht hundertprozentig mit dem Ergebnis zufrieden, und von dem großen Erfolg der Platte war niemand mehr überrascht als er. „Caribou ist ein Haufen Müll“, klagte er. „Der Sound ist entsetzlich, die Songs haben keine Substanz, das Cover sollte eigentlich ganz anders aussehen, die Texte waren nicht so treffend, der Gesang überzeugte nicht, die Musik war nicht gut gespielt, die Produktion war schlicht und ergreifend lausig. Als ich später für die bestproduzierte Single und das bestproduzierte Album nominiert wurde, konnte ich mich vor Lachen kaum halten. Ich fand es unglaublich albern, dass man mich aufgrund der schlechtesten Arbeit, die ich je abgeliefert hatte, für einen Preis vorschlug.“(7)

				Vielleicht war er in seinem Bedürfnis, aus den eher mittelmäßigen Originalbändern noch irgendetwas herauszuholen, weit über das Ziel hinausgeschossen und hatte damit genau das geschaffen, was die Fans hören wollten. Davon abgesehen klang die Elton John Band auf ­Caribou einfach großartig. Es war das erste Album, an dem Ray Cooper als Percussionist beteiligt war. Er hatte sich neben Dee Murray und Davey Johnstone zu einer Schlüsselfigur bei Eltons Live-Auftritten etabliert, aber die drei Musiker spielten in jener Phase vor allem eine entscheidende Rolle dabei, den speziellen Sound von Eltons Alben zu kreieren.

				Cooper konnte sich, wie Elton berichtete, auf Caribou allmählich an eine größere Rolle in der Band herantasten: „Er hat ein bisschen Vibraphon und Percussion gespielt, aber bei den nächsten Aufnahmen wird er das Schlagzeug übernehmen und auch Keyboards spielen. Er gehört jetzt fest zur Band. Wir werden ihn noch mit ARP-Synthesizern und solchen Sachen ausstatten.“(8)

				Währenddessen wurde Goodbye Yellow Brick Road immer noch weltweit in den Charts notiert. Das Album strotzte derart vor guter Musik, dass die Leute offenbar nicht genug davon bekommen konnten. In den USA schaffte es die Single „Goodbye Yellow Brick Road“ bis auf Platz 2 (in Deutschland kam sie immerhin bis auf Platz 49(9)), während in England „Candle In The Wind“ bis auf Position 11 vordrang.

				Eigentlich waren weitere Singleauskopplungen aus der Platte gar nicht vorgesehen, aber die Labels hatten die Rechnung ohne die amerikanischen Radiosender gemacht. Plötzlich lief „Bennie & The Jets“ häufig auf den R&B-Sendern. Elton war noch im Studio der Caribou Ranch, als er einen Anruf bekam und erfuhr, dass CKLW, ein Sender aus dem kanadischen Windsor, der auch in Detroit gut zu empfangen war, den Titel immer wieder auflegte. Der schwarze Sender WJLB in Detroit spielte ihn ebenfalls und trug so entscheidend dazu dabei, Elton ein ganz neues Publikum zu erschließen. „Bennie & The Jets“ wurde sein erster Hit bei den Soul-Sendern in den USA und erreichte schließlich Platz 1 in den Pop-Charts. Er verkaufte sich fast drei Millionen Mal und wurde zu einem der größten Radiohits des ganzen Jahres. 

				Die Asien- und Australien-Tournee, zu der Elton Anfang 1974 aufbrach, begann recht gut, wurde aber von einigen unschönen Zwischenfällen begleitet. Zunächst aber schien Elton bestrebt, bei der Wahl seiner ausgefallenen Kostüme noch einen Schritt weiter zu gehen als zuvor. Dieses Mal wählte er unter anderem ein Outfit, das als Hommage an Josephine Baker gedacht war, jene Tänzerin, die in den Wilden Zwanzigern Paris erobert hatte. Es bestand unter anderem aus einer Jacke und einer Hose, die auf der linken Seite rot und auf der rechten Seite grün gefärbt und mit Federbüscheln besetzt war. Ein anderes Kostüm wurde von einem Schleier aus grünem Tüll gekrönt, der von einem breitkrempigen Hut herabhing, in dem braunrote Fasanenfedern steckten. Bei einigen Shows trug Elton einen schwarzen Overall mit fluoreszierenden Pompons. Kurz: Seine Garderobe vermittelte wieder einmal erfolgreich den Eindruck, dass unter dem König der Pop-Charts die verrückte Königin der Rockbühnen schlummerte.

				Nach der ersten Australien-Tournee 1971 hatte Elton sich in Interviews beschwert, dass sein damaliger Trip nach Down Under eine Katastrophe gewesen sei, und die australischen Fans hatten ihm diese Kommentare recht übel genommen. So ging es auch dem Fernsehmoderator und Rockkritiker Ian „Molly“ Meldrum, der in einer australischen Zeitschrift einen offenen Brief an Elton John schrieb, in dem er seine Heimat verteidigte und die Treue der australischen Fans hervorhob: „Überall auf deiner Australien-Tournee hast du vor fast ausverkauften Häusern gespielt … und das Publikum hat dir immer wieder einen großartigen Empfang bereitet. Nun, wir würden uns freuen, wenn du wieder einmal hierher kommen würdest, denn wenn du dir einmal die Plattenverkäufe ansiehst, dann wirst du feststellen, dass du zu den beliebtesten Künstlern hierzulande zählst.“(10)

				Molly Meldrum sollte später zu einem der engsten und besten Freunde Eltons werden. Er war ebenfalls schwul und stellte Elton mit der Zeit den einflussreichen Persönlichkeiten der australischen Gesellschaft vor, machte ihn aber auch mit zahlreichen gut aussehenden homosexuellen Australiern bekannt. 

				Meldrum behielt mit seiner Ankündigung Recht, und Eltons Australien-Tournee wurde 1974 ein großer Erfolg. Zum Auftakt in Perth kamen rekordverdächtige 14.500 Zuschauer, eine Zahl, die jedoch in Melbourne noch übertroffen wurde, wo 19.000 Fans ins Konzert strömten. In Sydney spielte Elton auf dem Randwick Racecourse vor 25.000 Menschen, und hier wurde bei den Einnahmen durch die Ticketverkäufe tatsächlich ein Rekord verzeichnet. Im gleichen Monat war auch der Teenie-Star David Cassidy in Australien unterwegs, und obwohl er als der große Mädchenschwarm seiner Zeit galt, kamen zu seinen Auftritten lediglich 12.000 Fans.

				John Reid schien während dieser Tour den Ärger magisch anzuziehen und von einer Auseinandersetzung in die nächste zu geraten. Nach dem ersten Gig in Perth beschuldigte er den örtlichen Veranstalter, ihm nicht den vereinbarten Anteil der Ticketerlöse zukommen zu lassen und brach einen riesigen Streit vom Zaun. 

				Eltons letzter Gig war für den 28. Februar im neuseeländischen Auckland geplant. Er kam bereits einige Tage vor dieser Show in der Stadt an, und am 26. Februar, als David Cassidy dort auftrat, war er nicht nur im Publikum, sondern kam zu einem kleinen Überraschungsauftritt zu Cassidy auf die Bühne. 

				Am nächsten Tag waren Elton und John Reid auf zwei Partys eingeladen. Die erste wurde von Festival Records veranstaltet, dem Unternehmen, das Eltons Singles und Alben in Australien vertrieb. Als schon vor dem Ende des Abends die alkoholischen Getränke zur Neige gingen, wurde Reid pampig und fing mit einem der Mitarbeiter des Unternehmens, Kevin Williams, Streit an. Judith Anne Baragwanath, die als Fotomodell und Journalistin in Australien sehr bekannt und außerdem mit Williams gut befreundet war, sprang ihrem Landsmann zur Seite und nannte Elton und Reid angeblich „ein Paar Schwuchteln“. Judith erklärte später, sie hätte den Ausdruck „Schwuchteln“ nicht benutzt, sondern John Reid lediglich einen „dreckigen kleinen Bastard“ genannt.

				Reid war inzwischen zwar schon 24, aber in ihm schlummerten immer noch die Instinkte eines schottischen Schuljungen, der es gewöhnt war, sich zu verteidigen. Daher holte er aus und schlug Judith – angeblich – mitten ins Gesicht. Elton bekam allerdings von der ganzen Sache überhaupt nichts mit.

				Auf Reids Drängen hin verabschiedeten sich die beiden anschließend sofort, da sie ohnehin noch auf einer zweiten Party eingeladen waren, die in der Auckland Town Hall für David Cassidy veranstaltet wurde. Doch die Nachricht, dass Elton Johns Manager gerade Judith Baragwanath eine verpasst hatte, eilte ihnen bereits voraus. Als Reid auf der Cassidy-Party zu Elton trat und ihm erklärte, sie müssten sofort gehen, fragte Elton irritiert: „Warum?“ Reid erklärte, was geschehen war, und setzte hinzu, er hätte gerade mitbekommen, dass ein paar der Anwesenden offenbar gute Lust hatten, ihm die Attacke auf das Model heimzuzahlen. 

				Reid vermutete, dass die Drohungen von dem Journalisten David Wheeler ausgingen, und daraufhin ging Elton zu dem Genannten und fragte ihn, was sein Problem sei. Als sich daraus ein hitziger, hässlicher Wortwechsel entwickelte, stellte sich Reid vor seinen Partner, versetzte Wheeler einen Schlag, dass er stürzte, und trat angeblich auf den Journalisten ein, der sich am Boden krümmte. 

				Am folgenden Tag, als Eltons Konzert im Western Springs Oval stattfand, kam John Reid wegen Körperverletzung in zwei Fällen ins Gefängnis; er verbrachte die nächsten 28 Tage in Haft. Den größten Teil dieser Zeit stand er allerdings nur unter Hausarrest und wohnte in dieser Zeit bei einem Gefängniswärter und seiner Frau. Für Eltons fragile emotionale Verfassung war Reids Verhaftung ein harter Schlag. Aber auf ihn warteten die Konzerte in ­Europa, und daher musste er ohne seinen Freund und Manager nach England zurückfliegen. Er war deprimiert, verwirrt und erschöpft und beschloss schließlich, die bevorstehende Tournee abzusagen. Allerdings hatte er schon das nächste Projekt geplant – sein Debüt als Schauspieler.

				Die Rolle des Pinball Wizard in der Verfilmung der Rockoper Tommy von The Who hatte Elton allerdings nicht unbedingt auf dem geraden Wege erlangt. „Eigentlich hatte man den Pinball Wizard ursprünglich Rod Stewart angeboten“, berichtete Elton. „Und er fragte mich: ‚Was hältst du davon?‘ Ich antwortete: ‚Oh, mach das bloß nicht! Das wäre keine gute Idee für dich.‘ Rod und ich sind ja Freunde, aber gleichzeitig auch Konkurrenten. Dann umgarnte man mich wegen dieser Rolle aber so sehr, dass ich schließlich ja sagen musste, weil mich Pete Townshend sogar persönlich anrief. Tja, ich hatte Rod abgeraten, und dann machte ich es schließlich selbst. Er war stinksauer, und das war auch sein gutes Recht.“(11)

				Gus, Elton und die Band gingen in ein Londoner Aufnahmestudio und spielten eine neue Fassung von „Pinball Wizard“ ein, bei dem das Klavier am Anfang stärker hervorgehoben wurde. Später fanden dann die Dreharbeiten für Eltons Szene in dem Film statt, in der er vor einem riesigen Flipperautomaten stand, eine Strickmütze auf dem Kopf und übergroße, einen Meter hohe Doc-Martens-Stiefel an den Füßen. Er brauchte die Unterstützung mehrerer Bühnenarbeiter, um das Kostüm anzulegen.

				Die Dreharbeiten waren so organisiert, dass die Szenen der Stars, die in ihren jeweiligen Rollen einzelne Titel sangen, abseits des eigentlichen Films aufgezeichnet wurden. Daher begegnete Eltons Pinball Wizard nie der von Tina Turner verkörperten Acid Queen oder Keith Moons Uncle Ernie. Nach drei Tagen waren die Aufnahmen mit Elton im Kasten, und er konnte Regisseur Ken Russell dazu überreden, dass er die Stiefel als Souvenir behalten durfte. Der junge Reggie Dwight hatte stets davon geträumt, eine Statur zu besitzen, die es ihm ermöglichte, sich stolz über die Masse zu erheben. Mit den ein Meter hohen Doc Martens hatte der erwachsene Reg das in Tommy endlich einmal tun dürfen.

				Bernie hatte in jener Zeit erkannt, dass er und Maxine so weit draußen auf dem Land ein doch zu beschauliches Dasein führten, und daher verkaufte er Piglet-In-The-Wilds und erwarb ein großes Anwesen in Eltons Nähe am Golfplatz von Wentworth. Der Texter und seine Frau wurden schnell ein fester Bestandteil des Zirkels, der sich rund um Elton gebildet hatte. Bernie kaufte sich zudem noch ein Haus in Los Angeles am Doheny Drive, direkt neben dem des Hollywood-Regisseurs George Cukor.

				Elton fühlte sich immer noch wohl in Haus Hercules, das inzwischen mit einer wachsenden Sammlung verschiedenster Spielzeuge vollgestopft war. Es schien, als ob er jeden Tag neue Besitztümer anhäufte. „Es sieht ein bisschen aus wie im Britischen Museum, wenn man davon absieht, dass bei mir goldene Schallplatten an der Decke hängen“, erklärte Elton damals.(12)

				Da ihm selbst auch aufgefallen war, dass er in letzter Zeit bedenklich in die Breite ging, meldete sich Elton für einige Zeit in Gardiner’s Tennis Clinic in Arizona an, um ein wenig an Gewicht zu verlieren. Tatsächlich konnte er seinen Umfang deutlich reduzieren, und Elton war von der Erfahrung ganz begeistert. „Ich war zwei Wochen auf einer Tennis-Ranch in Arizona, weil ich mal eine Zeitlang ausspannen musste“, behauptete er. „Ich war am Ende, konnte überhaupt nicht mehr lachen. Ich war sehr deprimiert, sehr übergewichtig – verglichen mit den Spielern vom FC Watford war ich ein echter Mops –, und deswegen nahm ich mir eine Auszeit und speckte cirka zwölf Kilo ab. Ich hoffe, als der neue, elfengleiche E.J. in den USA auf Tour zu gehen.“(13)

				Eines der schönsten Erlebnisse seines Aufenthalts in der Tennis Clinic war es gewesen, dass er die Tennisspielerin Billie Jean King kennen gelernt und sich mit ihr angefreundet hatte. Sie hatte ein ­Tennis-Team, die Philadelphia Freedoms, und eines Tages fragte sie Elton, ob er nicht eine Hymne für sie schreiben könnte. Daraus entstand der Song „Philadelphia Freedom“, den Elton bei den Studiosessions in Los Angeles im Juni und Juli 1974 aufnahm. 

				Aber auch andere sportliche Aktivitäten hatte er darüber nicht vergessen. Am 5. Mai 1974 veranstaltete er wie versprochen ein Benefizkonzert für den FC Watford, bei dem auch Rod Stewart auftrat. Gemeinsam lockten sie 40.000 Zuschauer in das Stadion an der Vicarage Road. Da man die Spieler des FC Watford wegen der schwarzgelben Trikots Hornissen nannte, wählte er eine entsprechende Bühnenkleidung, um den neuen Fußballkollegen seinen Respekt zu erweisen: Er erschien tatsächlich in einem Hornissenkostüm, mit Flügeln und allem Drum und Dran. Bei diesem Auftritt spielte er auch den psychedelischen Beatles-Klassiker „Lucy In The Sky With Diamonds“, und das Publikum reagierte derart begeistert, dass er sich später überlegte, eine eigene Fassung davon aufzunehmen.

				Elton nahm seine neuen Aufgaben als Vereinspräsident sehr, sehr ernst. Seiner Meinung nach gehörte es auch dazu, das Team ordentlich anzufeuern: „Bei Watford habe ich nie auf der Tribüne gesessen, bevor ich dort Präsident wurde. Ich stand normalerweise in der Kurve. Mit dieser Sache ist es aber genau wie mit so vielen anderen: Ich konnte gar nicht fassen, dass all das wirklich geschah. Aber da es nun einmal passierte, wollte ich mich meiner Aufgabe mit so viel Entschlossenheit und Professionalität wie möglich widmen.“(14)

				Dreizehn Tage später, am 18. Mai 1974, gab Elton ein weiteres Benefizkonzert, diesmal für die Invalid Children’s Aid Society, die Geld für behinderte Kinder sammelte. Der Gig fand in der Royal Festival Hall in London statt, und im Publikum saß ihre königliche Hoheit, Prinzessin Margaret, die ein großer Fan von Elton und seiner Musik war und auf deren Bitte hin er zu dieser Veranstaltung eingeladen worden war. 

				Da das Publikum hier wesentlich gesetzter und steifer war als bei seinen normalen Konzerten, wählte Elton vornehmlich Songs aus, die von seinen ersten, weniger rocklastigen Alben stammten, darunter „Love Song“, „Your Song“, „Border Song“ und zwei Titel, die aus der ganz frühen Phase stammten, „Skyline Pidgeon“ und „Bad Side Of The Moon“. Bei „Love Song“ kam die Komponistin des Titels, Eltons Freundin Lesley Duncan, auf die Bühne, um beim Begleitgesang auszuhelfen.

				Inzwischen stand Caribou kurz vor der Veröffentlichung, und Elton war von dem Album, wie es sich nun anhörte, sehr begeistert. Zwar hatte er das Material, das bei den Sessions im Caribou Ranch Studio entstanden war, zuerst für grauenvoll gehalten, aber nachdem Gus Dudgeon sich noch einmal darüber hergemacht hatte, erschienen ihm die Songs doch sehr ansprechend. Er verriet: „Ich habe meine eigenen Sachen seit vier oder fünf Alben nicht mehr selbst abgemischt. Gus fertigt meist zwei oder drei verschiedene Versionen an und spielt sie mir dann vor. Ich sage ihm dann, welche mir besonders gefällt und mache noch ein paar Vorschläge, wie man diese beste Fassung noch weiter perfektionieren kann.“(15)

				Auch das Umfeld, die Ranch in Colorado, wo die Aufnahmen stattgefunden hatten, hatte ihm gefallen. „Ich könnte eine Platte nicht in einem Studio machen, zu dem ich mir morgens erst einmal ein Taxi nehmen muss. Ich schreibe die Songs gern im Studio und probe dann dort auch mit der Band. Caribou wurde in acht Tagen geschrieben und aufgenommen – alle vierzehn Titel.“(16)

				Elton strich diese vierzehn Songs auf seine zehn Favoriten zusammen und fand das Ergebnis großartig. „‚The Bitch Is Back‘ ist ein echt knackiger Rocksong mit den Bläsern von Tower Of Power. Es ist einer meiner Lieblingssongs auf diesem Album und eine der besten Rocknummern, die wir je gemacht haben. Wir wollten eigentlich die ganze Platte The Bitch Is Back nennen, aber dann dachten wir, das wäre doch ein bisschen zu passé. Und es fasst auch nicht wirklich gut zusammen, wovon Caribou eigentlich handelt. ‚Pinky‘ wiederum ist eine ganz typische Elton-John-Ballade, bei der mir vor allem der Text gut gefällt. Es ist sehr von dem kalten Winter in dem Studio beeinflusst. Der nächste Track heißt ‚Grimsby‘, und das ist der Name des Ortes, in dem Bernie geboren wurde. Es ist ein Fischereihafen, ziemlich grau und langweilig. Irgendwann sagte ich einmal zu Bernie: ‚Wollen wir nicht mal einen Song über Grimsby schreiben? Das wäre so eine herrlich absurde Idee.‘ Es ist eines der grässlichsten Käffer – nein, das sollte ich jetzt vielleicht nicht sagen – also, es ist ein Ort in England, der so gar keinen Hauch von Glamour hat und nicht das kleinste Bisschen romantisch ist. Der Song hat etwas mehr Tempo, und für mich klingt er ein wenig nach den Beach Boys. Dann gibt es noch Bernies Riverboat-Song ‚Dixie Lily‘ – für mich einer der besten Titel, vor allem, weil Nigel das Schlagzeug da mit den Besen spielt und wir ein leichtes Country-Feeling hinbekommen haben. Tower Of Power spielen da auch mit. Das wäre vielleicht auch eine schöne Single. Er klingt wie ein Song von Boots Randolph.“(17)

				Der ungewöhnlichste Titel auf Caribou ist zweifelsohne „Solar ­Prestige A Gammon“. Er hört sich an, als würde Elton in einer fremden Sprache singen, aber tatsächlich hatte Bernie nur die Worte so zusammengestellt, dass der Text keinerlei Sinn ergab. Elton: „Das ist eine von meinen tollen Idee, für die Bernie anschließend gekreuzigt werden wird. Ich schlage liebend gerne Dinge vor, für die man dann ihn verantwortlich macht. Es ist so ähnlich wie bei diesem Song auf der zweiten Seite des Beatles-Albums Abbey Road, bei dem man hätte glauben können, dass er in Italienisch sei, aber da hatte sich John Lennon nur Worte einfallen lassen, die ein bisschen italienisch klangen. Ich dachte, es wäre doch eine tolle Idee, wenn man einen Text aus englischen Worten erstellt, die überhaupt nichts bedeuten, aber sich in der Zusammenstellung toll anhören. Und daraufhin hat Bernie ‚Solar Prestige A Gammon‘ konstruiert. Jetzt werden bestimmt die ganzen Kritiker-Schwergewichte diesen Titel analysieren, dabei ist es doch nur eine spaßige Nummer, die auch von Paul McCartney stammen könnte.“(18)

				Caribou erschien am 24. Juni in den USA und am 28. Juni in England. In beiden Ländern erreichte die LP binnen weniger Wochen Platz 1, ebenso in Australien. In Deutschland kam sie bis auf Platz 30.(19) In den USA stieg Caribou von Null in die Top Five und war damit in der Geschichte der Billboard-Charts das fünfte Album, dem das je gelang – nach George Harrisons All Things Must Pass, dem Soundtrack zu Woodstock, der Beatles-Compilation Hey Jude und Led Zeppelin III. Ob mit seinen Platten oder mit seinen Konzerten – Elton stellte neue Rekorde auf und brach viele alte.

				Die erste Single, die aus Caribou ausgekoppelt wurde, war „Don’t Let The Sun Go Down On Me“, das in England bis auf Platz 16 kam und in den USA auf Platz 1. Dort gab es dank über einer Million verkaufter Tonträger auch eine goldene Schallplatte. Die zweite ­Single, „The Bitch Is Back“, erreichte in Großbritannien Platz 15 und in den USA Platz 4. In Australien schafften es beide Titel bis an die Spitze der Charts.

				„The Bitch Is Back“ zählte dabei zu den herausragenden Songs auf Caribou, neben dem dramatischen, mitreißenden „Don’t Let The Sun Go Down On Me“ und der fesselnden, sieben Minuten langen epischen Erzählung „Ticking“. Wenn „The Bitch Is Back“ im Radio lief, überlegten die Moderatoren gern, wer wohl die „Bitch“, die Zicke, war, von der Elton da sang – natürlich dachte man an eine Frau. Für alle, die Elton auch nur ein bisschen kannten, war jedoch klar, dass es sich dabei nur um ihn selbst handeln konnte.

				Die Inspiration für den Titel war tatsächlich einer von Eltons typischen Zornausbrüchen gewesen, den Bernie und Maxine einmal miterlebt hatten. Maxine rollte mit den Augen und raunte ihrem Mann zu: „The bitch is back“ – die Zicke kommt mal wieder durch. Und damit hatte der Texter Taupin schon wieder eine neue Titelzeile. Um den Sound des mitreißenden, ironischen Rocksongs abzurunden, war die Pop-Diva Dusty Springfield im Hintergrund zu hören.

				Auf Caribou war das aber nicht der einzige Song, der sich durch ein derart dynamisches Arrangement auszeichnete. „Don’t Let The Sun Go Down On Me“ war geradezu unglaublich – auch, weil hiermit offiziell eine Serie von Auftritten hochkarätiger Gaststars auf Eltons Alben ihren Anfang nahm. Den Backgroundgesang übernahmen die Beach Boys und das Beach-Girl Toni Tennille. Toni, die eine Hälfte von Captain & Tennille, gehörte gemeinsam mit ihrem Ehemann Daryl Dragon zur Live-Verstärkung der Beach Boys und sollte wenig später, 1975, mit „Love Will Keep Us Together“ ihren ersten großen eigenen Hit landen.

				Eine besonders packende Geschichte erzählte „Ticking“, das von einem gestörten Verbrecher handelt, der eine Reihe von Geiseln in seine Gewalt bringt – ähnlich, wie es ein Jahr später der Film Hundstage schilderte, der allerdings auf einer wahren Begebenheit aus dem Jahr 1973 fußte. „Ticking“ gewann einen großen Teil seiner Eindringlichkeit und Überzeugungskraft daraus, wie Elton, der sich allein am Klavier begleitete, die Verzweiflung eines Lebens am Abgrund interpretierte. 

				Am Beispiel dieses Songs erläuterte Elton, in welcher Form er Bernies Texte normalerweise erhielt. „Manchmal gibt er mir einfach ein Stück Papier ohne Strophen und Refrains“, sagte Elton. „‚Ticking‘ bestand zum Beispiel einfach nur aus einer Zeile nach der anderen. Aber mir fällt es inzwischen leicht, solche Texte in einzelne Bereiche zu unterteilen. Es hilft allerdings, dass ich durchaus auch acht Worte in einer Zeile unterbringen kann, obwohl ich an einer anderen Stelle zu derselben Melodie vielleicht nur drei singe. Ich bin halt ein Experte, wenn es darum geht, Worte in Zeilen hineinzuquetschen.“(20)

				Die Kritiken zu Caribou fielen recht gemischt aus. Da die Platte auf einen Überflieger wie Goodbye Yellow Brick Road folgte, waren die Erwartungen entsprechend hoch. Charles Shaar Murray behauptete: „Caribou merkt man durchgehend an, dass es ein reines ‚Produkt‘ ist. Es wirkt dünn und erzwungen, und nur ‚The Bitch Is Back‘ präsentiert die ungebremste Rock’n’Roll-Naivität, die Eltons beste Werke bisher immer ausgezeichnet hat.“(21)

				„Ist die Neue so gut wie Yellow Brick Road?“, fragte Chris Welch im Melody Maker, und er beantwortete sich seine Frage selbst: „Nun, sie ist anders. Eine unterhaltsame Sammlung knackiger Liedchen. Offenbar hat man sich alle Mühe gegeben, sich von den melancholischeren Aspekten zu verabschieden, die Eltons letzten großen Wurf geprägt haben, aber das heißt nicht, dass Bernie Taupin deswegen eher lockere Texte schreibt. Die Texte haben immer noch die bittersüße Martini-Qualität. Insgesamt eine hervorragende Zusammenstellung.“(22)

				Bud Scoppa vom Phonograph Record wiederum war völlig begeistert. „Für einen Künstler mit gewissen Beschränkungen hinsichtlich Gesang, Komposition und Stil macht Elton John verdammt gute Platten“, erklärte er. „Das liegt unter anderem an seiner oft bekundeten Liebe für Rock’n’Roll-Platten und dem damit einhergehenden Bedürfnis, selbst Aufnahmen zu machen, die ihre Kraft aus der historischen Quelle des klassischen Rock’n’Roll beziehen.“(23)

				Auf dem Cover von Caribou posierte Elton in einer Jacke aus Tigerfellimitat und sah damit aus wie eine mickrige Version des Kelloggs-Maskottchens Tiger Tony. Er trug eine übergroße Brille mit rosa getönten Gläsern und einem durchsichtigen Plastikgestell, auf das kleine Röschen gemalt waren. Über seine viel diskutierte Leidenschaft für alberne Brillen sagte Elton: „Ich glaube nicht, dass die Leute meine Platten wegen der Brillen – oder wegen meiner Eier – kaufen! Ich bin sehr froh über Buddy Holly und all seine Kollegen. Es gibt nicht viele Sängerinnen, die Brillen tragen, von Nana Mouskouri einmal abgesehen, nur Bonnie Bramlett und Dory Previn – sie ist wie eine weibliche Ausgabe von Randy Newman.“(24)

				Kaum war dieses Album auf dem Markt, dacht Elton schon wieder an das nächste. „Bernie und ich würden gern ein Konzept­album machen“, erklärte er, „aber darüber müssen wir noch ein wenig nachdenken. Normalerweise beschäftigen wir uns erst dann mit den Tracks, wenn wir an ihnen arbeiten, und wir gehen eher selten nach vorher ausgeklügelten Ideen vor. Das letzte Album, das sauber durchkonzipiert war, war Elton John.“(25)

				Schließlich einigten sich Elton und Bernie auf ein autobiografisches Thema, auch wenn das durchaus riskant war. Würden die Kritiker so etwas nicht für arrogant und selbstverliebt halten? Das fertige Album bekam den Titel Captain Fantastic & The Brown Dirt Cowboy. Taupin zufolge war die Arbeit daran eine völlig neue Erfahrung: „Es ist vermutlich eines der am wenigsten kommerziellen Alben, die wir je gemacht haben, weil es ja ein Konzeptalbum werden sollte. Ich schrieb die Songs chronologisch, und damit stand auch schon die Reihenfolge der Titel fest.“(26)

				Davon abgesehen hatte Elton es sich in den Kopf gesetzt, die Musik für dieses neue Album auf einem Passagierschiff während einer Atlantiküberquerung zu schreiben, als sei er Noel Coward und befände sich im Jahr 1932. Wäre es das Drehbuch eines Films aus den Dreißigern gewesen, hätte er als Fred Astaire auf diesem Schiff Ginger Rogers kennen gelernt. Stattdessen traf Elton eine üppige Opernsängerin mit einem sehr gesunden Appetit.

				Im Juni 1974 gingen Elton und Tony King in Southampton an Bord der S.S. France, die zu einer fünftägigen Überfahrt nach New York ablegte. Elton hatte versucht, den Raum, in dem sich das einzige Klavier an Bord befand, für sich zu reservieren, erfuhr allerdings, dass ihm eine Operndiva zuvorgekommen war. Wenn sie zum Essen ging, huschte Elton schnell hinein und schrieb die Melodien, die sein nächstes Studioalbum ausmachen sollten.

				Nach der Ankunft in Manhattan brachte Tony King Elton ins Record Plant Studio, in dem John Lennon gerade an den Titeln für Walls & Bridges arbeitete, das neben Imagine das einzige weitere Soloalbum war, das zu seinen Lebzeiten je Platz 1 erreichte. An jenem Abend feilte er gerade an „Whatever Gets You Through The Night“.

				Lennon berichtete über die Session: „Ich fummelte eines Abends an den Songs herum, als Elton John zusammen mit Tony King von Apple hereinkam – wir sind ja alle gute Freunde. Er war kaum da, als er schon fragte: ‚Sag mal, kann ich da nicht noch ein bisschen Piano beisteuern?‘ Ich sagte: ‚Na klar, das wäre klasse!‘ Und er legte los. Ich war überwältigt, als ich sah, wie gut er war. Sicher, wir kannten uns ja schon, aber ich hatte ihn noch nie spielen sehen. Ein sehr guter Musiker, ein überragender Pianist. Es hat mich wirklich angenehm überrascht, dass er sich so schnell in einen derart vielschichtigen Track hineindenken konnte und mit all den Rhythmuswechseln zurechtkam. Wir sangen auch zusammen und hatten sehr viel Spaß.“(27) Elton übernahm außerdem den Begleitgesang für Lennons Song „Surprise Surprise (Sweet Bird Of Paradox)“.

				Elton, der große John Lennon-Fan, flippte vor Begeisterung fast aus: „Ein Traum! Ich war echt im siebten Himmel. Er sang zuerst die Leadstimme ein, und ich musste dann den Backgroundgesang beisteuern und mich dabei eben nach der Vorgabe eines anderen Sängers richten. Normalerweise bin ich ziemlich schnell von Begriff, aber dieses Mal dauerte es doch recht lange, weil Lennon eine so seltsame Art der Phrasierung hat. Es war phantastisch, aber man merkte bei so etwas eben auch, was jemanden wie ihn so einzigartig machte. Im Studio sangen wir damals zwei Harmonien ein, die beide auf seinen Leadgesang aufbauten, und das hat mich doch ziemlich viele Nerven gekostet.“(28)

				Da Eltons Vertrag mit MCA demnächst auslaufen würde, war John Reid bereits bemüht gewesen, neue Angebote einzuholen. MCA waren natürlich daran interessiert, ihren Superstar zu halten, und schlugen eine Erneuerung des Vertrags zu weitaus besseren Konditionen vor. Es war ein rekordverdächtiges Angebot: Elton sollte acht Millionen Dollar für fünf Alben erhalten. Einen lukrativeren Deal hatte es zur damaligen Zeit noch nie gegeben. Am 13. Juni 1974 unterschrieb Elton daher erneut bei MCA, und das blieb einstweilen der Stand der Dinge. In einer prahlerischen Geste schaltete John Reid große, einseitige Anzeigen in der New York Times und der Los Angeles Times, um der Welt zu verkünden, dass Elton zurück war und MCA den Zuschlag bekommen hatte. 

				John Reid erklärte: „Damit wollte ich auf ganz schlichte Weise mehrere Statements auf einmal machen – gegenüber der Öffentlichkeit, der Finanzwelt, der Plattenindustrie und auch für mich.“(29) Gleichzeitig war es natürlich ein probates Mittel, um Dick James bis aufs Blut zu reizen.

				Ende Juni und Anfang Juli 1974 waren neue Studiosessions geplant, bei denen neben dem Album Captain Fantastic & The Brown Dirt Cowboy auch verschiedene andere Tracks entstehen sollten, die für die Singles „Philadelphia Freedom“ und „Lucy In The Sky With Diamonds“ vorgesehen waren. Elton lud John Lennon ein, als Gastsänger an seiner Coverversion von „Lucy“ mitzuwirken.

				May Pang zufolge war John von dieser Idee begeistert: „Er sagte: ‚Oh, großartig!‘ Wir fuhren also zum Caribou Studio und hatten dort eine sehr schöne Zeit. Man fühlt sich dort sehr frei. Die Gebäude sind im Stil von Blockhütten gebaut, es gibt ein großes Haus mit Kantine und verschiedene kleinere Unterkünfte. Das Studio liegt 3.000 Meter über dem Meeresspiegel. Elton sagte, wir sollten eine Woche früher anreisen, damit wir uns an die Höhenluft gewöhnen würden, und das taten wir auch. Alle genossen die Zeit dort sehr. Man kann reiten gehen und hat wirklich das Gefühl, auf dem Land, auf einer Ranch zu sein. Ich weiß noch, dass ich eines Tages Jim Guercio auf seinem Pferd vorbeitraben sah.“(30) Während May und Lennon dort waren, nahm die Band auch das von Lennon komponierte „One Day At A Time“ auf, bei dem der Ex-Beatle den Begleitgesang übernahm.

				Zu dieser Zeit war Elton auch daran interessiert, seine Songwritertalente wieder in den Dienst anderer Künstler zu stellen. „Nun, da Bernie und ich die Rechte an unseren Songs selbst besitzen, wollen wir auch gern mit anderen zusammenarbeiten und Songs für andere Musiker schreiben“, sagte er. „Wir haben gerade einen für das neue Album von Roderick Stewart und ein paar für Kiki produziert, und wir wollen auch gern etwas für Etta James oder Ray Charles machen, für Leute, die wir verehren, so wie Dusty Springfield, um die wirklich guten Sänger wieder in die Charts zu bringen.“(31) Rods Aufnahme des John/Taupin-Songs „Let Me Be Your Car“ fand sich auf dem im Oktober 1974 veröffentlichten Album Smiler.

				Elton schrieb außerdem den Song „Snookeroo“ für Ringo Starr, der mittlerweile zu seinen engsten Freunden zählte. Ringo nahm ihn für das Top Ten-Album Goodnight Vienna auf, das später im selben Jahr erschien.

				In dieser Phase seiner Karriere kündigte Elton an, dass er seine musikalische Bandbreite erweitern wollte, indem er einen weiteren Keyboarder für die Konzerte und Studioaufnahmen in seine Band holte. Es sollte jemand sein, der E-Piano, Moog und Mellotron spielen konnte, um den Sound ein wenig mehr auszupolstern. „Als wir in den Staaten waren, hat Gregg Allman uns bei ein paar Titeln unterstützt, und es war faszinierend, welchen Unterschied so ein einziges zusätzliches Instrument machen kann. Wir haben schon lange darüber nachgedacht, aber jetzt sind wir als Band richtig eingeschworen und können auch neue Dinge ausprobieren.“(32)

				Eine andere Sache, die Elton damals sehr beschäftigte, war Rocket Records. Bisher hatte das Label immer noch keinen einzigen echten Hit hervorgebracht und machte Anstalten, sich zu einer echten Katastrophe zu entwickeln. Elton und Rocket Records hatten schließlich die Verträge aller Künstler aufgelöst, mit Ausnahme von Maldwyn Pop und Eltons enger Freundin Kiki Dee, und er suchte nun händeringend neue Talente, um die Firma endlich auf Kurs zu bringen. „Queen und Cockney Rebel haben wir schon abgelehnt, das spricht doch schon mal für unser Urteilsvermögen“, lachte er und fügte hinzu: „Sie verlangten sehr viel Geld, und das konnten wir uns nicht leisten. Ich hätte gern jemanden wie Iggy and The Stooges, aber die haben sich ja leider aufgelöst.“(33)

				Die einzige Künstlerin von Bedeutung, über die Rocket damals verfügte, war Kiki Dee, und auch ihre Platten waren bisher nicht gerade überragend erfolgreich gewesen. „Wir haben uns so viele Bänder angehört und auf diese Weise auch viele Leute entdeckt“, berichtete Elton. „Wir sehen uns viele Konzerte an, und es sind nicht nur die Geschäftsführer, die auf die Suche gehen. Es ist schon seltsam, wie bei einer Familie: Selbst die Sekretärinnen und der Teekocher hören sich um. Neulich waren wir bei einem Konzert von Kiki Dee, und die ganze Belegschaft kreuzte dort auf. Es war faszinierend.“(34)

				Elton und John Reid waren fest entschlossen, einen Hit für Kiki Dee zu produzieren. Sie war ein so offensichtliches Talent und noch dazu ein so angenehmer Mensch, dass die beiden Männer sie sofort in ihren Freundeskreis aufgenommen hatten. Kiki ging zudem auch als Begleitsängerin mit Elton auf Tournee. Ihr zweites Album für Rocket Records trug den Titel I’ve Got The Music In Me. Die Aufnahmen dazu fanden im Electric Ladyland Studio statt, das Jimi Hendrix einst gegründet hatte. Als es jedoch um den Titelsong ging, schien Kiki wie gelähmt. Es war ein Song, der eigentlich laut und voller Energie hätte gesungen werden müssen, aber sie konnte sich offenbar nicht in die richtige Stimmung dazu versetzen. Vielleicht lag es daran, dass die ganze Situation sie ein wenig einschüchterte: Sie stand im ehemaligen Studio von Jimi Hendrix neben der großen Soulsängerin Cissy Houston, am Mischpult saßen Gus Dudgeon und Clive Franks, und Elton John sah ihr zu. Vermutlich wäre jeder in dieser Lage ein wenig verkrampft gewesen.

				„Cissy übernahm zusammen mit zwei anderen schwarzen Sängerinnen den Backgroundgesang“, erinnerte sich Kiki. „Sie hatten phantastische Stimmen. Ich machte einfach zu und verlor total mein Selbstvertrauen.“(35)

				Elton beschloss daraufhin, die spannungsgeladene Stimmung aufzulösen: Er zog sich sämtliche Kleider aus und rannte nackt durchs Studio. 1974 hatten die so genannten „Flitzer“ weltweit gerade Hochkonjunktur, und als sich der Rocket Man so zeigte, wie Gott ihn geschaffen hatte, brach die versammelte Mannschaft – und Kiki natürlich auch – in brüllendes Gelächter aus. Danach war jede Anspannung gewichen, und Kiki sang einen der überzeugendsten Solosongs ihrer ganzen Karriere ein.

				„I’ve Got The Music In Me“ erschien im Sommer 1974 und wurde in den USA ihre bestverkaufte Single, die ihr mit Platz 12 auch den größten Charterfolg brachte. Das gleichnamige Album kam bis auf Platz 38 der Billboard-Charts. Offenbar hatte der Anblick von Eltons nicht gerade elfengleichem, haarigem und nacktem Körper genau den richtigen Ton aus Kiki Dee herausgekitzelt. 

				Elton war damals fest entschlossen, Rocket Records zum Erfolg zu führen. Schließlich kannte er sich in der Branche aus: Er hatte oft genug erlebt, wie Musiker scheinbar phantastische Verträge unterschrieben hatten und dann ohne einen Cent dasaßen, nachdem alle Produktionskosten und sonstigen Spesen von der zunächst so astronomisch erscheinenden Vorschusssumme abgerechnet worden waren. Als abschreckendes Beispiel diente das damals gerade mit Spannung erwartete Soloalbum von Martha Reeves. Sie hatte Motown verlassen und bei MCA unterschrieben, ging dann mit dem brillanten Richard Perry ins Studio und nahm mit ihm ein energiegeladenes Album mit dem Titel Martha Reeves auf. Ein Heer von Gaststars spielte darauf mit, von James Taylor über Billy Preston bis zum legendären Jazzer Joe Sample. Es sollte ein großer Erfolg für Martha werden. Stattdessen avancierte es zum Kultklassiker und enthielt auch eine überragende Coverversion von Van Morrisons „Wild Night“, aber es wurde vor allem wegen der exorbitanten Produktionskosten bekannt und ging als das damals teuerste Album in die Rockgeschichte ein.

				So etwas wollte Elton bei Rocket unbedingt vermeiden: „Heute ist den Bands meist gar nicht klar, dass die Zeiten vorüber sind, in denen man von den Plattenfirmen über den Tisch gezogen wurde. Natürlich werden immer noch Leute ausgenommen, aber das liegt dann meist an alten Verträgen. Aber wenn man einem Künstler 150.000 Dollar für die Produktion eines Albums vorschießt, dann ist doch klar, dass dieses Geld von den Einnahmen, die diese Platte einbringt, erst einmal wieder abgezogen werden muss, bevor die Band mehr Geld von der Plattenfirma erhält.“(36)

				1974 veröffentlichte auch Neil Sedaka sein Debüt für Rocket Records. Er war in den späten Fünfzigern und frühen Sechzigern ein großer Star gewesen und hatte noch immer treue Fans. In den Anfangstagen des Rock’n’Roll hatte er mit Songs wie „Oh! Carol“ (1959), „Stairway To Heaven“ (1960), „Happy Birthday, Sweet Sixteen“ (1961), „Next Door To An Angel“ (1962) und seiner Nummer 1 „Breaking Up Is Hard To Do“ (1962) eine Reihe von Hits verbuchen können.

				Elton hatte Sedaka im Sommer 1974 getroffen, als der in Großbritannien mit „Laughter In The Rain“ gerade wieder durchstartete. Auf Eltons Frage, ob die Platte auch in den USA erscheinen würde, hatte Sedaka frustriert erwidert: „Frag mich nicht! Da drüben halten sie mich für einen Geist.“(37) Tatsächlich herrscht in den USA eine gewisse Wegwerf-Mentalität, was Pop- und Filmstars betrifft – wer gestern noch „in“ war, kann heute schon „out“ sein.

				Nun, Sedaka unterhielt sich damals ja nicht nur mit einem Superstar und Fan, sondern auch dem Chef einer Plattenfirma. Als Elton erfuhr, dass Sedakas neue Aufnahmen in den Staaten nicht einmal erhältlich waren, bot er dem ehemaligen Teen-Idol einen Vertrag mit Rocket Records an. Eine solche Herausforderung hatte Elton sich gewünscht – die Chance, die Karriere eines Künstlers wieder in Gang zu bringen, den er selbst bewunderte. 

				In den nächsten Wochen wurde aus den besten Titeln der letzten drei Alben, die Sedaka in Großbritannien veröffentlicht hatte, eine Compilation mit dem Titel Sedaka’s Back erstellt und auf den amerikanischen Markt geworfen. Zwölf Wochen später stand Neils „Laughter In The Rain“ auf Platz 1 in den USA. Wer hätte gedacht, dass ausgerechnet Neil Sedaka Rocket Records den ersten Nummer-1-Hit bescheren würde?

				In dieser Zeit begannen sich Elton und John Reid ein wenig mit der neuesten Modedroge zu beschäftigen, die im Musikgeschäft gerade enorm beliebt geworden war: Kokain. Gerade für Menschen, die es stets nach neuen Energieschüben und neuen Blickwinkeln verlangte, erschien das weiße Pulver perfekt. Leider ist es auch dafür bekannt, äußerst extreme Stimmungsumschwünge herbeizuführen. Da Reid und Elton beide ohnehin schon recht launische Persönlichkeiten waren, kam es nun zu noch mehr Wutausbrüchen und Streitereien beim berühmtesten schwulen Paar der Rockszene, das heimlich zusammenlebte.

				Wenn er in Interviews nach seinem Drogenkonsum gefragt wurde, tat Elton völlig ahnungslos. „Was ist denn ein Joint?“, fragte er wenig überzeugend. „Ach, eins von diesen Dingern. Ich rauche überhaupt nicht. Ich habe mal versucht, zur Erheiterung meiner Band an einer Zigarette zu ziehen und bin beinahe erstickt. Ich habe nie irgendwelche Drogen angefasst, weder Haschisch noch LSD, obwohl viele Leute glauben, dass ich Kokain nehme.“(38)

				John Reid sagte später über diese Zeit: „Als ich ins Schallplattengeschäft einstieg, bekam ich einen Schreibtisch und ein Schränkchen für die Flaschen mit den harten Sachen. Später nahm ich zwei oder drei Gramm Kokain am Tag. Es war ständig verfügbar. Auf die ganzen Streitereien und Schlägereien damals bin ich nicht stolz. Aber in Schottland, wo ich herkomme, haben wir eine sehr aggressive Lebenseinstellung. Ich dachte allerdings, ich hätte begriffen, dass man mit wohlgesetzten Worten mehr bewegen kann als mit Gewalt.“(39)

				Mary Wilson von den Supremes erinnerte sich daran, dass man Anfang der Siebziger oft Kokain angeboten bekam, wenn man in Hollywood zum Showgeschäft gehörte. „Die besten Partys veranstalteten die Filmproduzenten, und dann wurde meist eine Gruppe ausgesuchter Partygänger eingeladen, sich zu bedienen. Koks wurde serviert wie Champagner, stilgerecht in Sektkühlern. Die ersten Male, die ich auf solchen Partys war, bekam ich gar nicht mit, was sich hinter den verschlossenen Türen abspielte. Es gab sozusagen die allgemeine Party und dann noch die Exklusiv-Veranstaltung, die in einem anderen Zimmer stattfand. Hier gaben die ganz großen Hollywood-Stars ihren Gelüsten nach, und die meisten von uns waren sich nicht darüber im Klaren, welche Gefahren das barg, weil die ganze Szenerie so glamourös war.“(40)

				Im Oktober 1974 begann Elton eine 44 Konzerte umfassende Tournee durch Nordamerika. Zwar machte es äußerlich den Eindruck, dass rund um ihn und die Band alles ruhig und friedlich war, aber es schwelten damals bereits einige Konflikte, von denen die Öffentlichkeit nichts mitbekam. Durch den wachsenden Kokainkonsum und die daraus folgenden Launen von Elton und John Reid kam es immer wieder zu Krach und Ärger.

				Auf dieser Tournee erzählte Elton in einem Interview mit der Chicago Tribune von seinen damaligen Hobbys. „Rod Stewart und ich gehen oft zum Fußball, oder wir gehen essen, in einen Club oder ins Kino. Bernie steht mehr auf Filme als ich, aber ich mochte Der wilde wilde Westen und Tod in Venedig. Das einzige, was ich wirklich nicht ausstehen kann, sind Musicals. Die Vorstellung, dass mitten in einem Film jemand aufspringt und tanzt, ist doch ätzend.“(41) So, so, er mochte also keine Musicals? Und was war dann der Film, in dem er gerade mitgespielt hatte, Tommy? Ein Stück von Tennessee Williams? Aber so war Elton nun einmal – stets voller Widersprüche.

				Während er der Presse unschuldige Geschichten über Filmabende mit Bernie oder Fußballnachmittage mit Rod erzählte, pflegte er durchaus auch andere Hobbys, beispielsweise das Wegschnupfen kleiner Kokainberge in der Gesellschaft seiner Rockstarkumpels. Elton berichtete, dass er sich einmal zusammen mit John Lennon in einer Suite des Sherry Neatherland-Hotels in New York völlig zugedröhnt habe. Als Andy Warhol an die Tür geklopft habe, seien die beiden Briten völlig ausgerastet: „Wir waren komplett zugekokst und völlig paranoid.“ Warhol hämmerte ausdauernd an die Tür, wie Elton sich erinnerte: „John zischte immer wieder: ‚Scheiße! Lass den bloß nicht rein!‘“(42)

				Rund um die vier Auftritte im 18.000 Zuschauer fassenden Forum im kalifornischen Inglewood hatte sich Elton das Strandhaus von Olivia Newton-John gemietet. Beim ersten dieser vier Konzerte wimmelte es im Publikum nur so vor Stars wie Barbra Streisand, Eliza­beth Taylor, Ringo Starr, David Cassidy und Harry Nilsson. Als die Sicherheitskräfte am Ende der Show die begeisterten Fans daran hinderten, beim Finale die Bühne zu stürmen, bekam Elton einen Wutanfall, zählte die Bodyguards aus und brüllte sie an, sie sollten sich „verpissen“.

				In jener Woche, als Eltons Truppe noch in der Stadt war, feierte Clive Banks seinen Geburtstag. Banks war ein junger Angestellter bei Dick James Music, der Elton besonders ans Herz gewachsen war, und Elton beschloss aus reiner Großzügigkeit, in einem schicken Restaurant, dem Chasen’s in Beverly Hills, eine Party für Clive zu veranstalten. Als das Geburtstagskind im Restaurant eintraf, saß Elton am Klavier und spielte „Happy Birthday“. Die Filmkomiker Cheech & Chong waren eingeladen, um ein bisschen für Stimmung zu sorgen, und es kam sogar Fred Astaire vorbei, um Elton schnell hallo zu sagen. Banks war von dem Abend überwältigt.

				Zu den Höhepunkten der Tournee zählte das Konzert, das Elton am 28. November 1974 im New Yorker Madison Square Garden gab. Offenbar hatte er mit John Lennon zuvor eine Wette abgeschlossen, die Lennons Song „Whatever Gets You Through The Night“ betraf.

				„Wir trafen Elton ziemlich regelmäßig“, berichtete May Pang. „Einmal sagte Elton: ‚Pass mal auf, wenn der Song Nummer 1 wird, und ich denke, das wird er, dann musst du zu mir auf die Bühne kommen und ihn mit mir zusammen spielen. Ich bin ja demnächst auf Tournee.‘ Und John sagte: ‚Na klar.‘ Dann wandte er sich an mich und sagte: ‚Er wird aber nicht Nummer 1.‘ Und deswegen ging er auf diese Wette ein. Als der Song dann tatsächlich bis an die Spitze der Charts kam, hieß es dann: ‚Oh verdammt! Das Ding ist echt Nummer 1 geworden! Was mache ich denn jetzt? Elton erwartet, dass ich mit ihm auf die Bühne gehe!‘ Aber Elton war sehr fair und sagte: ‚Wenn du wirklich nicht willst, dann musst du dich nicht verpflichtet fühlen.‘ Aber John meinte: ‚Nein, nein, eine Wette ist eine Wette.‘“(43)

				May war bei dem Konzert im Madison Square Garden dabei. „Ich stand auf der Bühne“, sagte sie lächelnd. „Yoko hatte erfahren, dass John auftreten würde. Na gut, wir wussten nicht, wann sie zur Tür hereinkommen und ihren Platz einnehmen würde, aber sie hatte Elton und John schon Gardenien hinter die Bühne schicken lassen, um ihnen viel Glück zu wünschen. Tony King organisierte das letztlich alles, denn Yoko hatte gesagt, dass sie nicht zu nah an der Bühne, aber auch nicht zu weit ab, zu weit links oder zu weit rechts sitzen wollte. Sie hatte einen Bereich abgesteckt, der für sie in Ordnung war. Irgendwie bekam Tony das auch so hin. Yoko erschien schließlich mit Peter Boyle, Milane und Gary Lajewski, einem Kunsthändler.“(44)

				Aus vielen Berichten über dieses historische Rockereignis geht hervor, dass Lennon vor dem Konzert ziemlich nervös war, weil er schon lange nicht mehr vor einem großen Publikum aufgetreten war. May bestätigte das: „Er gab ja in dieser Zeit überhaupt keine Live-Auftritte. Aber John war ohnehin ein angespannter Typ. Selbst vor einer Aufnahmesession lief er hin und her wie ein Tiger im Käfig.“(45)

				Von ihrem Platz auf der Bühne aus erlebte May hautnah mit, wie Lennon und Elton „Whatever Gets You Through The Night“, „Lucy In The Sky With Diamonds“ und „I Saw Her Standing There“ spielten. „Ich war deswegen mit auf der Bühne, weil jemand ganz nahe bei John sein musste, und deswegen stand ich direkt neben Eltons Klavier. Das war absolut aufregend, weil ich ins Publikum sehen konnte, als ob ich zu den Musikern gehörte. Ich merkte dabei richtig, wie sich der Boden hob und senkte, weil der Fußboden des Madison Square Gardens so angelegt ist, dass er etwas nachgibt und die Bühne in Schwingungen versetzt, wenn die Zuschauer aufstehen oder mit den Füßen trampeln. Es war unglaublich.“(46) 

				Aber auch Elton John war von diesem magischen Auftritt fasziniert. Über Lennon sagte er: „John hatte schon lange nicht mehr auf einer Bühne gestanden und war in dieser Hinsicht im Grunde schon wieder ein ganz normaler Mensch. Als er mit uns im Madison Square Garden ans Mikrofon trat, konnte ich ihm ansehen, dass er dachte: ‚Oh mein Gott, was geht hier ab?‘ Er hatte schon ganz vergessen, wie so etwas war. Der Applaus dauerte bestimmt zehn Minuten, die Musiker hatten Tränen in den Augen, und es war insgesamt ein unglaublich emotionaler Augenblick. Es war überwältigend zu sehen, wie glücklich die Leute darüber waren, dass er wieder auftrat, und es war auch ganz anders als die Reaktionen, die ich normalerweise bekam.“(47)

				Für Elton war es ein phantastisches Konzert. Er hatte seine Mutter Sheila aus London einfliegen lassen, damit sie miterleben konnte, wie ihr Sohn mit John Lennon am Mikrofon stand. Als Elton am Schluss des Konzerts in Tränen ausbrach, schrieb ein Journalist, der Grund dafür sei gewesen, dass Sheila sich im Publikum befand, aber Elton zufolge hatte es überhaupt nichts damit zu tun.

				„Das ist doch albern“, widersprach er. „Ich war so total überwältigt davon, zusammen mit Lennon aufzutreten – wir standen doch alle wie vom Donner gerührt da. Als ich halb durch ‚Don’t Let The Sun Go Down On Me‘ war, das ich immer mit geschlossenen Augen singe, riskierte ich zwischendurch einen kurzen Blick ins Publikum und sah überall die leuchtenden Feuerzeuge. Normalerweise tun die Zuschauer das ja am Ende, wenn man für eine Zugabe auf die Bühne kommt, aber diesmal passierte es einfach mitten in einem Song. Und da fing ich an zu weinen. Mit meiner Mutter hatte das überhaupt nichts zu tun, das ist doch Quatsch. Die Gefühle, die mich überwältigten, gingen vom Publikum aus – und von Lennon, der mir wirklich die Show stahl. Es war phantastisch.“(48)

				Aber der Abend war nicht nur reine Magie und ein Meilenstein für Elton John, er ging auch in die Rockannalen ein – als der letzte Auftritt, den John Lennon jemals gab. 

				Im Anschluss an den Gig fand im großen Saal des Hotel Pierre eine riesige Party für Elton und seine ausgewählten Gäste statt, zu denen Plattenfirmen-Mitarbeiter und Journalisten zählten, aber auch John Lennon und May Pang, Elliott Gould, Angela Lansbury, Neil Sedaka, Andy Warhol und die drei Sängerinnen, die inzwischen als LaBelle bekannt waren: Sarah Dash, Nona Hendryx und Patti LaBelle. Während die Gäste tranken, feierten und sich amüsierten, sorgte das Larry Elgart Orchestra für die musikalische Untermalung in dem luxuriös ausgestatteten Raum, der in Blau und Weiß gehalten und mit goldenen, fliegenden Engelchen dekoriert worden war.

				Ein Reporter des New Yorker berichtete aus erster Hand über diese Veranstaltung: „Auf allen Tischen, auch an Elton Johns Tisch, standen Anemonen und Gläser voller Zigaretten. Elton saß an einem Tisch, und die Gäste sahen ihm beim Essen zu. Er war ganz in Weiß gekleidet und hatte kurzes, blondes Haar. John Lennon versuchte, sich den Weg durch die Menge bis zu diesem Tisch zu bahnen, und das stand überhaupt nicht in Einklang mit unserer Vorstellung von Realität. Demnach hätte es vielmehr so sein müssen, dass sich Elton John bis zu John Lennons Tisch hätte durchdrängeln wollen.“(49)

				Während Elton derart Hof hielt, bahnte sich an anderer Stelle ein kleines Drama an, als Yoko Ono ihren Auftritt auf der Party hatte. „John sah sie“, berichtete May Pang, „wie wir alle, auf dieser Party im Hotel Pierre, und sie sagte ‚Hallo‘ und das war’s.“(50) Aber es war nicht die einzige kitzlige Situation, die es auf diesem Fest gab.

				Zu Eltons Entourage gehörte damals ein gut aussehender, muskulöser, schwarzer Bodybuilder mit Bart, der gerade den Titel „Mr. America“ trug und dafür bekannt war, Dinge gern auf die Spitze zu treiben. Er hieß Jim Morris und war für diese Tournee offiziell als Eltons Bodyguard angeheuert worden. Beim Konzert im Madison Square Garden war Elton für die Zugabe auf Morris‘ Schultern sitzend auf die Bühne gekommen – es war einer der vielen Augenblicke, in denen Elton öffentlich mit seiner Homosexualität kokettierte.

				Die Party war zunächst ein voller Erfolg, und alle schienen sich zu amüsieren. Dann schlug die Stimmung plötzlich um. Die Frau eines New Yorker Diskjockeys nannte Elton vor allen Leuten eine Schwuchtel. Reid war sofort zur Stelle, um seinen Lebenspartner zu verteidigen, und brüllte: „Das ist meine verdammte Party, und du und deine Schlampe von Ehefrau, ihr solltet euch sofort verpissen!“

				Elton schrie aus Leibeskräften: „Ich will euch nie wieder sehen – weder dich noch deine Scheiß-Schlampe! Ihr könnt von Glück sagen, wenn ihr hier ohne einen Kratzer rauskommt!“(51)

				Der Journalist Ed McCormack berichtete später im Rolling Stone: „Der DJ packte seine tobende Frau am Arm und führte sie zur Tür. John Reid folgte ihnen, um sicherzustellen, dass sie auch wirklich gingen, und alle möglichen anderen Leute strömten hinter ihnen in den Flur, weil sie offenbar darauf hofften, auf dieser ansonsten eher ereignislosen Party noch Zeuge einer schönen Schlägerei zu werden. Schließlich erschien Elton am Rand der Menge und bewegte den Zeigefinger hin und her, als wollte Truman Capote einen ganz süßen Don Corleone darstellen.“(52)

				Bevor die beiden unwillkommenen Gäste schließlich gingen, drehte sich die Frau des DJs noch einmal zu Elton um, der inzwischen ziemlich rot im Gesicht war, und rief: „Elton, du hast überhaupt keine Ahnung davon, was man in Amerika unter Spaß versteht!“ Elton brüllte zurück: „Weißt du was, tu mir einen Gefallen und fall tot um.“(53) Was wäre eine Cocktail-Party in Manhattan ohne einen schönen Schuss Theatralik? Mit solchen Aktionen gelangte Elton schnell in den Ruf, die „Drama-Queen“ Nummer 1 in der Rockszene zu sein.

				Der Rolling Stone, bekannt für seine zahlreichen Fehden mit namhaften Künstlern (Billy Joel, Joni Mitchell … die Reihe ist endlos), schien sich nun mehr oder weniger offen der Mission verschrieben zu haben, Elton als Homosexuellen zu outen. Elton und John Reid hatten im Gegenzug versucht, um jeden Preis zu verhindern, dass Mitarbeiter des Magazins auf der Party im Hotel Pierre erschienen. Diese saftige Geschichte fachte die Flammen eines bereits schwelenden Skandals nun mächtig an.

				Trotz der Kommentare der betrunkenen DJ-Gattin behauptete Elton, an dem Abend viel Spaß gehabt zu haben. Er sagte Henry Edwards, der für das schwulenfreundliche Kulturmagazin After Dark schrieb: „Es war ein bewegender Abend.“(54) Nicht einmal diese unangenehme Auseinandersetzung konnte die Freude trüben, die Elton darüber empfand, dass John Lennon bei einem Konzert im Madison Square Garden zu ihm auf die Bühne gekommen war. Für ihn war ein Traum wahr geworden.

				Elton genoss seine Treffen mit Lennon damals sehr: „Tief drinnen war John ein unglaublich netter Kerl, ein großartiger und sehr bescheidener Mensch. In der Zeit, die wir damals zusammen verbrachten, haben wir unheimlich viel gelacht – jedenfalls, soweit ich mich noch an die Treffen erinnern kann. Wenn John in einen Raum voller Leute kam, dann steuerte er nicht gleich auf den größten Star zu, sondern ging überall herum und sprach mit jedem. Er war ein echter Mann des Volkes. Er hat meine Eltern einmal zum Essen eingeladen. Als John zur Toilette ging, nahm mein Vater seine falschen Zähne raus und legte sie in ein Wasserglas. Lennon hat sich bepisst vor Lachen, als er wiederkam.“(55)

				Zu May Pangs liebsten Erinnerungen an die Zeit, die sie mit John Lennon und Elton verbrachte, zählte der Tag, an dem sie und Lennon Eltons Reisekoffer durchstöberten und ein paar der verrückten Kostüme, die Hüte und die Accessoires anprobierten. „John und ich probierten all diese verschiedenen Cowboy-Sachen und den ganzen Kram, den Elton in seinem Hotelzimmer hatte“, berichtete sie. „Die Sachen lagerten in ganz robusten Kisten, wie man sie auch für Instrumente oder Elektronik auf Tournee verwendet, aus Stahl und Aluminium. Es standen drei davon im Zimmer, wir machten sie auf, und sie waren voll mit verrückten Outfits. John und ich haben sie einfach probiert. Es war wie an Halloween – John und ich zogen uns Eltons verrückte Klamotten an und legten uns die durchgeknallten Accessoires um. Es war eine unheimlich lustige Szene!“(56)

				Die Veröffentlichung seines ersten Albums, Empty Sky, lag nun sechs Jahre zurück, und sein erster Charterfolg war fünf Jahre her. Die Zeit für die erste Elton John: Greatest Hits war gekommen. Sie schoss in den USA, in Großbritannien und in Australien schnell auf Platz 1. In Deutschland kam das Album erst im April 1975 in die Charts und erreichte schließlich Platz 43(57) – in den USA dagegen behauptete sich die Compilation vom 30. November 1974 bis zum 1. Februar 1975 auf der Spitzenposition. Die Platte war in jedem Format – als Vinyl-LP, Cassette oder der in den USA beliebten Achtspur-Cartridge – ein Muss für jeden interessierten Rockfan. Als aktuelle neue Single veröffentlichte Elton aber „Lucy In The Sky With Diamonds“.

				Die Aufnahme dieses Beatles-Songs erwies sich als echter Glücksgriff für Elton. Er hatte den Titel bereits beim Benefizkonzert für den FC Watford im Frühjahr 1974 gespielt und war damals von der begeisterten Reaktion des Publikums ganz überrascht gewesen. Als er ihn dann später im Caribou-Studio einspielte und auch noch John Lennon als Begleitsänger gewinnen konnte, bekam seine Fassung eine geradezu magische Qualität. 

				Der Song erreichte in Amerika und Kanada Platz 1, Platz 3 in Australien, Platz 10 in Großbritannien und Platz 31 in Deutschland(58). „Der Erfolg in England hat mich nicht überrascht, aber die Nummer 1 in den USA schon“, sagte Elton. „In England ist Sgt. Pepper ein beinahe heiliges Album – kein anderes ist je so hoch gelobt worden. Es ist sozusagen wie die Bibel. Von daher kannten es natürlich alle Musikhörer – auch die jüngeren Leute, die zu meinen Konzerten kommen. Aber in den USA sah es ja ganz anders aus. Die Leute sind ausgeflippt, wenn ich ‚Lucy‘ anspielte, dabei hatten manche Zuschauer den Titel vorher noch nie gehört. Und das hat mich wirklich umgehauen – die Vorstellung, dass da eine ganz neue Generation Musikfans heranwächst.“(59) Angeschoben durch den Erfolg von „Lucy In The Sky With Diamonds“ verkaufte sich das Album Elton John: Greatest Hits weltweit über zwölf Millionen Mal.

				Die Weihnachtskonzerte in London hatten Elton im Vorjahr so viel Spaß gemacht, dass er im Dezember 1974 erneut einige Gigs ansetzte, die für die britische Musiksendung Old Grey Whistle Test mitgeschnitten und an den Feiertagen ausgestrahlt wurden. Elton eröffnete die Shows mit einem besonderen Gag: Eine lebensgroße Puppe, die mit Plateauschuhen, Sonnenbrille und Hut als Elton John ausstaffiert worden war, wurde mit einem Kabel von der Decke der Halle herabgelassen, schwebte an den Rängen herab und landete auf der Bühne. Dort wurde sie schnell in den Kulissen verborgen, während der echte Elton John in derselben Kleidung auftrat und so den Eindruck vermittelte, er sei gerade wundersamerweise von den Rängen hinabgeflogen. Der Trick funktionierte hervorragend, außer an einem Abend, als sich die Hosen der Puppe an einer Scheinwerferaufhängung verfingen und dem falschen Elton heruntergerutscht waren, als er endlich auf der Bühne gelandet war.

				Im Melody Maker fand Chris Welch nur lobende Worte für Elton. Über die Weihnachtskonzerte im Hammersmith Odeon schrieb er: „Eltons Band ist zu einer wunderbaren Einheit verschmolzen, und durch die vielen Tourneemonate in Amerika hat sie eine unglaubliche Professionalität erlangt. Abgesehen von der Show, den Kostümen und den Spezialeffekten war es aber immer noch Elton selbst, der den größten Eindruck hinterließ, indem er den großen Umfang seiner Stimme und seinen unaufdringlichen Stil nutzte, um eine ganze Skala heraus­ragender Songs zu präsentieren. Es gibt nur wenige Rocksänger, die auf diese Art langfristig die Aufmerksamkeit der Hörer an sich fesseln können oder die einem derart anspruchsvollen Material gewachsen wären, ohne auf vokaltechnische Spielereien zurückgreifen zu müssen.“(60)

				Es war eine überwältigende Show, ganz so, wie Elton es sich auch erhofft hatte. Vor allem aber war die Interaktion zwischen ihm und seiner Band live und im Studio auf ihrem Höhepunkt. Eltons Band wurde als integraler Teil seiner Auftritte betrachtet, und die Namen und Fotos der Musiker fanden sich auf den Innenhüllen seiner Schallplattencover. Elton John zeigte sich in dieser Hinsicht ausgesprochen großzügig – noch. 

				Ein neues Jahr stand vor der Tür, und Elton erklärte überraschenderweise, er sei nun reif für einen Imagewechsel. Er fürchtete, zu vorhersehbar zu werden. Und wie wollte er das ändern? „Ich werde aufhören, Klavier zu spielen“, behauptete er. „Ich werde einen echten Rock’n’Roll-Selbstmord auf die Bretter legen, meine Nudel rausholen und in die erste Reihe pinkeln, bloß, um mein altes, abgestandenes Image loszuwerden.“(61) Mit einer solchen Aktion wäre ihm das sicherlich gelungen.
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						Der Schlüssel zu Eltons Erfolg lag auch in seinen ausgefeilten Tournee-Produktionen, bei denen er seine zahllosen Hits optisch immer wieder beeindruckend umsetzte.

						(Retna Photos/Michael Putland)
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						Der junge Elton wünschte sich stets, sein schüchternes Ich hinter sich zu lassen und zum überlebensgroßen Star zu werden – das ist ihm heute längst gelungen.

						(Retna Photos/Robb D. Cohen)
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						Eltons Idole am Klavier hießen Liberace, Little Richard und Jerry Lee Lewis, die nicht nur mit der Musik, sondern auch mit ausgefallener Show bestachen. Schließlich wurde Elton selbst einer der schillerndsten und verrücktesten Pianisten aller Zeiten.

						(Retna Photos/Michael Putland)
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				In der griechischen Mythologie ist von dem Erfinder Daedalus die Rede, der davon träumte, fliegen zu können, und der für sich und seinen Sohn Ikarus ein paar Flügel konstruierte. Diese Flügel bestanden aus Vogelfedern, die mit Wachs zusammengehalten wurden. Auf ihrem ersten Flug war Ikarus vom Erlebnis des Fliegens und Dahinsegelns so überwältigt, dass er die Warnungen seines Vaters in den Wind schlug und der lockenden, schimmernden Sonne viel zu nahe kam. Die Hitze der Sonne schmolz das Wachs, und Ikarus stürzte ins Meer. 

				Ähnlich begann auch Elton John das Jahr 1975. Wie Ikarus flog er so hoch und schnell, dass ihm der Kopf schwirrte. Und wie der übermütige Ikarus begann Elton inmitten seines Reichtums und seiner Pracht, die Perspektive zu verlieren.

				Im Vorjahr war Elton mit zwei aufeinanderfolgenden Alben auf Platz 1 der Charts gerückt, und er hatte schon wieder ein brandneues Album fertiggestellt, das auf seine Veröffentlichung wartete. Vor kurzem hatte er einen neuen Plattenvertrag in den USA abgeschlossen und er war nun der höchstbezahlte Rockstar der Welt. Er besaß mehrere Häuser, er sammelte Gemälde von Rembrandt, fuhr einen Rolls-Royce und reiste in seinem eigenen Jet von Konzert zu Konzert. In den vergangenen fünf Jahren hatte er Umsätze in Höhe von etwa 75 Millionen Dollar erwirtschaftet. Aufgrund seines neuen Vertrags bekam er jetzt höhere Tantiemen als irgendein anderer Star im Musikgeschäft. Und er hatte eben erst als Headliner im Madison Square Garden gespielt und John Lennon als Gaststar auf die Bühne holen können.

				Aber das Leben hatte auch seine Schattenseiten. Er hatte gerade in seinem ersten Film mitgespielt, er stand Tag und Nacht im Licht der Öffentlichkeit, er nahm jede Menge Kokain (was er gegenüber der Presse verleugnete) und er war schwul (was er ebenfalls in der Öffentlichkeit abstritt). Dazu kam, dass seine Beziehung zu John Reid allmählich bröckelte, seine Band begann ihn zu langweilen, und trotz seiner herkulischen Anstrengungen schien er einfach nicht so viel Spaß zu haben, wie er ihn verdient zu haben glaubte. 

				Irgendwo unter der glitzernden, grellen, strassbesetzten Rockstarhülle des phantastischen Elton John, als den ihn die ganze Welt kannte, hatte der rundliche kleine Teenager Reggie Dwight immer größere Probleme. Es sollte ein Jahr immer größerer Errungenschaften, neuer Karrierehöhepunkte und spannender Herausforderungen werden. Aber Elton begann das Jahr deprimiert, von Selbstzweifeln gepackt und in leicht selbstzerstörerischer Stimmung.

				„Ganz plötzlich war bei mir die Luft raus“, bekannte er. „Im Januar saß ich zwei Wochen nur herum und grübelte. Ich konnte nicht begreifen, wieso ich so deprimiert war. Letztlich musste ich mich einfach der Tatsache stellen, dass ich wohl eine Veränderung brauchte.“(1)

				Elton nutzte verschiedene Interviews in der britischen Presse zur psychologischen Aufarbeitung seiner Probleme. Da er sich nicht an einen Seelenklempner wenden wollte, schienen die Journalisten ein perfekter Ersatz zu sein. „Na ja, ich bin eben selbstzerstörerisch“, erklärte er Caroline Coon vom Melody Maker. „Ich gerate in schreckliche, hartnäckige Depressionen. Da kommt meine verzweifelte Sehnsucht nach Anerkennung durch. Wenn ich in eine solche Stimmung gerate, verbringe ich zuhause zwei Tage im Bett, werde immer niedergeschlagener und frage mich, ob es das alles wert ist und lauter so ein blödes Zeug. Aber ich habe Freunde, die sich toll um mich kümmern. Mein Manager John Reid kann mir dann nicht helfen, weil er eben mein Manager ist und ich gegen ihn kämpfen würde. Aber Muff Winwood oder Tony King rufen immer mal an und fragen: ‚Na, ist die Möbelpolitur mal wieder alle?‘ In diesen Phasen liebe ich es nämlich, Staub zu saugen und zu wischen. Das ist sehr gut für meinen Seelenfrieden. Ich bügele auch sehr gern, das beruhigt mich. Ich gehöre zu den Leuten, die überall die Aschenbecher ausleeren, sie auswischen und wieder hinstellen. Und wenn ich schlecht drauf bin, dann muss nur einer meiner Kumpels anrufen und mich ein bisschen aufziehen, dann geht es mir bald wieder besser.“(2)

				Seine Selbstzweifel äußerte er auch gegenüber Charles Shaar Murray vom New Musical Express in der Ausgabe vom 8. März 1975. Die Veröffentlichung des neuen Albums Captain Fantastic stand bevor, und für Elton bedeutete diese Platte sowohl musikalisch wie auch von der textlichen Ausrichtung her einen großen Schritt zu neuen Ufern. „Jedes Mal, wenn ein neues Album erscheint, mache ich mir Sorgen“, gestand er. „In England hatte ich letztes Jahr nur eine einzige Single in den Top Ten, und das war ‚Lucy‘, aber das hat mich nicht weiter gekümmert, weil die Alben sich sehr gut verkauft haben. Die Selbstzweifel machen mir nicht sehr zu schaffen, denn wenn irgendwas nicht gut war, dann weiß ich das auch und kann dazu stehen.“(3)

				Im Gespräch mit Caroline Coon schilderte er seinen bescheidenen Lebensstil. „Ich weiß, dass ich im Ruf stehe, ein Jetsetter zu sein“, bekannte er, „aber ich habe wirklich nur ganz wenige Freunde im Showbusiness – Ringo, John Lennon und Rod. Sonst kenne ich niemanden. Die anderen Freunde sind aus dem Umfeld des FC Watford oder aber Leute aus dem Musikgeschäft, die ich schon jahrelang kenne. Das Hollywood-Syndrom finde ich grässlich.“(4) Da verbrachte er seine Freizeit mit zwei Ex-Beatles und dem Partylöwen Rod Stewart, und das verstand er unter einem einfachen, normalen Leben? Kein Wunder, dass er allmählich den Durchblick verlor.

				Der Erfolg zehrte inzwischen stark an ihm. 1975 prahlte er: „In den USA könnte ich in den nächsten drei oder vier Jahren allein durch meinen Namen eine goldene Schallplatte bekommen. Wie Pete Townshend schon mal gesagt hat: Ich könnte Ziegelsteine scheißen, und die Leute würden losrennen und sie kaufen.“(5)

				Er stellte das unter Beweis, als er die blasse LP Empty Sky aus dem Jahr 1969 im Januar 1975 erstmals offiziell in den USA veröffentlichte. Das Album kletterte sofort bis auf den Platz 6 der Charts und wurde tatsächlich mit Gold ausgezeichnet – was die Platte allerdings trotzdem nicht nachträglich zu einem Meisterwerk erhob.

				Aber woher kamen die Depressionen, die ihn damals quälten? „Ich weiß es nicht“, behauptete er. „Das habe ich noch nie herausfinden können, und das macht mir ein wenig Sorgen, weil ich eigentlich denke, dass ich sehr viel Glück im Leben gehabt habe. Ich kann richtig gut drauf sein, und dann plötzlich geht es mit meiner Stimmung abwärts. Irgendwie bin ich wohl auf komische Weise ein wenig verrückt, das muss ja wohl so sein – schon allein, weil ich nie aufgebe und immer weitermachen will.“(6)

				Immer wieder kam in seinen Gefühlsausbrüchen der kleine Reggie Dwight durch. Allerdings sagte Elton, dass er nicht mehr verletzt und verärgert war, weil er kein so enges Verhältnis zu seinem Vater hatte aufbauen können. „Als Teenager war ich deswegen sehr verbittert“, erklärte er, „aber inzwischen treffe ich meinen Vater gelegentlich. Und es tut mir wirklich Leid, dass wir uns nie sehr nahe standen. Er hat jetzt vier Kinder, die er sehr liebt, aber ich habe nicht das Gefühl, dass er ein Arschloch ist. Ich wünschte mir einfach, er hätte mich auch so geliebt … Als Kind hatte ich schreckliche Minderwertigkeitskomplexe. Mein Vater war kein Bisschen an mir interessiert, und er war ein Snob, was ich wirklich übel fand. Ich durfte nicht im Garten spielen, weil ich ja eine der kostbaren Rosen hätte zertreten können. Und ich hatte verdammt viel Angst vor ihm. Ich war wie gelähmt, wenn er nach Hause kam. Nur ein halbes Jahr nach der Scheidung von meiner Mutter hat er wieder geheiratet, und in vier Jahren bekamen er und seine neue Frau vier Kinder. Das war der größte Schock in meinem Leben. Das hat mir wirklich wehgetan.“(7)

				Der erste berufliche Schritt im neuen Jahr war Eltons Gastauftritt in einer amerikanischen Fernsehsendung, die damals gerade in aller Munde war. Während Elton die Charts unsicher machte, hatte Cher in den USA für große Schlagzeilen in der Boulevardpresse gesorgt. Als die eine Hälfte des erfolgreichen Duos Sonny & Cher stand sie seit zehn Jahren im Rampenlicht, hatte sich nun aber medienwirksam von ihrem Ehemann und Partner Sonny Bono getrennt. Das wäre vielleicht gar keine so große Sache gewesen, wenn die beiden mit The Sonny & Cher Comedy Hour nicht auch noch eine der erfolgreichsten Shows im amerikanischen Fernsehen moderiert hätten.

				Nach ihrer Trennung gab der Sender ABC Sonny einen Vertrag für die Serie The Sonny Comedy Revue, während Cher zu CBS ging. Sonnys Sendung wurde erstmals am 22. September 1974 ausgestrahlt und wurde, da Cher als Projektionsfläche für seine Späße fehlte, zum Reinfall. Am 29. Dezember 1974 ging die 13. und letzte Folge über den Äther, dann wurde die Show abgesetzt. Einige Wochen später ruhten daher alle Augen auf Cher und ihrer neuen Sendung The Cher Show.

				Cher und ihre Produzenten wussten genau, dass es bei dieser ersten Folge um alles oder nichts ging. Die Sendung musste so überwältigend und großartig geraten und eine derartige Phalanx an Gaststars aufbieten, dass sie beste Einschaltquoten garantierte. Daher verpflichtete der Sender Bette Midler, Flip Wilson und Elton John, und um für eine unvergessliche Optik zu sorgen, arbeitete Cher wie immer mit ihrem Kostümdesigner Bob Mackie zusammen.

				Elton mochte ja gerade nicht in der besten Verfassung sein, aber diese Sendung war eine äußerst gute Gelegenheit, um sich zu präsentieren. Die Quoten der Sendung vom 16. Februar 1975 waren hervorragend, und die Tatsache, dass Eltons Platten sich in den USA gerade wie warme Semmeln verkauften, trug sicherlich mit dazu bei. Am 29. Januar 1975 hatte der Verband der amerikanischen Schallplattenindustrie, RIAA, Eltons Single „Lucy In The Sky With Diamonds“ nach einer Million verkaufter Exemplare mit einer goldenen Schallplatte ausgezeichnet. Am 1. Februar 1975 verlieh der britische Phono-Verband BPI den Alben Elton John: Greatest Hits und Goodbye Yellow Brick Road Platin.

				Elton lernte bei Chers Show Bob Mackie kennen, der ihm eigens für die Sendung passende Kleidung entwarf. Es war der Beginn seiner Zusammenarbeit mit Mackie, der im Verlauf von Eltons späterer Karriere für die unglaublichsten Kostüme verantwortlich sein sollte.

				Mackie: „Je nach der Anzahl der Kostüme gab Cher für ihre wöchentliche Sendung zwischen drei- und zehntausend Dollar aus. Für das Special mit Elton John und Bette Midler belief sich die Rechnung hingegen auf dreißigtausend.“(8)

				Cher war von den Ergebnissen begeistert. Vor der Ausstrahlung der Sendung verkündete sie: „Der Look ist total heiß! Daran ist nichts Ruhiges oder Entspanntes, es ist einfach nur heiß und wird die Leute total umhauen.“(9) Und damit sprach sie nur vom Bühnenaufbau und den Kostümen!

				In der Sendung präsentierte Elton seine jüngste Single „Lucy In The Sky With Diamonds“, diesmal allein. Er trug einen eigentümlichen Hut, der nach Robin Hood im Raumfahrtzeitalter aussah und dementsprechend nicht waldgrün war, sondern aus Silberlamee bestand. Dazu hatte er sich einen riesigen Kragen umgebunden, der ihn wie den Großmeister eines Zaubererordens wirken ließ – wie eine Mischung aus dem Zauberlehrling und LaBelle vom Mars. Bei der Sendung wurde er einmal mit einem Fischaugenobjektiv gefilmt, und durch einen zusätzlichen Kaleidoskopeffekt drehten sich fünf Elton Johns um das eine Bild in der Mitte. An anderer Stelle sang Elton in eher konventioneller Kleidung zusammen mit Cher eine Version von „Bennie & The Jets“ im Duett.

				Während der Show kamen die Stars der Sendung – Elton, Bette, Flip und Cher – zudem zu einem Medley aktueller Charthits zusammen und sangen „Mockingbird“, „Proud Mary“, „Ain’t No Mountain High Enough“ und „Never Can Say Goodbye“. Elton saß dabei an den Tasten eines voll verspiegelten Flügels und trug einen weißen Smoking voller silberner kleiner Glitzerbälle. Auf seinem Kopf thronte ein übergroßer Zylinder, der mit Silber verziert war. Bette trug ein weit ausgeschnittenes, weißes Kleid, dessen passend mit Silber abgesetzter Rock beinahe bis zu ihrem Schoß geschlitzt war. Cher ließ ihr damals noch hüftlanges Haar zur linken Seite hinabhängen, und ihr eng anliegendes Kleid war ebenfalls hoch geschlitzt und zeigte sehr viel Bein. Flip Wilson schritt in einem weißen, silberbestickten Anzug ans Mikrofon und übernahm den gesprochenen Teil von „Ain’t No Mountain High Enough“. Tatsächlich bildeten Bob Mackies Kostüme einen ebenso wesentlichen Teil der Show wie jedes andere Element.

				In seiner Kritik der Sendung schrieb das Nachrichtenmagazin Newsweek: „So viel Glitter und Flitter war im Fernsehen nicht mehr zu sehen, seit NBC eine Sondersendung über Liberaces Kleiderschrank brachte.“(10)

				Die Show war ein solcher Hit und Elton in dieser Mischung aus Musik und Comedy derart überzeugend, dass sich ein Gedanke förmlich aufdrängte: Für jemanden, der seine Musik mit so viel Theatralik präsentierte, musste Las Vegas doch eine optimale Bühne bieten. „Die Leute sagen mir immer: ‚Der nächste logische Schritt für dich ist Las Vegas‘“, berichtete Elton. „Und mir geht dann durch den Kopf: ‚Oh Gott, kapiert ihr es denn gar nicht? Bei mir geht es doch stets darum, dass ich dieses ganze Vegas-Zeug hasse.‘ Das Funkeln und Glitzern ist doch mit einem Augenzwinkern zu nehmen, es ist lustig gemeint. Ich hasse Las Vegas.“(11)

				Als er in einem Interview mit dem Melody Maker wieder einmal nach seinem Liebesleben gefragt wurde, drückte er sich um eine Antwort: „Frauen faszinieren mich, weil es so viel schwerer ist, sie wirklich kennen zu lernen. Frauen sind so durcheinander, so wenig strukturiert, und das finde ich faszinierend. Wenn eine Frau unter den Einfluss der falschen Leute gerät, dann kann sie das völlig ruinieren. Mir fällt keine Künstlerin ein, die den Eindruck vermittelt, in sich zu ruhen und wirklich selbstsicher zu sein. Über Frauen kann man so viel mehr herausfinden als über Männer.“(12)

				Auf die ganz direkte Frage hin, ob er sich nach einer Frau in seinem Leben sehnte, erwiderte er: „Ja, natürlich. Für mich ist es irgendwie leichter, in den USA eine Lady kennen zu lernen. Die Engländerinnen bauen so viele Barrieren auf. Die Amerikanerinnen sind sehr offen und direkt, und das hilft mir, das Eis zu brechen. Ich bin überhaupt nicht der Typ, der auf andere zugeht, sondern eher schüchtern, und ich brauche jemanden, der mir entgegenkommt.“(13)

				Inzwischen hatte Rocket Records seine ersten echten Hits in den Single- und Albumcharts verzeichnen können. 1975 erschien Neil Sedakas Album The Hungry Years, das in den USA bis auf Platz 16 kam und mit Gold ausgezeichnet wurde. Es enthielt zudem die Single „Bad Blood“, die aus der Feder von Elton und Bernie stammte, und bei der Elton im Hintergrund deutlich hinter Neils Leadgesang zu hören war. Als der Song in den USA auf Platz 1 kam, brachte er Sedaka und Rocket endlich auf Siegeskurs.

				Sedaka hatte für The Hungry Years auch seinen alten Hit „Breaking Up Is Hard To Do“ neu aufgenommen, und diese Single erreichte in den USA Platz 8. Damit war Neil der erste Künstler in der Geschichte der amerikanischen Charts, dem es gelungen war, mit ein und demselben Song zweimal in die Top Ten zu kommen – wenn auch in verschiedenen Jahrzehnten.

				Im März 1974 kam die Verfilmung der Rockoper Tommy in die Kinos. Neben Elton spielten Ann-Margret, Jack Nicholson, Oliver Reed, Tina Turner, Eric Clapton, Arthur Brown und natürlich The Who mit – Pete Townshend, John Entwhistle, Keith Moon und Roger Daltrey, der die Titelrolle des taubstummen und blinden Jungen übernahm.

				Eric Clapton war als Rock-Guru in einer Kirchenszene zu sehen, in der eine Gemeinde Heilsuchender eine überlebensgroße Statue von Marilyn Monroe anbetet. In der letzten Sequenz taucht statt Clapton in seiner Rolle plötzlich Arthur Brown auf, der sein Erscheinen wie folgt erklärte: „Als der Schluss dieser Szene gedreht werden sollte, war Eric drogenmäßig viel zu fertig, um am Set zu erscheinen, und deswegen holte man mich. Es ist nur ein kurzer Moment, aber ich bin ganz deutlich im Film zu sehen.“(14)

				Eltons Auftritt als Pinball Wizard war im Grunde ein ausgeklügeltes Musikvideo von gleicher Länge wie der Song. Dennoch war es für ihn eine große Rolle. Mit seinen weißen Hosen, den roten Hosenträgern, einem schimmernd blaugrünen Hemd und der typisch ausgeflippten Brille war er die perfekte Besetzung für den verzogenen Flipperkönig. Regisseur Ken Russell stand bereits damals in dem Ruf, grell übertriebene, schräge Filme zu drehen, und die eigentümliche Geschichte des behinderten Tommy, der ungewollt zum Messias wird, war sicherlich ein gutes Beispiel dafür.

				Die Gala-Premiere für Tommy war ebenfalls eine einzigartige Veranstaltung. Elton, Tina, Pete Townshend und Ann-Margret waren dort, außerdem Andy Warhol, Anthony Perkins und weitere sieben­hundert Gäste. Man traf sich in einem Zwischengeschoss der U-Bahnstation an der 57th Street in New York. Es war ein einzigartiges Ereignis. Am Anfang des abgesperrten Partybereichs wartete eine über zwei Meter lange Skulptur aus Gemüse auf die Gäste: Aus Brokkoli, Blumenkohl, Radieschen und über dreitausend roten Tomaten war der Schriftzug Tommy gebastelt worden. 

				Beim Catering hatte man sich allerdings nicht an Rohkost gehalten, sondern servierte exotische Meeresfrüchte, darunter sechshundert Austern aus Virginia, fünf Hummer von je fünfzehn Kilo aus Neuschottland, fünfundzwanzig Kilo Tintenfisch von den Bahamas und zehn Kilo Königskrabben aus Alaska. Für die Fleischfreunde gab es fünfzig Kilo Roastbeef aus Omaha. Elton war jedoch in erster Linie nicht vom Essen begeistert, sondern von der Tatsache, dass die Party in einem U-Bahnhof von Manhattan stattfand. „Ich habe noch nie in meinem Leben so viel Angst gehabt“, behauptete er anschließend.(15) Er schaffte es trotzdem, einen energiegeladenen Tanz mit Ann-Margret auf die Bretter zu legen und musste zahlreiche Autogramme für die anwesenden Fans schreiben.

				Tommy war damals der verrückteste Rockfilm seiner Zeit, und für Eltons Karriere war es äußerst förderlich, mit dabei gewesen zu sein. Und obwohl der Titel nie offiziell als Single veröffentlicht wurde, lief Eltons „Pinball Wizard“ 1975 weltweit überall im Radio.

				Der Pianist wurde für sein kurzes, aber sehr mitreißendes Filmdebüt sehr gelobt. Der Filmkritiker Leonard Maltin bezeichnete Tommy als „energiegeladene Umsetzung der erfolgreichen Rockoper von The Who, mit herausragenden musikalischen Auftritten von Clapton, Turner und John (der ‚Pinball Wizard‘ singt).“(16)

				Auf privater Ebene kündigten sich 1975 einige Veränderungen an. Elton und John Reid lebten sich allmählich auseinander und wandten sich sexuell zunehmend anderen Partnern zu. Aber auch Bernies Ehe mit Maxine stand vor dem Aus, und Maxine begann eine Affäre mit Eltons neuem Bassisten Kenny Passarelli.

				Für einige von Eltons Freunden ging es in jenem Jahr mächtig aufwärts. LaBelle – Patti LaBelle, Sarah Dash und Nona Hendryx – hatten mit „Lady Marmelade“ einen Riesenhit gehabt, und ihr Album Nightbirds war mit Gold ausgezeichnet worden. Sie stellten die Platte auf einer Europa-Tournee unter anderem in Paris, London und Madrid vor, hatten mit Phoenix aber schon ihre nächste Veröffentlichung in petto. Sie waren in den USA ebenfalls in Chers Show aufgetreten und galten damals als das heißeste Frauentrio des Pop. Als sie nach England kamen, sah sich Elton ihr Konzert natürlich an. 

				Kenneth Reynolds arbeitete auf dieser Tour als Roadmanager für LaBelle. „Elton wurde mir backstage vorgestellt, als er zu Patti, Nona und Sarah hinter die Bühne kam“, berichtete er. „Wir unterhielten uns ein wenig, und ich fand ihn extrem freundlich – so freundlich, dass er mich sogar fragte, ob ich nicht mit ihm nach Hause kommen wollte. Ich war ziemlich beeindruckt, weil er eine Mercedes-Limousine hatte, und ich hatte noch nie eine gesehen, geschweige denn, dass ich mal in einer gesessen hätte. Als wir am nächsten Morgen aufgestanden waren, ließ er mich mit der Limo wieder zu meinem Hotel fahren. Anschließend ging die LaBelle-Tour in den Staaten weiter, und er kam nach Philadelphia, Detroit und Chicago zu den Konzerten. Wir trafen uns jedes Mal dort und hatten eine tolle Zeit miteinander. Danach sah ich ihn nie wieder.“(17) Kenneth war nur einer von vielen gut aussehenden jungen Männern, denen Elton sich in dieser Zeit sexuell näherte.

				Im April 1975 schien Elton allgegenwärtig zu sein. Seine neueste Hitsingle „Philadelphia Freedom“, die unter dem Namen The Elton John Band veröffentlicht wurde, kam in England auf Platz 12, in Deutschland auf Platz 50(18) und in den USA auf Platz 1. Es war der zweite seiner Songs, der auch in den R&B-Charts geführt wurde, wo er bis auf Platz 32 vorrückte, und zudem die sechste Single, die eine goldene Schallplatte erhielt. Zur gleichen Zeit kam Ringo Starrs Doppel-A-Seiten-Single, auf der sich „No No Song“ und „Snookeroo“ befanden, auf Platz 3 in Großbritannien; „Snookeroo“ hatte Elton nicht nur geschrieben, er war auch als Begleitsänger und Pianist auf diesem Track zu hören.

				Dennoch kam Elton mit seinem eigenen Erfolg offenbar nicht zurecht, jedenfalls beklagte er sich in der Presse lautstark darüber. „In Amerika klettert ‚Philadelphia Freedom‘ jetzt schon wieder in den Charts nach oben. Ich wünschte, das verdammte Ding würde endlich in der Versenkung verschwinden. Und ‚Pinball Wizard‘ wird noch totgedudelt. Ich kann gut verstehen, dass ich den Leuten allmählich auf den Wecker falle. In Amerika nervt es mich schon selbst, wie oft ich da im Radio gespielt werde. Das ist ja schon peinlich. Ich staune immer noch über diesen ganzen Erfolg.“(19) Nun, da es ihm gelungen war, sich eine unvergleichliche Karriere aufzubauen, jammerte er vor Journalisten über sein hartes Schicksal, als ob er allen Menschen Leid tun müsste.

				Dabei sah es von außen so aus, als ob es im Leben des Superstars Elton John überhaupt keinen Grund zum Unglücklichsein geben könnte. Er war gerade 28 geworden und wirklich ganz oben angekommen. Er war Popstar, Fernsehstar, Filmstar und einer der größten Konzertmagneten der Welt. Dennoch hatte er den Eindruck, dass irgendetwas in seinem Leben gründlich falsch lief. Und dass das stimmte, zeigte sich erstmals im April 1975.

				Kurz vor seinem Geburtstag gab Elton dem New Musical Express ein Interview und erklärte, dass er und seine Musiker nun offiziell als Elton John Band bezeichnet werden wollten. „Ich habe das Gefühl“, erklärte er, „dass wir im vergangenen Jahr viel stärker zu einer Einheit zusammengewachsen sind. Wir sind zufriedener und haben viel mehr Spaß bei den Konzerten.“(20)

				Aber hatte die Band denn kein Problem damit, dass er nach wie vor der Arbeitgeber war? „Das war schwierig, als wir noch zu dritt waren, Nigel, Dee und ich, weil ich damals der einzige war, den die Presse interviewen wollte. Nachdem wir jetzt aber vier oder fünf Jahre miteinander gespielt haben, haben wir eine enge und sehr spirituelle Beziehung, deswegen finde ich es nur gerecht, dass wir uns jetzt Elton John Band nennen sollten. Es geht nicht nur um mich. Na gut, ich schreibe die Songs, aber bei den Aufnahmen sind wir ziemlich gleichberechtigt.“(21)

				Nach blumigen Aussagen wie diesen hätte man vermuten können, dass Nigel, Dee, Ray und Davey seine besten Freunde waren. Bis er ohne Vorwarnung zwei von ihnen feuerte. Dabei stand die Veröffentlichung von Captain Fantastic & The Brown Dirt Cowboy unmittelbar bevor, auf dessen Cover die ganze Band noch zusammen abgebildet war, einmal davon abgesehen, dass sie auch die Musik maßgeblich geprägt hatte. Außerdem stand die nächste große Konzerttournee an. Wäre es da nicht sinnvoller gewesen, jene Musiker mit auf die Bühne zu nehmen, die am Schaffensprozess einen großen Anteil gehabt hatten? Elton sah das offenbar anders. 

				Dee und Nigel bekamen einen Anruf von Elton und erfuhren so, dass ihre Dienste nicht mehr länger gebraucht wurden. „Ich glaube nicht, dass es Dee oder Nigel besonders gefallen hat“, überlegte Elton. „Aber ich habe mit ihnen nicht darüber geredet, weil man bei solchen Sachen sowieso nie wirklich ehrlich sein kann. Ich wollte einen kompletten Bruch. Es war ziemlich schwierig und traurig, aber wir trennten uns in aller Freundschaft.“(22)

				Welche Gründe hatten Elton, der kurz zuvor noch die große Einheit der Elton John Band beschworen hatte, dazu bewogen, die Hälfte seiner Mannschaft kommentarlos zu feuern? „Ich möchte mir einen meiner lebenslangen Träume erfüllen“, erklärte er. „Ich wollte schon immer mit einer richtig guten Rock’n’Roll-Band spielen. Die alte Band hatte keinen echten Drive, wir haben uns halt so vorangeschleppt.“(23) Nach all den schönen Worten, die er nur wenige Wochen zuvor für seine Band gefunden hatte, holte der launische Elton plötzlich zwei neue Leute an Bord.

				Als Schlagzeuger warb Elton Roger Pope von der Kiki Dee Band ab. Kenny Passarelli wurde der neue Bassist, und für die Tournee ­heuerte Elton zusätzlich seinen alten Freund Caleb Quaye als Leadgitarristen an, den er schon seit ihrer gemeinsamen Zeit bei den Londoner Musikverlagen kannte. Als zweiter Keyboarder stieß James Newton Howard zur Band, und für einzelne Konzerte, beispielsweise den Gig im Londoner Wembleystadion, verstärkte der Gitarrist Jeff „Skunk“ Baxter die Truppe, der ansonsten in den Diensten der ­Doobie ­Brothers stand.

				Elton prahlte lauthals mit seinen neuen Mitstreitern: „Nun, Roger wollte ich mir ohnehin unter den Nagel reißen. Kikis Gruppe war ja innerhalb gewisser Grenzen recht erfolgreich, aber Roger und Caleb haben mehr Aufmerksamkeit verdient. Sie sind beide hervorragende Musiker. Von ihren musikalischen Fähigkeiten her können Caleb und David Johnstone, in gewissen Grenzen auch Ray, einfach alles spielen. Und jetzt, wo Kenny und James mit dabei sind, bin ich tatsächlich der schlechteste Musiker in der Band. Ich werde härter arbeiten müssen als bisher, um mit ihnen mitzuhalten, und das wird dazu führen, dass ich mich verbessern werde.“(24) Auch drei neue Backup-Sänger stießen dazu: Brian und Brenda Russell sowie Donny Gerard.

				Anlässlich der Veröffentlichung von Captain Fantastic fand für 60 Plattenfirmenmitarbeiter und Pressevertreter eine Party im Studiokomplex von Universal in North Hollywood statt, bei der das Album vorab präsentiert wurde. In einem der Vorführsäle der Studios wurde zum einen die Musik gespielt, aber auch das Artwork des Albums als Diashow gezeigt. Zunächst war es so geplant gewesen, erst einmal die erste Seite der Platte laufen zu lassen, dann eine kleine Pause zu machen und anschließend Seite 2 aufzulegen. Doch schon während der ersten Hälfte zeigte sich, dass die Soundqualität grottenschlecht war.

				Als das Saallicht wieder angeschaltet wurde, bekam John Reid einen Wutausbruch. Er packte den Mitarbeiter, der die Abspielgeräte bediente, und fing eine Schlägerei mit ihm an. Der Sohn von Dick James, Stephen, erinnerte sich: „John brüllte diesen Typ an und schrie: ‚Der Sound ist komplett am Arsch!‘ oder so ähnlich. Und daraufhin drehte sich der Mann zu ihm um und sagte: ‚Tut mir Leid, ich tue hier, was ich kann.‘ Aber John hörte nicht auf, ihn zu beschimpfen und wurde dabei richtig gewalttätig: ‚Das ganze Album ist ruiniert, und das ist deine Schuld!‘“(25) Anschließend stürzte sich Reid auf den Toningenieur und schlug ihm die Fäuste ins Gesicht. Andere Anwesende trennten die beiden, und der Techniker verließ das Studio mit blutender Lippe. Allmählich drängten die Probleme rund um das neue Album an die Oberfläche und bewiesen deutlich, dass die einst uneinnehmbare Festung rund um Elton John erhebliche Risse bekommen hatte.

				Elton hatte große Pläne gehabt, wie er Captain Fantastic & The Dirt Brown Cowboy der Öffentlichkeit präsentieren wollte. Er konnte nicht ahnen, dass seine ausgeklügelten Ideen zum großen Tourneeauftakt ebenfalls in einer Katastrophe enden sollten.

				Am 21. Juni 1975 trat Elton bei einem ganztägigen Mammutfestival im Wembleystadion auf. 72.000 Zuschauer hatten sich versammelt, und das Programm war ausgesprochen hochkarätig besetzt. Am Vormittag eröffneten Stackridge, eine der bei Rocket Records unter Vertrag stehenden Bands, die Veranstaltung, und nach ihnen kamen Rufus mit ihrer überwältigenden Soulröhre Chaka Khan auf die Bühne. Im Anschluss spielte der Country-Rocker Joe Walsh, der ursprünglich mit The James Gang bekannt geworden war und später mit den Eagles zu Weltruhm kommen sollte. Am späten Nachmittag dann präsentierten Eltons Freunde von den Beach Boys einen langen und attraktiven Set.

				Das Publikum war immer noch vollzählig und in bester Stimmung; zahlenmäßig hatten sich hier vermutlich mehr Leute versammelt, als viele britische Kleinstädte Einwohner hatten. Zudem befanden sich unter den Zuschauern viele Prominente, beispielsweise die Schauspielerin Candice Bergen, die Tennisspieler Jimmy Connors, Martina Navratilova und Billie Jean King, aber auch Eltons Popstarfreunde Ringo Starr, Paul und Linda McCartney und Harry Nilsson.

				Elton hatte geplant, bei Sonnenuntergang auf die Bühne zu kommen, dann zunächst einmal jeden Song von Captain Fantastic & The Brown Dirt Cowboy in Albumreihenfolge zu spielen und anschließend einige ausgesuchte Hits folgen zu lassen. Nun lieben zwar einige Leute dieses Werk, aber andere halten es für eine bittere, selbstmitleidige Songsammlung, deren einzelne Titel schon kaum zu ertragen sind, von der ganzen Platte gar nicht zu reden. Sie besteht aus langsamen, persönlichen, ichbezogenen Songs, die davon handeln, dass Elton und Bernie einst zwei arme, aufstrebende Künstler waren, die sich sehr gern hatten und schließlich berühmt wurden. Während Elton die Platte für den Höhepunkt seiner Kreativität hielt, gab es viele kritische Stimmen, die sie allenfalls als musikalische Selbstbefriedigung betrachteten, die wohl nur dem Künstler selbst gefallen konnte. 

				An jenem Tag kam der Rockfestival-Faktor erschwerend hinzu. Einerseits ist es ja immer schön, an einem sonnigen Samstag rund um die Uhr Musik zu hören, zu trinken und zu feiern. Andererseits wird das auch schnell ein wenig ermüdend. Und das hatte Elton offenbar bei der Planung dieses Spektakels nicht bedacht.

				Die Beach Boys hatten die perfekten Songs für einen Sommertag geboten. Nun wurde es allmählich Abend, und viele der anfangs sehr begeisterten Zuhörer waren schlicht ein wenig erschöpft und sonnenverbrannt und wurden allmählich unruhig. Nach dem energiegeladenen Gig der Beach Boys, die viele ihrer bekannten Gute-Laune-Hits gespielt hatten, kam erst einmal eine lange Pause, in der die Bühne umgebaut wurde. Schon jetzt verließen ein paar Hundert Zuschauer das Stadion.

				Zum Bühnenaufbau gehörte an jenem Tag ein großes Neonschild mit dem Wort „Fantastic“ als Kulisse, und der Boden wurde mit einem kleinen Wald aus hochgewachsenen Topfblumen bestückt. Doch weder dem künstlichen Dschungel, der schimmernden Neonschrift noch Eltons Begeisterung gelang es, den Funken überspringen zu lassen. Während sich die Band durch die Songs des zähen Captain Fantastic quälte, strömten immer mehr Besucher zu den Stadionausgängen. Zwar war die Steigerung am Schluss von „Someone Saved My Life Tonight“ durchaus mitreißend, aber das Album war erst halb vorbei, und es verabschiedeten sich immer mehr Leute – nicht mehr nur Hunderte, sondern gleich Tausende. Elton spielte zwar engagiert weiter, aber im verbliebenen Publikum kam erst richtig Begeisterung auf, als er die letzten Titel ansagte – „Pinball Wizard“ und „Saturday Night’s Alright For Fighting“. Das Konzert war für den Künstler ebenso eine Enttäuschung wie für die gelangweilten Zuschauer. 

				Eltons Zugkraft hatte in England zweifelsohne gelitten. Die britische Presse äußerte sich in ihren Kritiken des Midsummer Music-Festivals in Wembley entsprechend gnadenlos. Der Melody Maker titelte: „Der Kelch der Beach Boys floss über – Elton durfte das Leergut raustragen.“ 

				Dennoch war Elton damals ein so großer Star, dass seine Fans – vor allem in den USA – sofort in die Läden stürzten, um das neue Album zu erwerben, das sich dementsprechend gut verkaufte. Captain Fantastic & The Brown Dirt Cowboy wurde sogar das erste Album in der Geschichte der Musikindustrie, das in den Charts der großen Branchenmagazine Billboard, Record World und Cash Box von 0 auf Platz 1 durchstartete. Auch in Australien kam die Platte auf Platz 1, in England immerhin auf Platz 2 und in Deutschland auf Platz 22(26).

				Während seine letzten beiden Singles, „Lucy In The Sky With Diamonds“ und „Philadelphia Freedom“, die Spitze der US-Charts erklommen hatten, blieb ihm die Nummer 1 in England weiterhin versagt. Und als „Someone Saved My Life Tonight“ als einziger Song aus Captain Fantastic ausgekoppelt wurde, schaffte er es in den USA zwar bis auf Platz 4, kam in Großbritannien aber nicht einmal in die Top Twenty, sondern blieb auf Platz 22 stehen. Offenbar hatten viele Fans das neue Album in der Hoffnung erworben, sich ein zweites Goodbye Yellow Brick Road zuzulegen, und stattdessen dieses düstere und selbstzentrierte Durcheinander bekommen.

				Rund um die Veröffentlichung tat Elton sein Bestes, um das übergreifende Thema der Platte zu erklären: „Auf dem neuen Album geht es um uns. Wir sind ganz offen und ehrlich, was unsere persönliche Beziehung betrifft, und erzählen auch ganz direkt von den geschäftlichen Dingen, die uns passiert sind. Deswegen sind die Songs insgesamt besser, genau wie mein Gesang, weil ich zu allem auf dem Album einen persönlichen Bezug hatte.“(27)

				Eines konnte Elton jedoch nicht verbergen: Captain Fantastic hatte etwas Kleingeistiges an sich und strotzte vor Ehrgeiz, Schmerz und Enttäuschung. „Ja, es ist ein recht bitteres Album, denn schließlich muss jeder seine Erfahrungen machen“, gab er zu. „Mir fällt niemand ein, der keine unglücklichen Zeiten durchlebt hat und auf dem Weg nach oben nicht übel verarscht worden ist. Aber trotzdem ist es für mich ein fröhliches Album. Ich muss oft lachen, wenn ich an diese unglücklichen Zeiten denke.“(28)

				„Bitter Fingers“ handelte davon, dass sie „kommerzielle“ Musik schreiben mussten, anstatt dem eigenen kreativen Geist freien Lauf zu lassen. „Damals mussten wir echten Müll verfassen“, berichtete Elton. „Wir waren verzweifelt. Wir versuchten es mit jeder denkbaren Kombination und auf jede mögliche Weise. Lange Zeit sind wir wirklich einen selbstzerstörerischen Weg gegangen, indem wir auf die Befehle anderer hörten: ‚Schreibt dies, schreibt das.‘“(29)

				Seinem Neid ließ er hingegen in „Meal Ticket“ freien Lauf. „Darin geht es um Eifersucht und Neid, um die Gefühle, die man hat, wenn man Leute sieht, die im Gegensatz zu einem selbst erfolgreich sind. Ich habe immer verzweifelt darum gekämpft, Erfolg zu haben, und ich war immer total eifersüchtig und gehässig gegenüber allen, die es schon geschafft hatten.“(30)

				Am persönlichsten war aber zweifelsohne der Song, in dem er von den Gefühlen sang, die er Bernie Taupin entgegengebracht hatte. „Ich wusste, dass man mich danach fragen würde, und ich bin froh darüber“, sagte er, als er in der Presse auf „We All Fall In Love Sometimes“ angesprochen wurde. „Ja, Bernie und ich standen uns sehr nahe. Wir waren früher wie Brüder, und ich habe ihn sehr geliebt. Als Kind wollte ich unbedingt Geschwister haben. Ich liebe ihn immer noch sehr, aber jetzt ist er ja verheiratet, und wir sehen uns nicht mehr ganz so oft. Er hat mich auch geliebt. Zusammen haben wir so viele tiefe Täler durchschritten, und in diesen Lebensphasen war er der einzige, den ich meinen Freund nennen konnte. Wir haben einen gemeinsamen Funken und eine Art, Songs zu schreiben, entwickelt, auf die wir immer noch zurückgreifen.“(31)

				Der einzig wirklich eingängige Song dieses sperrigen Albums wurde gleichzeitig auch die einzige Hitsingle: „Someone Saved My Life Tonight“. Darin ging es natürlich um jenen schicksalshaften Abend in den Sechzigern, an dem Long John Baldry, der große „Sugar Bear“, Eltons Kopf aus Linda Woodrows Ofen gezogen hatte. Über die Instrumentierung sagte Elton: „Der Track hat den Beach Boys eine ganze Menge zu verdanken. Ich war und bin immer noch sehr beeinflusst von Brian Wilsons Arrangements und von Carl Wilsons wunderschöner Stimme.“(32)

				Das bizarre Design des Covers von Captain Fantastic & The Brown Dirt Cowboy stammte von den Künstlern Alan Aldridge und Harry Willock, während der charakteristische Schriftzug von Geoff Halpin entworfen worden war. Es fiel zweifelsohne sehr düster und gewöhnungsbedürftig aus: Abgesehen von gezeichneten Eltons und Bernies und den vier damals noch zur Band gehörenden Musikern wimmelten darauf zahlreiche recht schleimig wirkende Fische und Kröten, Kroko­dile und futuristische Geschöpfe herum, die allesamt sehr finster und befremdlich wirkten, wie beispielsweise eine Ratte, deren Augenlider aus Flammen bestanden, oder ein Frosch, der viel zu viele Ringe an seinen Fingern trug. Die Eigentümlichkeit dieses vom Thema her oft kalt wirkenden Albums wurde damit nur noch weiter betont. 

				Natürlich war es Elton, der hier als Captain Fantastic dargestellt wurde, als Keyboard-Held in Stiefeln und Zylinderhut. Bernie war auf der Coverrückseite in einer Glaskugel zu sehen, umgeben von den friedlichen Waldtieren, die er in seinem Reich am liebsten hatte. Den Titel Brown Dirt Cowboy hatte er wegen seiner Vorliebe für den Wilden Westen erhalten, für jene Songs, die Tumbleweed Connection geprägt hatten.

				Das Vinylalbum war mit diversen Beilagen ausgestattet – es gab ein Booklet mit den Texten der Songs, die auf dem Album enthalten waren, aber auch der von „Dogs In The Kitchen“, einem Song, der es gar nicht auf die Platte geschafft hatte, war dort abgedruckt. Illustriert war das Booklet mit zahlreichen alten Fotos von Elton und Bernie, allein oder auch zusammen; Elton hatte auch ein Bild von Sheila und Derf hinzugefügt. Ein zweites Heft zeigte Presseausschnitte und Fotos von Elton mit Bernie, seiner Mutter und seinen Musikern und enthielt auch einen Schnappschuss von Elton mit Patti LaBelle und Cindy Birdsong, der in einem Passbildautomaten aufgenommen worden war, sowie eine Abbildung des Plattengeschäfts Musicland in der Berwick Street 44, in dem Elton früher gearbeitet hatte. Und es gab verschiedene handgeschriebene Notizen, Tagebucheinträge und erste Textentwürfe. Zusätzlich lag noch ein großes, zusammengefaltetes Poster des Albumcovers bei.

				Gus Dudgeon, der sämtliche Hitalben von Elton John produziert hatte, hielt Captain Fantastic für ein echtes Meisterwerk. „Zunächst einmal war die ganze Band musikalisch noch nie zuvor so gut“, erklärte er. „Elton hat noch nie so hervorragend gespielt, und zudem sind es auch noch die besten Songs, die sie je geschrieben haben.“(33)

				Die Presse urteilte allerdings recht uneinheitlich. Manche Kritiker mochten das Album. Andere verabscheuten es. Charles Shaar Murray vom New Musical Express deutete mit dem Daumen ganz klar nach unten: „Captain Fantastic wirkte wie eine Platte, die Elton unbedingt hatte machen wollen, aber es war doch etwas quälend, sie hören zu müssen.“(34)

				Greg Shaw schrieb im Phonograph Record: „Elton und Bernie scheinen eine neue Ebene erreicht zu haben. Nun, da sie sich ihres Erfolges sicher sein können, versuchen sie, bestimmte Erinnerungen zu exorzieren und ein paar alte Rechnungen zu begleichen. Dies ist das Jahr des Elton John, und es mag sich hier durchaus um die Platte handeln, die man rückblickend als richtungweisend für seine Karriere betrachten wird.“(35)

				John Tobler grübelte in ZigZag: „Wenn man die Platte unter dem konzeptuellen Aspekt betrachtet, dann ist es doch verwunderlich, dass gerade die jüngeren Ereignisse in der Geschichte von Elton und Bernie so negative Gefühle heraufbeschwören. Wenn man so viel Erfolg hat, sollte man dann nicht etwas von seiner Bitterkeit verlieren?“(36) Offenbar nicht.

				Jon Landau war im Rolling Stone überraschend freundlich und erklärte: „Erst einmal das Wesentliche. Dies ist eins von Elton Johns besten Alben. Es wird nicht von überbordenden Arrangements und einer ausgefallenen Produktion erdrückt wie Goodbye Yellow Brick Road, das dadurch streckenweise verdorben wurde. Es klingt entspannter als Caribou. Eltons Stimme ist hoch, heiser, beinahe müde. Aber dadurch klingt er persönlicher und intimer als früher. Solange Elton auf jedem Album eine Perle vom Kaliber wie ‚Someone Saved My Life Tonight‘ zu bieten hat, besteht die Chance, dass er wirklich ein paar Leben retten kann.“(37)

				Wayne Robins schwärmte in Creem: „Auf diesem autobiographischen Album verschmelzen der Captain (Elton) und der Cowboy (Bernie) endlich zu der Einheit als Songwriter, auf die sie lange hingearbeitet haben … Zum ersten Mal scheint Elton nicht die Worte eines anderen zu singen. Im sicheren Bezugsrahmen einer Geschichte, die er aus erster Hand erfahren hat (seinem Leben!), gelingt es Taupin, die Rührseligkeit einzudämmen, die in seinen Texten über Hollywood oder den Wilden Westen bisher immer zu stark durchschlug.“(38)

				Ben Edmonds erklärte im Phonographic Record seine starke Abneigung gegen Caribou und Captain Fantastic. „Caribou, das erste Album nach der Beliebtheitsexplosion von Goodbye Yellow Brick Road, enthielt im Vergleich wesentlich weniger einprägsame Melodien. Das mit Platin ausgezeichnete Captain Fantastic hingegen war das erste Album, das sich so anhörte, als ob Elton es eher für sich selbst und nicht für die Radiosender eingespielt hatte, und obwohl eine Nummer-1-Single daraus ausgekoppelt wurde, musste man den Künstler selbst mindestens ebenso interessant finden wie seine Musik, um sich diese Platte komplett erschließen zu können.“(39)

				Auf die Vorwürfe der Presse, dass diese Platte das Produkt reiner Egozentrik sei, erwiderte Elton: „Ich war stets der Überzeugung, ein gutes Album abgeliefert zu haben, und die Kritik, Bernie und ich seien selbstverliebt, verstehe ich nicht. Wir wollten mit den Songs ja nicht sagen, hey, wir sind die Größten. Die Besprechungen gaben mir schon ein bisschen das Gefühl, wir hätten uns etwas arg wichtig genommen. Aber für mich ist es vor allem eine ehrliche Platte, auf der ich eine Menge riskiert habe.“(40)

				Eltons enormer Bekanntheitsgrad bekam einen neuen Schub, als er die Titelseite der Time-Ausgabe zierte, die am 7. Juli 1975 erschien. Allgemein war das Cover dieses renommierten Nachrichtenmagazins eher Staatsmännern wie dem Präsidenten der USA, Königin Elisabeth oder dem Papst vorbehalten, illustrierte wichtige Geschehnisse in der Weltpolitik oder große Katastrophen. Die bunte Cartoonzeichnung des bebrillten Elton auf dem Time-Cover machte deutlich, dass er nun wirklich ganz oben angekommen war. Nachdem die Zeitschrift ausführlich über seine 40.000 Dollar teure Brillensammlung und seine unaufhörlich wachsende Garderobe berichtet hatte, war er in den USA und in der ganzen Welt nicht mehr allein den Rock- und Popfans bekannt, sondern allgemein ein Begriff.

				In besagter Time-Ausgabe hieß es: „Aktuell hat John weltweit 42 Millionen Alben und 18 Millionen Singles verkauft, und neun seiner zwölf Alben haben allein in den USA die Millionenmarke bei den Verkaufszahlen übertroffen.“(41) Der Artikel zeichnete das Bild eines Rockstars in seiner ganzen schillernden Pracht, der das Leben in vollen Zügen genoss. Das emotionale Minenfeld, das nur Millimeter unter der Oberfläche schlummerte, berührte er hingegen nicht. Als die Reporter der Titelstory Elton dabei beobachteten, wie er in London durch die angesagtesten Läden bummelte, dabei unter anderem auch bei Cartier hereinschaute und in wenigen Minuten mehrere tausend Dollar ausgab, porträtierten sie ihn wie einen kleinen Jungen in einem Süßwarenladen. Was sie nicht entdeckten, war die Tatsache, dass er insgeheim eine Linie Koks nach der anderen schnupfte, eine grell gekleidete Klemmschwester war und noch dazu kurz vor einem Nervenzusammenbruch stand. Elton war längst ein Meister der Tarnung geworden.

				Im Juni 1975 kehrte Elton zur Caribou-Ranch zurück, um mit seiner neuen Band das nächste Album einzuspielen. Zur gleichen Zeit waren die Rolling Stones in den USA auf Tournee, und bei ihrem Konzert in Denver kam Elton für einen kleinen Gastauftritt zu ihnen auf die Bühne. 

				Angekündigt wurde er dabei als „Reg aus Watford“. Es regte ihn fürchterlich auf, dass man ihn nicht bei seinem offiziellen Bühnennamen nannte, und die Stones wussten das natürlich. Aber für sie, die ihn noch aus den gemeinsamen Anfangstagen in der Londoner Rockszene kannten, würde er immer Reg bleiben, Elton hin oder her.

				Keith Richards machte später im Rolling Stone ein paar gehässige Bemerkungen über Eltons Auftritt, und Mick Jagger behauptete: „Wir hätten ihn von der Bühne werfen sollen, aber das haben wir nun doch nicht gemacht.“ Elton war Berichten zufolge außer sich vor Wut, dass die Stones ihn in aller Öffentlichkeit derart brüskierten. Auch heute noch fragt der ehemalige Stones-Bassist Bill Wyman, wenn man ihn auf Elton John anspricht: „Du meinst Reg Dwight aus Watford?“(42)

				Die Aufnahmesessions von Rock Of The Westies standen im Zeichen hemmungslosen Kokain- und Alkoholgenusses. „An diese Zeit habe ich nur noch eine nebulöse Erinnerung, weil wir uns damals auf dem Höhepunkt unserer selbstzerstörerischen Phase befanden“, meinte Bernie Taupin später. „Der Jack Daniels floss in Strömen, und das Koks wurde direkt vom Mischpult geschnupft, aber irgendwie bekamen wir die Platte trotzdem fertig. Wie die Sessions verliefen, weiß ich überhaupt nicht mehr, und ich denke, dass es allen in der Band genauso geht, aber es hat sich trotzdem irgendwie gelohnt. Glücklicherweise sind wir heute alle noch am Leben.“(43)

				Am 9. August moderierten Elton John und Diana Ross die Fernsehübertragung von The Rock Music Awards aus dem Santa Monica Civic Auditorium. Zu den Nominierten zählten auch Eltons Freundinnen von LaBelle. Ihr Song „Lady Marmelade“ war in vier Kategorien aufgeführt, und Sarah, Nona und Patti konnten schließlich die Auszeichnung für die beste R&B-Single mit nach Hause nehmen. 

				Sarah Dash erinnert sich, dass Elton ihnen gegenüber stets sehr herzlich war. „Es ist einfach schön, jemanden wie Elton zu kennen“, sagte sie. „Er war schon immer ein wirklich cooler Typ. Viele andere Künstler, die ich auch schon lange kenne, haben sich im Lauf der Jahre sehr verändert, aber Elton ist einfach total nett und wir haben viel Spaß, wenn wir uns treffen. Er ist keiner von denen, die auf den Hollywood-Trip gegangen sind. Er ist heute noch genauso charmant wie damals in den Sechzigern, als er unser Pianist war.“(44)

				Am 25. August 1975 kehrte Elton für sechs Konzerte ins Troubadour von Los Angeles zurück, die unter dem Motto „Five Year Anniversary“ daran erinnern sollten, dass seine Karriere hier fünf Jahre zuvor richtig in Schwung gekommen war. Es erschien damals eine gute Idee, und es wäre vielleicht noch eine bessere gewesen, wenn er diesen Anlass mit Nigel und Dee zusammen gefeiert hätte – aber das war ja leider nicht möglich, da er die beiden gerade erst gefeuert hatte. Stattdessen brachte er seine neue, größere und lautere Band auf die Bühne eines Clubs, der bestenfalls als winzig bezeichnet werden konnte. 

				Einerseits waren die Shows sehr erfolgreich. Obwohl ein Ticket stolze 250 Dollar kostete, waren sie komplett ausverkauft, und für das Jules Stein Eye Institute an der University of California in Los Angeles, für das ein Teil der Eintrittsgelder verwendet werden sollte, kamen 150.000 Dollar zusammen. Unter den Zuschauern waren zudem zahlreiche Prominente, beispielsweise Cher, Tony Curtis und sogar Mae West. 

				Aber gerade jener Kritiker, der im August 1970 noch mit großem Trommelwirbel Eltons Ankunft in der Musikszene angekündigt hatte, sang inzwischen ein anderes Lied. Robert Hilburn schrieb in der Los Angeles Times: „Der Gedanke, Elton noch einmal im Troubadour zu erleben, hat große Erwartungen geweckt, und um die Tickets wurde geradezu gekämpft. Aber als er dann auf die Bühne kam, war es beinahe eine Enttäuschung. Er war von dieser großen Band begleitet, die in dem kleinen Raum beinahe betäubend laut war, die Leute drängten sich eng gegen die Bühne, und mit all den Promis und Stars im Publikum wirkte die ganze Veranstaltung sicherlich überwältigend, hatte aber die Magie verloren.“(45)

				Obwohl Elton weiterhin britischer Staatsbürger war, verdiente er Millionen von Dollar in den USA. Dieses Geld musste in dem Land versteuert werden, in dem er es eingenommen hatte, und wenn er die Summen dann anschließend auf sein britisches Konto überwiesen hätte, wären in Großbritannien möglicherweise ein zweites Mal Steuern angefallen. Elton verlegte sich daher auf verschiedene Strategien, um möglichst viel von seinem Geld behalten zu können. Dazu gehörte, dass er mehr Zeit als Ausländer mit Aufenthaltsgenehmigung in den USA verbrachte. John Reid klügelte einen Plan aus, nach dem Elton für einige Monate in Los Angeles blieb, sich dort ein Haus einrichtete und seine amerikanischen Dollar vor Ort ausgab.

				Für Elton wäre es zwar ebenso sinnvoll gewesen, ein Haus zu mieten, aber er entschied sich dafür, gleich eins zu kaufen. Das Anwesen lag im Benedict Canyon in Beverly Hills, kostete eine Million Dollar und war im maurischen Stil erbaut. Zwar hatte das Haus eine schillernde Vergangenheit, aber es machte einen düsteren, isolierten Eindruck, und die Wände waren sehr konservativ mit Holz vertäfelt.

				„Ursprünglich gehörte das Haus einmal dem Stummfilmschauspieler John Gilbert“, erklärte Elton, als er von seiner Neuerwerbung erzählte. „Dann zog Greta Garbo ein. Sie ließ sich einen kleinen Pavillon im Garten bauen, in dem sie schlief, wenn es regnete. Und sie ließ auch einen Wasserfall konstruieren, sodass sie immer das Geräusch plätschernden Wassers hören konnte. Anschließend gehörte das Haus Jennifer Jones und David O. Selznick, und man nannte es das Orgien-Haus. Im Bad war eine Falltür eingebaut, durch die Gilbert die Damen, die er zu sich einlud, direkt in das darunter liegende Schlafzimmer schubsen konnte.“(46)

				Als Elton sein neues Domizil bezog, hatte John Reid geschäftlich in London zu tun, und daher war Captain Fantastic im Benedict Canyon eine Weile sich selbst überlassen. Wie im Four Tops-Song „Seven Rooms Of Gloom“ saß Elton also allein in dem großen Haus, und es dauerte nicht lange, bis ihm die Decke zumindest im übertragenen Sinne auf den Kopf fiel.

				Abgesehen von der Einsamkeit und der Tatsache, dass er plötzlich nichts zu tun hatte, führten in Eltons Umfeld in den Wochen zwischen August und Oktober weitere Ereignisse dazu, dass er allmählich paranoid wurde und sich zunehmend allein und bedroht fühlte. Zunächst einmal wohnte er nun gar nicht weit von dem Haus entfernt, in dem im Sommer 1969 die Schauspielerin Sharon Tate und ihre Freunde von Charles Manson und seinen Anhängerinnen ermordet worden waren. Hollywood hatte sich von dieser entsetzlichen Bluttat noch immer nicht erholt. Außerdem grenzte Eltons Grundstück an das Anwesen von Alice Cooper, und wenn der Sänger zu Hause war, zog er oft bedrohlich aussehende, im Grufti-Stil gekleidete Fans an. Und schließlich wachte Elton eines Nachts einmal auf, und eine fremde junge Frau saß auf seinem Bett und erschreckte ihn beinahe zu Tode. Offenbar war sie ohne weiteres an Eltons Sicherheitsvorkehrungen vorbeigekommen und hatte das Haus unentdeckt betreten. Zwar war sie nur ein harmloser Fan und wurde schnell wieder aus dem Haus komplimentiert, aber Elton begann sich zunehmend darum zu sorgen, was geschehen könnte, wenn wirklich einmal ein Verrückter bei ihm einbrach und ihm etwas Böses wollte.

				So entsetzt er über den Zwischenfall war, hatte er aber seinen Humor nicht ganz verloren, wenn er von der eigenen Paranoia erzählte. „Das gute alte L.A.“, lachte er. „Es gibt in dieser Stadt wirklich ziemlich durchgeknallte Leute wie Charles Manson. Das Gefühl habe ich bisher in keiner anderen Stadt gehabt, nicht einmal in New York. Dort sind sie anders durchgeknallt, eher gerade heraus: ‚Los, her mit deiner verdammten Kohle.‘ Ich möchte wirklich keinen Ritualmord erleben. Deswegen lasse ich meinen Pavillon gerade zu einem maschinengewehrbestückten Geschützturm umbauen.“(47)

				Aber auch wenn er gegenüber Los Angeles derart zwiespältige Gefühle hegte, wohnte er offenbar doch gern dort. „Zunächst einmal ist es praktisch“, erklärte er. „Hier schlägt das Herz der Musikindustrie, und wenn ich will, kann ich in nur einer Stunde in Phoenix Tennis spielen oder in San Francisco sein. Davon abgesehen war es der erste Ort in den USA, den ich bereist habe, und deswegen ist es für mich so eine Art Zuhause. Ich trete gern anderswo in den USA auf, aber ich wohne am liebsten hier.“(48)

				Alice Cooper hat an seinen Nachbarn Elton John einige vergnügliche Erinnerungen: „Eines Tages machte er bei sich zuhause einen Garagenflohmarkt. Das muss man sich mal vorstellen, ein Garage Sale bei Elton John! Er verkaufte zum Beispiel Plateauschuhe. Nun gab es ja normale Plateauschuhe und Eltons Plateauschuhe, die dreizehn Zentimeter lange Absätze hatten. Sie waren nicht in meiner Größe, aber mein Vater, der Prediger ist, war mit mir zusammen dort, und ihm passten sie. Er kaufte sich ein Paar, und ich fragte: ‚Was willst du damit machen?‘ Er antwortete: ‚Ich weiß noch nicht genau, aber ich werde sie in eine meiner Predigten einbauen, und dann werde ich darauf hinweisen, dass ich Elton Johns Schuhe trage!“(49)

				Damals arbeitete Sharon Lawrence in dem Büro, das Rocket Records in Los Angeles eingerichtet hatten. Eines Tages bekam sie um drei Uhr früh einen panischen Anruf von Elton. Offenbar war John Reid nicht bei ihm, und Elton bettelte, sie solle zu ihm nach Hause kommen, er wolle ein wenig reden. Lawrence versprach, am nächsten Tag bei ihm vorbeizuschauen. Als sie dort ankam, traf sie auf einen recht zerzaust aussehenden Elton, der sich wie ein neurotisches Wrack aufführte. Er bestand darauf, Lawrence vorab die Aufnahmen von Rock Of The Westies vorzuspielen, das im Oktober in die Läden kommen sollte. Sie erinnerte sich, wie Elton darauf drängte, dass sie sich möglichst positiv über die Platte äußern sollte. 

				„Er schien wegen Rock Of The Westies wirklich in Panik zu sein. Er spielte es in voller Lautstärke ab. Dabei saß er da, starrte mich an und wartete darauf, dass ich bewundernd sagte, wie toll es sei. Ich fand es nicht toll, aber ich behauptete es trotzdem, weil er diese Bestätigung so dringend zu brauchen schien. Während ich noch bei ihm war, kehrte John Reid zurück. Da begriff ich, dass Elton deswegen so ausgerastet war, weil John weggegangen war, und er hatte mich zu sich gerufen, um zu zeigen, dass er auch ohne John zurechtkam, so von wegen: ‚Da siehst du mal, auch andere Menschen kümmern sich um mich.‘“(50)

				Lawrence war der Überzeugung: „Zum Teil liebte und schätzte er seinen Erfolg, aber ein anderer Teil in ihm schien alles Mögliche anstellen zu wollen, um seine Karriere zu zerstören. Das habe ich auch schon bei anderen großen Stars erlebt, dass sie plötzlich absichtlich große Risiken eingehen, obwohl sie wissen, dass alles für sie auf dem Spiel steht. Als ob sie ganz bewusst sagen wollten: ‚Kann ja sein, dass mich die Leute lieben, aber wie sehr lieben sie mich denn? Wie weit kann ich gehen, ohne dass man es mir übel nimmt?‘ Elton und John Reid waren sich in dieser Hinsicht sehr ähnlich. Sie hatten beide etwas in sich, das sie immer wieder dazu brachte, an die äußersten Grenzen zu gehen.“(51) Es war ein klassischer Fall manisch-depressiven Verhaltens, das durch den exzessiven Kokainmissbrauch stark verschlimmert wurde.

				Die Beziehung zu seinem Partner schien Elton zudem auch nicht mehr glücklich zu machen. „Ich fühlte mich trotzdem einsam“, bekannte er. „Ich spürte unglaubliche Energie und Leidenschaft in mir, aber in meinem Leben gab es nichts außer der Musik. Das ist natürlich auch etwas Tolles, aber ich fühlte mich eben oft einsam.“(52)

				Im Oktober 1975 ging es mit seiner Karriere weiter aufwärts, und Elton blieb auch nicht mehr für längere Zeit allein. In jenem Monat erschien sein neues Album, er war für zwei ausverkaufte Konzerte im Dodger Stadion von Los Angeles gebucht, und er sollte seinen eigenen Stern auf dem Hollywood Boulevard bekommen. Außerdem war mit Rock Of The Westies das letzte Studioalbum für DJM Music abgeschlossen. Abgesehen von einem Live-Album und einer zweiten Greatest Hits – Compilation würde er, sobald dieser Vertrag auslief, nicht mehr länger verpflichtet sein, zwei komplette Alben pro Jahr abzuliefern. Elton hätte froh und glücklich sein sollen. Doch die schwelende Depression, der große Druck, unter dem er stand, und der enorm gestiegene Kokainkonsum sorgten für ein tief empfundenes Unglücksgefühl, das ständig unter der Oberfläche zu lauern schien. Aber dennoch, wer hätte ahnen können, dass er sich ausgerechnet eine triumphale Woche für seinen nächsten Selbstmordversuch aussuchen würde?

				Zunächst erschien im Oktober Rock Of The Westies. In den USA wurde es das zweite Elton John-Album, das in den Charts von Billboard, Record World und Cash Box von 0 auf 1 kletterte, in Deutschland kam es auf Platz 33.(53) Die erste Singleauskopplung, „Island Girl“, erreichte in den USA Platz 1, Platz 14 in Großbritannien und in Deutschland Platz 42.(54)

				Nach Captain Fantastic & The Brown Dirt Cowboy, das erklärtermaßen ein Konzeptalbum mit einer fortlaufenden Geschichte gewesen war, schien Rock Of The Westies das absolute Gegenteil zu sein und wirkte wie eine Patchworkdecke aus Eltons früheren Erfolgen und erprobten Songwriting-Formeln. Neben dem Calypso „Island Girl“ gab es mit „Feed Me“ einen Ausflug in den Progressive Jazz beziehungsweise Rock und wieder einmal einen Bernie Taupin-Song über den Wilden Westen: „I Feel Like The Bullet (In The Gun Of Robert Ford)“.

				Zu den packendsten Titeln zählte der erste Track, „Medley (Yell Help/Wednesday Night/Ugly)“, auf dem LaBelle als Backgroundsängerinnen zu hören waren. Für sie war es ebenfalls ein sehr erfolgreiches Jahr gewesen – ebenso wie ihr ehemaliger Klavierspieler hatte auch das Soul-Trio vor kurzem an der Spitze der US-Charts gestanden. Es war eine großartige Idee, sie bei diesem Album um Unterstützung zu bitten. 

				Beachtenswert war jedoch auch ein weiterer Gastauftritt auf dieser Platte: Die Begleitsängerin Ann Orson wurde bei verschiedenen Titeln genannt. Kritiker und Rockjournalisten fragten sich, wer diese unbekannte Frau sein mochte, und erwähnten sie in ihren Plattenbesprechungen. Es handelte sich jedoch um niemand anders als um Elton selbst, der wieder einmal unter einem seiner vielen Decknamen aktiv war.

				Die Kritiken zu Rock Of The Westies fielen sehr gemischt aus. Mit Goodbye Yellow Brick Road hatte Elton die Messlatte selbst so hoch gelegt, dass jedes Album, das er in den Siebzigern veröffentlichte, unweigerlich damit verglichen wurde. Ben Edmonds warnte Rockfans im Phonograph Record: „Wer eine zweite Goodbye Yellow Brick Road erwartet, wird von Rock Of The Westies vermutlich enttäuscht sein. Die Singleauskopplung ‚Island Girl‘ zählt zu den am wenigsten überzeugenden Radiosongs, die er je veröffentlicht hat.“(55)

				Charles Shaar Murray vom New Musical Express verabscheute die Platte geradezu. „Elton hat in letzter Zeit ziemlich viele Alben herausgebracht. Die letzten lassen deutliche Ermüdungserscheinungen erkennen. Rock Of The Westies wird zweifelsohne, ehe man es dreimal umgedreht und bis hundert gezählt hat, in allen Hitparaden der Welt auf Platz 1 geklettert sein, aber seine Substanz ist so klapprig, dass es in sich zusammenfällt, wenn man es ein bisschen heftiger anpustet.“(56)

				Die zwei ausverkauften Konzerte, die Elton John am 25. und 26. Oktober 1975 gab, waren nicht nur an sich ausgesprochen erfolgreich, es waren noch dazu die ersten Rockkonzerte, die im Dodger Stadion stattfanden, seit die Beatles dort 1966 aufgetreten waren. Damals, auf dem Höhepunkt der Beatlemania, war es zu Ausschreitungen gekommen, und daraufhin waren Rockveranstaltungen im Stadion eine Weile verboten worden. Nun hatte man den Betreibern versichert, dass Elton Johns Publikum normalerweise nicht zu extremen Reaktionen neigte und dass für die beiden Shows eine ganze Reihe langsamer Balladen vorgesehen waren, bei denen die Besucher vermutlich ruhig dasitzen und zuhören würden, anstatt die Sitze aus ihren Verankerungen zu reißen. 

				Die beiden Gigs bildeten den Abschluss einer kurzen, 15 Konzerte umfassenden US-Tournee mit der neuen Band, in deren Rahmen Elton auch in Oakland und Las Vegas spielte. In seiner Kritik über das Konzert in Vegas bemerkte Ben Edmonds vom Rolling Stone, dass der Sänger nun vor allem die Musik für sich sprechen ließ. Es gab weniger Showelemente als zuvor, die Betonung lag stärker auf den Songs. Edmonds schrieb: „Zum ersten Mal seit langer Zeit gab es ein Elton John-Konzert ohne schillernde Effekte, und Elton und die Band kamen bei diesem Gig seiner Rock Of The Westies-Tour völlig ohne die Leuchtreklamen, sternenübersäten Keyboards und Pfauenkostüme früherer Shows aus. An diesem Abend gab Elton seinen Fans alles, was sie wollten.“(57)

				Rund um die Auftritte in Los Angeles herrschte zusätzliche Spannung, weil Elton in derselben Woche in Hollywood offiziell seinen Stern enthüllen durfte, der direkt vor dem berühmten Grauman’s Chinese Theater auf dem Pflaster des Hollywood Boulevard eingelassen worden war. Es sollte eine ausgesprochen aufregende Woche werden, und Elton hatte bereits eine Boeing 707 gechartert, um eine erlesene Gruppe von Gästen zu diesen großen Ereignissen einzufliegen. Dazu gehörten die gesamte Belegschaft seines Londoner Rocket Records-Büros, seine Eltern Sheila und Fred, John Reids Eltern, der Fußballer Rodney Marsh, der Talkshow-Moderator Russell Harty und eine Filmcrew von London Weekend Television. Außerdem ließ er seine geliebte Großmutter Ivy anreisen.

				Im Flugzeug saßen zudem Eltons enge Freunde Nannette Newman und Bryan Forbes, der soeben die Dreharbeiten zur Originalverfilmung des beklemmenden Romans von Ira Levin, Die Frauen von Stepford, abgeschlossen hatte, die 1975 erschien (und der späteren Neuauflage deutlich überlegen blieb). 

				Eltons Partygäste wurden im Westwood Holiday Inn untergebracht, und Elton kam für sämtliche Kosten auf, die dort während ihres Aufenthalts entstanden. Er hatte zudem einen Ausflug nach Disneyland organisiert und plante eine Party auf John Reids zwanzig Meter langer Yacht. Elton hatte seinem Partner das Boot zum Geburtstag geschenkt, und Reid hatte es passenderweise Madman getauft.

				Am 21. Oktober fand die große Stern-Enthüllung vor dem Grauman’s Chinese Theater statt. Für Eltons Eltern war es ein besonders bewegender Moment, und es hatten sich fünf- bis sechstausend Schaulustige eingefunden, die Captain Fantastic live und in Farbe sehen wollten. Die Fanmassen drängten derart heran, dass der Hollywood Boulevard eine Weile gesperrt werden musste. Elton enttäuschte die Scharen seiner Bewunderer nicht.

				Um die Menge ein wenig im Zaum zu halten, kam ein Mitarbeiter der Handelskammer ans Mikrofon und erklärte: „Liebe Leute, wenn wir jetzt alle ein wenig leiser wären, dann könnten wir auch verstehen, was Mr. John uns zu sagen hat, wenn er hier ankommt.“ Elton traf pünktlich um zwölf Uhr mittags vor Ort ein, in einem grünen Satinanzug, der über und über mit Filmstar-Aufnähern dekoriert war, und er fuhr dabei in einem Golfwagen, dessen vordere Scheinwerfer die Form einer Krawatte hatten. „Hiermit erkläre ich diesen Supermarkt für eröffnet“, erklärte er, als er durch das Spalier jubelnder Fans schritt und die Gehwegplatte mit seinem Stern enthüllt wurde. Mit lauter Stimme versuchte Elton, sich gegen den starken Wind Gehör zu verschaffen, als er sagte: „Eins kann ich euch verraten, das hier ist viel aufregender als ein Konzert! Ich wohne ja nicht nur in L.A., ich wohne auch noch in England, und als Brite bin ich sehr stolz, dass mir dieser Stern verliehen wurde.“(58)

				Als nächstes standen die beiden Konzerte im Dodger Stadion auf dem Programm. Bob Mackie hatte Elton extra für diese Auftritte ein Kostüm geschneidert, das wie die Trikots der Los Angeles Dodgers aussah, aber über und über mit Pailletten und Perlen bestickt war und derart geschmückt auch die Nummer 1 und seinen Namen auf dem Rücken zeigte. Auf dem Kopf trug er natürlich eine Baseballmütze der Dodgers, ebenfalls aufwändig bestickt. Bei diesen beiden Gigs spielte Elton vor mehr als 100.000 Menschen.

				Nach den Auftritten bemerkte Bryan Forbes, dass Eltons Hände bluteten, weil der Pianist so hart auf die Tasten schlug, dass die Haut seiner Fingerkuppen aufplatzte. Dennoch waren die beiden Stadion-Shows für Elton ein phantastischer Triumph – auch wenn der Stress rund herum den emotionalen Druck auf ihn noch weiter verstärkte.

				Im Anschluss an diese Konzerte entspannten sich Familie und Freunde gerade am Swimmingpool von Eltons Haus in Beverly Hills, als der Hausherr in einem Frotteebademantel zu ihnen herauskam und erklärte: „Ich habe 85 Valiumtabletten geschluckt. In einer Stunde werde ich tot sein.“ Mit diesen Worten sprang er vor den Augen der entsetzten Anwesenden in den Pool. Caleb Quaye berichtete, dass der eilends herbeigerufene Notarzt Elton den Magen auspumpte. Nach dem selbstmörderischem Abgang ihres Enkels in den Pool bemerkte Oma Ivy nonchalant: „Tja, dann müssen wir jetzt wohl nach Hause fahren.“(59)

				Eltons Mutter sprach später von „einer ganz, ganz schrecklichen Zeit. Ich möchte so etwas nicht noch einmal miterleben müssen. Es ist einfach schlimm, wenn man mit ansehen muss, dass ein geliebter Mensch so unglücklich ist. Es gab natürlich Drogen, auch wenn er das immer vehement abgestritten hat, aber ich bin doch nicht blöd. Ich wusste, dass er Drogen nahm.“(60) Elton war wirklich ganz und gar am Ende, und seine Familie und seine Freunde wussten es.

				Verwunderlich war es allerdings, dass die Nachricht von diesem neuerlichen Selbstmordversuch nicht an die Presse drang, was einen enormen Skandal verursacht hätte. Nach zwei Tagen im Koma, etwas Ruhe und Genesungszeit, war Elton wieder auf den Beinen. Das kleine Drama am Swimmingpool war unübersehbar ein Hilferuf gewesen, aber nach seiner Rückkehr nach London widmete er sich zunächst ganz normal den geplanten beruflichen Aktivitäten und gesellschaftlichen Verpflichtungen.

				John Lennon hatte sich inzwischen wieder mit Yoko Ono versöhnt und von May Pang getrennt, und Johns und Yokos Sohn Sean war zur Welt gekommen. Zu Eltons großer Freude fragte John, ob Elton Seans Pate werden wollte, und dazu war er sehr gern bereit. 

				Als ob es den Selbstmordversuch gar nicht gegeben hätte, beendete Elton das Jahr 1975 auf gewohnte Weise mit einer Reihe von Weihnachtskonzerten im Londoner Hammersmith Odeon. Die Konzerte waren ebenso erfolgreich wie in den beiden vorangegangenen Jahren.

				Trotz der Phasen, in denen er sich ausgebrannt und gelangweilt fühlte, war Eltons Leidenschaft für Musik nicht im Geringsten geschwunden. „Ich kann Menschen nicht verstehen, die sich für nichts begeistern können“, behauptete er. „Ich liebe alles an meinem Erfolg, weil ich weiß, wenn ich einmal sechzig bin, dann werde ich mich an diese Zeiten erinnern und denken, Mann, was habe ich für ein Glück gehabt.“(61)

				Erstmals erwog er nun auch, mit anderen Textern zusammenzuarbeiten. „Wirklich konkret ist das alles noch nicht“, überlegte er, „weil sich auch noch keine Gelegenheit dazu ergeben hat. Vielleicht kommt das ja mal. Taupin möchte mit niemand anderem schreiben, obwohl ich ihm immer wieder sage, er sollte es zwischendurch ruhig mal probieren.“(62)

				Es war ein turbulentes Jahr für Elton John gewesen. Er hatte in den USA Musikgeschichte geschrieben, indem er als erster Künstler nicht nur eines, sondern zwei Alben von 0 auf 1 in die Charts geschickt hatte. Man hatte ihn mit einem Stern auf dem Gehsteig des Hollywood Boulevard unsterblich gemacht. Dank Tommy war er zum Filmstar geworden. Und nun hatte er sogar die Patenschaft für ein Kind übernommen. Was konnte nun wohl als nächstes kommen?

				Im Phonograph Record hatte der Journalist Greg Shaw 1975 in aller Unschuld formuliert: „Elton hat neun Platinalben eingespielt, und seine letzte Platte hatte sich schon eine Million Mal verkauft, bevor sie überhaupt erschienen war. Und all das ohne Schlagzeilen und Skandale.“(63) Bei seiner Karriere und mit all den dunklen Geheimnissen in seinem Privatleben war es Elton tatsächlich gelungen, Schlagzeilen zu vermeiden. Hoffentlich hat er das schnelle, wilde Leben in der skandalfreien Zone genossen, denn damit sollte schon bald Schluss sein.
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						1975 hatte Elton weltweit bereits 42 Millionen Alben und 18 Millionen Singles verkauft. Als ein Jahr später Blue Moves erschien, glaubte er jedoch, allmählich die Richtung zu verlieren.
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				Während Elton sich von seiner Depression, seiner Erschöpfung und seinem Selbstmordversuch erholte, wuchsen sein Ruhm und seine Legende beständig weiter an – und mit ihnen die Anforderungen und Erwartungen an seine Zeit und seine Kreativität. Was die Plattenverkäufe, den Absatz von Konzerttickets und die Einnahmen aus dem Songwriting betraf, war 1975 ein Höhepunkt gewesen, den er nie mehr wieder ganz erreichen sollte. Es schien, als wäre Elton auf einer Highspeed-Achterbahn durch die letzten fünf Jahre gerast und hätte gerade den höchsten Punkt der Bahn passiert, als stünde ihm von hier aus nur noch ein Weg offen: der nach unten. Am Ende sollte sich das Jahr 1976 für ihn als eines der zahlreichen Veränderungen und Herausforderungen erweisen – und als eines, das ihm in Zusammenhang mit Trennungen, heftigen Auseinandersetzungen und Enttäuschungen in Erinnerung bleiben sollte.

				Elton läutete das Jahr mit einem zutiefst persönlichen Interview für den amerikanischen Playboy ein, das in der Januar-Ausgabe der Zeitschrift erschien. Statt des witzigen und wilden Party-Animals, das die Playboy-Interviewer wohl erwartet hatten, entdeckten sie einen zu Wutanfällen neigenden, melancholischen und launischen „Rocket Man“, der mehr Zeit mit seinen Plattenalben als mit seinen Freunden verbrachte. Es war, als ob sie weniger Elton als vielmehr den weinerlichen und selbstmitleidigen Reggie Dwight aus Pinner interviewten.

				Ein Thema, über das er ausführlich sprach, war das schmerzliche Gefühl, als Kind von seinem Vater nicht geliebt worden zu sein. „Mein Vater war so gleichgültig mir gegenüber“, sagte Elton. „Er hat mich in meinen ersten zwei Lebensjahren nicht ein Mal gesehen. Er kam heim von der Air Force, als ich zwei war. Und dann ging es gleich richtig mies los. Meine Mutter fragte ihn, ob er nicht hochgehen und mich sehen wollte. Und er sagte: ,Nein, das hat Zeit bis morgen.‘“(1)

				Stanley zufolge war das völliger Blödsinn. Er hatte ihn nicht nur vorher schon gesehen, er war auch immer wieder da gewesen, bis der kleine Reggie 18 Monate alt war. Mit seinem Interview im Playboy verletzte Elton seinen biologischen Vater zutiefst. Die Phase, in der Elton Kontakt zu Stanley gehalten und sich für das Leben seiner Halbbrüder interessiert hatte, war mit einem Mal zu Ende. Wann immer Elton künftig in Interviews von seinem Vater sprach, tat er dies stets mit Groll und Schmerz.

				Auf der Habenseite des Jahres war die Pressemeldung vom Februar 1976 zu verbuchen, dass Elton John nun die Person mit dem höchsten Einkommen in der Geschichte der Popmusik war. Seit Januar des Vorjahres, wurde in einer von Associated Press verschickten Meldung geschätzt, waren weltweit über 60 Millionen US-Dollar für Konzerttickets und Schallplatten von Elton John ausgegeben worden. Er war nicht nur eine Musiklegende, er war eine eigene Industrie.

				Elton war jetzt reicher, als er es sich in seinen wildesten Träumen hatte vorstellen können, und er fuhr damit fort, ein Vermögen für abgefahrene Outfits und bizarre Brillen auszugeben. Nach eigenen Angaben halfen ihm diese knallbunten und häufig völlig verrückt aussehenden Klamotten und karnevalesken Brillen auf der Bühne – und offstage – aus sich herauszugehen. „Die Kostümierungen waren wichtig“, sagte er später einmal, „und die Brillen, die ich getragen habe, wurden immer witziger und verrückter, und das zu einer Zeit, in der Brillen richtig langweilig waren. Das Verkleiden gehörte einfach dazu. Ich bin nun mal nicht David Bowie. Ich bin nicht Mick Jagger. Und ich bin nicht Rod Stewart. Ich bin nicht sexy. Ich verrenke mich nicht vor dem Mikro. Aber ich mache das Beste aus dem, was ich aus mir machen kann, und ich sage einfach: ,Yeah! Legen wir los!‘ Und ich spüre, dass mich das verändert, dass ich anders denke. Wenn ich in mein Outfit schlüpfe, weiß ich, dass ich bereit bin, auf die Bühne zu gehen. Ich inszeniere eine Show für die Leute, und ich will ihnen nicht nur was zum Hören geben, sondern auch was fürs Auge.“(2)

				Er war noch nicht einmal 30 und fühlte sich doch schon abgestumpft und des Lebens überdrüssig. Was konnte einen Elton John 1976 noch beeindrucken? „Es gibt nur sehr wenige Leute, die mich, wenn sie einen Raum betreten, nach Luft schnappen lassen würden“, meinte er. „Jagger, Sinatra, Elvis wahrscheinlich. Oder Leute wie Noel Coward, Edith Piaf und Katherine Hepburn. Die könnten das. Die Dietrich, äh, und Mae West. Nein, die vielleicht doch nicht; sie hat sich in jüngster Zeit zu sehr verzettelt. Judy Garland hatte dieses gewisse Etwas, diese unglaubliche Aura. Sie wollte sich einfach selbst zerstören. Zum Beispiel, wenn sie schlecht war und die Leute sie ausbuhten. Dann, als sie tot war, sagten plötzlich alle: ,Was für ein Jammer!‘ Das kann einen ziemlich treffen, wenn die Leute dich nicht mögen und du es dir zu Herzen nimmst. Ich bin mir sicher, dass es der Garland so gegangen war.“(3)

				Elton fing auch an, sich Gedanken über die Bedeutung seines eigenen Ruhmes und darüber zu machen, was die Kritiker über ihn sagten. „Wenn ich all die schlechten Dinge, die über mich schon gesagt wurden, an mich heran gelassen hätte“, meinte er, „dann säße ich längst in der Klapsmühle. Wenn irgendjemand einen Scheiß über mich schreibt, dann gehe ich nicht auf ihn los und beschimpfe ihn, ich tue das einfach mit einem Achselzucken ab.“(4)

				Unterdessen war die zweite Single aus dem Album Rock Of The Westies auf den Markt gekommen. Die Single mit „I Feel Like A Bullet In The Gun (Of Robert Ford)“ auf der A- und „Grow Some Funk Of Your Own“ auf der B-Seite stieß bei den Radiomoderatoren aber auf so wenig Gegenliebe, dass sie es niemals in die Top Ten schaffte. In den USA kam sie wenigstens auf Platz 14, in Großbritannien dagegen nicht einmal in die Charts.

				Als Rick Sklar, der Programmdirektor von WABC in New York, sich weigerte, die A-Seite auf die Playlist des Senders zu setzen, schickte Elton dem Radiomacher einen Kuchen mit der Aufschrift: „Gib Elton eine Chance. ,Feel Like A Bullett‘ ist ein Hit.“ Aber er konnte Sklar nicht umstimmen. In der darauf folgenden Woche schickte Elton ihm einen weiteren Kuchen, diesmal mit der Aufschrift: „Vergiss‘ den ersten Kuchen. ,Grow Some Funk‘ ist ein Hit!“(5)

				Robert Ford ist eine historische Figur aus dem Wilden Westen und berüchtigt als „der Feigling, der Jesse James ermordete“. Welcher obskuren Gestalt aus der amerikanischen Geschichte würde sich Bernie Taupin in seinem nächsten Liedtext annehmen? Kate O’Leary und ihrer Kuh, die den großen Brand von Chicago 1871 ausgelöst haben soll? Die Themen, die Bernie in seinen Songs über das Amerika des 19. Jahrhunderts verarbeitete, waren inzwischen so obskur, dass sich niemand mehr – und schon gar nicht im Rock’n’Roll – dafür interessierte.

				Am 7. März 1976 tat Elton einen neuen Schritt in Richtung Unsterblichkeit – nun war er der erste Rock’n’Roll-Star seit den Beatles, dessen Abbild im Wachsfigurenkabinett von Madame Tussaud aufgestellt wurde. Im April kletterte die Singleversion von „Pinball Wizard“ auf Platz 7 der britischen Charts, und um Werbung für die Platte zu machen, startete Elton am 29. April zu einer Tour durch Großbritannien mit 29 Auftritten. 

				Die Tour fiel zeitlich zusammen mit dem Erscheinen von Eltons 15. Album, Here And There. Aber Here And There, sein erstes Live-Album seit 11-17-70 (USA) bzw. 17-11-70 (GB) geriet zu einem Desaster – und wurde zu seinem ersten größeren Flop seit langer Zeit. Dieses Album war eigentlich als Erfüllung und Abschluss des Plattenvertrags mit Dick James und DJM Records gedacht. Dummerweise hörte Here And There sich aber genauso an wie eine „vertragliche Pflichterfüllung“ und markierte Eltons ersten echten Ausrutscher nach unten in den Albumcharts – mit den Bestplatzierungen 6 in Großbritannien und 4 in den USA.

				Die Platte war ein Fehler, und Elton wusste das. Das Album mit seinen ursprünglich fünf Tracks pro Seite bestand aus Mitschnitten seines Konzerts am 5. Mai 1974 in London vor Prinzessin Margaret und seines historischen Auftritts mit John Lennon im Madison Square Garden in New York am 28. November 1974. Mit den John Lennon-Duetten hätte er die Sache vielleicht noch retten können, so aber blieb es ein seichtes Album unterschiedlicher Stile, das weder besonders noch irgendwie erinnerungswürdig war. Außerdem wirkte die Tonqualität breiig.

				Es war eine Zeit, in der „Live“-Alben sowohl dynamisch als auch knackig klangen, was besonders gut bei dem revolutionären Frampton Comes Alive! des Ex-Humble-Pie-Stars Peter Frampton zu hören war. Here And There hatte in der Hinsicht wenig zu bieten und wirkte irgendwie gezwungen. Hinter den Kulissen geriet das Album im Elton John-Lager für alle Beteiligten zu einem unerfreulichen Zankapfel.

				Elton hatte Blue Moves, sein nächstes Album, bereits eingespielt. Da er das Album nicht als seine letzte DJM-Platte verbraten wollte, nötigte er Dick Here And There auf. Vom Londoner Konzert wählte er „Skyline Pigeon“, „Border Song“, „Honky Cat“, „Love Song“ und „Crocodile Rock“ aus, vom Set in New York fanden sich auf der B-Seite der originalen Vinyl-LP „Funeral For A Friend“, „Love Lies Bleeding“, „Rocket Man“, „Benny & The Jets“ und „Take Me To The Pilot“.

				Die Platte hätte weit mehr Gewicht gehabt, wenn auf der zweiten Seite die aus demselben Konzertmitschnitt enthaltenen Songs mit John Lennon zu hören gewesen wären. Aber davon wollte Elton nichts wissen: „Ich war nicht bereit, sie irgendetwas davon für Here And There verwenden zu lassen. Auf keinen Fall. Das hätte bedeutet, John auszunutzen, der mir mit dem Gig einen Gefallen erwiesen hatte.“(6)

				Überhaupt sei Here And There, wie Elton abwehrend erklärte, „gar nicht so schlecht geworden, wie ich das erwartet hatte, und ich bin sowieso kein großer Fan von Live-Alben. Eigentlich wollte ich damit nichts zu tun haben, aber ich musste es machen, weil ich sonst DJM mein neues Album hätte geben müssen. Außerdem laufen Live-Alben ohnehin nicht so gut.“(7)

				Er wusste, dass Here And There bestenfalls ein „C-Album“ war, aber er war froh, damit endlich einen Schlussstrich unter die Sache mit DJM gezogen zu haben. „Was wirklich Sand ins Getriebe gestreut hatte, war Yellow Brick Road“, behauptete der verärgerte Star damals. „Wir verwendeten eine Menge Zeit darauf, einschließlich des abgesagten Trips nach Jamaika, und schrieben achtzehn Songs, ein Doppelalbum-Set. Und dann steht im Vertrag, dass es nur als ein Album zählt! Gleich darauf hieß es: ,Ihr habt sechs Monate Zeit, um das nächste zu produzieren.‘ Verdammter Ada! Aber wirklich den Rest gegeben hat mir, dass ich Here And There als letztes Album auf DJM herausbringen musste. Ich habe mich schuldig gefühlt deswegen. Die Alternative lautete: ,Entweder veröffentlichst du dieses Album jetzt, oder wir veröffentlichen es früher oder später.‘ Was bedeutet hätte, dass sie auch noch Blue Moves bekommen hätten. Herrgott noch mal! Irgendwann waren wir sogar so weit, ihnen im Gegenzug für die Vernichtung aller meiner Live-Tapes Blue Moves anzubieten.“(8)

				Ungeachtet der schlechten Kritiken wurde Here And There im Juni 1976 in den USA vergoldet, was aber nichts daran änderte, dass es nach einer sich plötzlich im Absturz befindlichen Karriere ­schmeckte.

				Für die Neuauflage von Here And There als Doppel-CD wurden 1995 sechzehn neue Tracks hinzugefügt, darunter auch die Songs mit John Lennon, wodurch das Album zu einer Art Zeitkapsel wurde, die einen im Nachhinein hören ließ, wie Elton und seine Band damals geklungen hatten. Die Tonqualität allerdings ließ nach wie vor zu wünschen übrig.

				Ungeachtet seiner unglaublichen Plattenbilanz und einer Serie von fünf Nummer-1-Hits in den US-Charts hatte es Elton zu seinem anhaltenden Verdruss in seiner Heimat England noch nicht an die Spitze der Charts geschafft. Doch dann kam ihm plötzlich die Idee für eine Hit-Single, die er zusammen mit Kiki Dee aufnehmen konnte.

				„Der Song entstand im Studio bei der Aufnahme des neuen Albums Blue Moves“, erklärte Elton die Entstehungsgeschichte von „Don’t Go Breaking My Heart“. „Das Lied ist nicht auf dem Album, aber wie bei so vielen anderen Songs spielte ich am E-Piano einfach eine Akkord­sequenz und dachte mir einen Titel aus. Dann rief ich Bernie an und bat ihn, einen Text für den Titel zu schreiben. Ich spielte schon lange mit dem Gedanken an ein Duett mit Kiki, aber weil wir auf verschiedenen Labels waren, war das problematisch. Es ist eine ausgesprochene Pop-Aufnahme, und Kiki hat einige unglaubliche Reaktionen bekommen, nicht nur, weil sie mit mir zusammen singt, sondern weil sie anders als die meisten Sängerinnen eine wirklich kräftige Stimme hat.“(9) Bernie und Elton schrieben das Stück unter den albernen Pseudonymen „Ann Orson“ und „Carte Blanche“. 

				Das Duett von Elton John und Kiki Dee wurde im Mai 1976 in Toronto aufgenommen. Im Juli war der Song bereits auf Platz 1 der britischen Charts und im August hatte er auch die Spitzenposition der US-Charts erobert, wo er sich vier Wochen lang hielt. Es war der perfekte Song für Elton und seinen Schützling Kiki und ist bis heute einer seiner populärsten Hits.

				Elton freute sich wie ein Schneekönig über den Erfolg von „Don’t Go Breaking My Heart“ in Großbritannien: „Ich hatte schon drei Nummer-2-Hits oder so gehabt, aber noch nie eine Nummer 1. Als ich hörte, dass der Song auf Platz 1 stand, rief ich alle an, die ich kannte, und erzählte es ihnen. Die Leute waren ziemlich genervt, aber zur Hölle, ich war wirklich völlig aus dem Häuschen.“(10) Nun hatte er also endlich einen Chart-Spitzenreiter in England gelandet, aber zufrieden war er immer noch nicht. Jetzt wollte er den ersten Platz auch mit einem Solo-Song erobern – ein Ziel, das er aber nicht so schnell erreichen sollte.

				Von nun an sorgte alles, was Elton John tat, für Schlagzeilen, vor allem in der britischen, australischen und amerikanischen Boulevardpresse. „Es gibt da einen Typen, der für den Daily Express schreibt, ein Klatschkolumnist. Er hat ein paar Sachen über mich geschrieben – nichts Gemeines, einfach nur absoluten Blödsinn“, erzählte Elton. „Zum Beispiel, dass ich neben Evil Knievel gestanden und bei seinem Versuch, über diesen Canyon zu springen, die Nationalhymne gesungen hätte. Ich saß derweil zuhause und dachte: ,Ach, echt?‘ Oder idiotisches Zeug wie die Fotomontage meines Kopfes auf dem Körper von jemand anderem, Schlagzeilen wie ,Elton in Ann-Margret verknallt‘ oder ,Elton brennt mit Cher durch‘. Hey, Cher ist mit allen durchgebrannt! Der National Star sah mich nach der Auflösung der Band zum Egomanen mutiert und schrieb, dass ich mich seit meiner Rolle in Tommy für den weltgrößten Filmstar halte. Zu der Zeit versteckte ich mich hinter den Mauern meines Hauses in Hollywood. Nicht einmal meine Bediensteten wussten, dass ich da war.“(11)

				Elton hatte aber keine Lust, sich im Leben zurückzuhalten, weil er unter der Beobachtung der Presse und der Paparazzi stand. „Ich weigere mich, zum Einsiedler zu werden“, sagte er zu den Playboy-Reportern. „Natürlich hat der Starruhm seine Schattenseiten, aber damit findet man sich einfach ab. Wenn ich 1.700 Mal am Tag um ein Autogramm gebeten werde, dann ist das eben so. Ich werde mich ganz bestimmt nicht einschließen. Ich gehe immer noch aus und kaufe mein Essen selbst ein. Aber natürlich können verrückte Dinge passieren.“(12)

				Leider war Bernies Stimmung definitiv im Eimer, als sie die Sessions für Blue Moves aufnahmen. „Snow Queen“, den Song, den sie für die B-Seite von „Don’t Go Breaking My Heart“ auswählten, war Bernie Taupins Art, über Cher zu schreiben.

				Eigentlich ist „Snow Queen“ eine schöne, von Gitarre und Konga getragene Ballade in mäßigem Tempo, ein liebenswertes Lied, und die Kombination von Eltons Leadstimme und Kikis klarer und schöner Harmoniestimme macht den Song zu einem vergessenen Juwel. Im Text lebt Cher, die „Schneekönigin“, in einem perfekten Haus „in den Hügeln“, also den Hollywood Hills. Sie residiert hinter „kalten schwarzen Toren“ und ist zugleich schlagfest wie Knochenporzellan. Aber dann wirft Bernie ihr in seinem Text vor, ihre Zeit mit „Männern ohne Geschmack“ zu verschwenden – wohl ein Seitenhieb gegen Chers damaligen Freund, den Rockstar Gregg Allman.

				Natürlich wurde auch die für den Text des Songs nicht unwichtige, in dem Wörtchen „Snow“ enthaltene Anspielung von etlichen Rock-Journalisten aufgegriffen. Cher war im September 1974 nach einem Konzert der Average White Band im Club Troubadour zu einer Hollywood-Party des millionenschweren Börsenhändlers Ken Moss eingeladen worden. Als sie dort eintraf, zog irgendjemand ein mit weißem Pulver gefülltes Fläschchen hervor, von dem alle annahmen, es sei Kokain. Tatsächlich aber war es eine Mischung aus Heroin und Morphium. Einige Leute zogen eine Line des Stoffes, doch statt der erwarteten Kokain-Euphorie verloren sie das Bewusstsein, darunter auch der Schlagzeuger der Band, Robbie McIntosh. Er wurde in sein Motelzimmer in North Hollywood verfrachtet, um dort seinen Rausch auszuschlafen. Neun Stunden später war er tot. Ein anderes von der Mixtur schwer angeschlagenes Band-Mitglied, der Bassist Alan Gorrie, wurde von Cher gerettet. Sie rief ihren Arzt – genauer gesagt: ihren Gynäkologen – an, der ihr riet, mit ihm herumzulaufen, damit er das Bewusstsein nicht verlor, und ihn dazu zu bringen, sich zu übergeben. Cher befolgte die Anweisungen und rettete damit das Leben des Bassisten. Als die Boulevardpresse Wind von der Story bekam, prangte natürlich Chers Name in allen Schlagzeilen – was Bernie dazu brachte, sie in seinem Songtext wenig schmeichelhaft als „Snow Queen“ zu verewigen.

				„Die B-Seite von ,Don’t Go Breaking My Heart‘ war wirklich abscheulich“, gab Elton zu. „Sie heißt ,Snow Queen‘ und handelt von einer bestimmten Person, aber von wem, ging mir erst auf, als ich die Stimme aufnahm. ,’allo, ’allo‘, dachte ich, ,das ist doch Cher!‘ Der Song war so bissig, dass ich sie anrief, um mich vorab dafür zu entschuldigen. Aber sie fand ihn gar nicht so schlimm.“(13) Nun, Cher hatte schon schlimmere Stürme als diesen überlebt und wurde gut damit fertig.

				Während der Aufnahmen zu Blue Moves suchte der Sänger einmal mehr verzweifelt nach einer neuen Liebe in seinem Leben. Leider an den falschen Orten. „Ich habe mich so oft in die falschen Leute verliebt“, meinte Elton. „Ich gehe in einen Club und sehe Leute an der Bar stehen, und bis ich so weit bin, sie anzusprechen, habe ich schon unser gesamtes gemeinsames Leben durchgeplant.“(14) 

				Um ihn herum befand sich alles in rasender Bewegung, und er selbst litt immer mehr unter Selbstzweifeln und Depressionen. Die Kritiker ließen kein gutes Haar an seinem letzten Album, seine Fans verlangten immer mehr von ihm, und er griff immer häufiger zu Drogen, um mit allem fertig zu werden. Außerdem wünschte sich die Presse, und insbesondere der Rolling Stone, dass er endlich sein Versteckspiel aufgab und sich outete. Ein Großteil von Eltons Traurigkeit und Frustration schien von dem Umstand herzurühren, dass er in Wahrheit schwul war und das niemandem erzählen konnte. Und so geriet die Abwärtsspirale seiner Depressionen immer stärker außer Kontrolle.

				Zu Eltons Konzert am 8. Mai 1976 im Grand Theater im englischen Leeds schickte die Musikzeitschrift Sounds die Journalistin Vivien Goldman, die den Sänger als angestrengt erlebte und zu sehr darum bemüht, die Leute zu beeindrucken. England beäugte „Reg of Watford“ immer noch mit Skepsis, und „Elton John wirkte“, schrieb Vivian, „auf ungute Weise nervös. Es war sein erster Live-Auftritt in Großbritannien seit dem Fiasko von Wembley im vergangenen Jahr und sein (wie ich vermute) letztes Konzert in einer Halle vor dem Wechsel in Stadien. Obwohl er der Musiker mit den besten Verkaufszahlen weltweit ist und er, wie die Leute sagen, mehr verdient, als die Beatles zusammengenommen je verdient haben, hat er dieses Land immer noch nicht so für sich begeistert, wie er das gerne hätte.“(15)

				Am 29. Juni 1976 gab Elton in Landover, Maryland den Startschuss zu seiner neuen US-Konzerttour, die 31 Auftritte umfasste und am 21. August in Seattle enden sollte. Anschließend, kündigte Elton an, würde er sich auf unbestimmte Zeit von den Konzertbühnen oder doch wenigsten von den großen Bühnen zurückziehen. Langsam, aber sicher fühlte er sich emotional und kreativ ausgebrannt.

				Eines der einprägsamsten Erlebnisse auf der Tour war das Konzert von Elvis Presley, das Elton John und Bernie Taupin zusammen mit seinen Eltern Sheila und Derf besuchten. Nach der Show wurden sie hinter die Bühne geführt, um sich mit dem King of Rock’n’Roll höchstselbst zu treffen. Nach allem, was berichtet wird, geriet das Treffen für sämtliche Beteiligten zu einem bizarren und surrealen Ereignis.

				Der King war erst 41 Jahre alt, stand aber bereits am Ende seines Lebens. Seine Medikamentensucht, seine schlechten Ernährungs­gewohnheiten und sein rapide zunehmendes Gewicht hatten ihn in eine Karikatur seiner selbst verwandelt. In seinen letzten zwei Jahren war er beständig umgeben von einem Kreis enger Freunde, der so genannten „Memphis Mafia“. In jenem Jahr hatte er zur Verstärkung seiner Leibwächtergarde außerdem noch zwei seiner Stiefbrüder eingestellt, die Teenager David und Rick Stanley. Elvis hielt das für eine gute Möglichkeit, sie in sein Familienunternehmen zu integrieren.

				„Auf der ’76er-Tour hörten wir uns oft die Alben Captain Fantastic & The Brown Dirt Cowboy und Caribou an“, erinnerte sich David Stanley. „Auch in Vail, Colorado, hörten wir permanent diese Platten. Ich gehörte zur Entourage von Elvis, aber ich hörte alles, nur nicht Elvis. Ich hatte eine ,Jam Box‘ von Sony, eine Cassette, und ich hab’ sie total abgenudelt – ich hab’ die dauernd laufen lassen. Und ständig kam Elvis rein und fragte: Wer ist das? Wer ist das? Elton John? Und ich antwortete: Ja, Elvis, er hat einen Song mit dem Titel ,Don’t Let The Sun Go Down On Me‘ geschrieben. Und Elvis sagte: Ja, ich kenne diesen Song. Ich kenne diesen Song gut. Darüber ging unser Gespräch über Elton John nie hinaus. Ich erzählte ihm, dass ich ein großer Fan von Elton sei. Aber dazu hat er gar nichts gesagt.“(16)

				Schon bevor Elvis auf seiner Tour in Washington D.C. Halt machte, waren Arrangements für ein Backstage-Treffen von Elton John und Bernie Taupin mit ihrem Gesangsidol aus den fünfziger Jahren getroffen worden. „Wir waren auf Tour und gerade in D.C.“, erzählte David Stanley, „als Jerry Shilling nach hinten kam und meinte, Elton John sei da. Wir wussten schon auf dem Flug nach D.C., dass Elton kommen würde. Jerry agierte als eine Art Mittelsmann, Elton John arbeitete ja mit Concerts West zusammen, und Jerry Weintraub und Tom Hewett hatten auch die Tour von Elvis organisiert. Wir waren backstage und ich sagte zu Elvis: Elton John ist hier. Und Elvis meinte: Yeah, das ist der Typ, der ,Don’t Let The Sun Go Down On Me‘ geschrieben hat. Darauf ich: Yeah, genau der. Ich bin ein großer Fan von ihm. Elvis fragte: Ist das das Zeug, das du die ganze Zeit hörst? Und ich sagte: Ja, genau. Elton kommt also, und er reagiert auf Elvis wie alle anderen – absolut ehrfürchtig. Er war extravagant ausstaffiert, in seinem typischen ’76er-Outfit. Er hatte eine speziell für ihn angefertigte Brille von Dennis Roberts, der einen Laden namens Optique Boutique hatte und bei dem auch Elvis seine Brillen machen ließ. Also sagte er zu Elvis: Wir haben denselben Optiker. Und Elvis antwortete: Ja, das stimmt. Und dann sagte er: Hey, hör mal, hast du nicht diesen Song ,Don’t Let YOUR SON Go Down On Me‘ geschrieben? Elton sah ihn bloß an. Er war unsicher, wie er darauf reagieren sollte. Er sah ihn bloß an und grinste, als ob er genau wüsste, dass Elvis ihn aufzog. Mein Bruder Ricky und ich kugelten uns vor Lachen. Elvis sah mich fragend an, und ich erklärte ihm: Elvis, der Song heißt ,Don’t Let THE SUN Go Down On Me‘. Und Elvis sagte: Oh, yeah, okay. Elton tat die ganze Zeit keinen Mucks, er stand einfach in Ehrfurcht erstarrt da. Elvis packte seine Hand, um sie zu schütteln, und Elton sagte: Elvis, äh, es ist wirklich schön, dich zu sehen, ich bewundere deine Musik. Dann machte er plötzlich einen Schritt nach vorn und umarmte Elvis. Wir Bodyguards wussten natürlich, dass Elton Elvis nichts tun würde, aber niemand kam dem King jemals so nahe. Elton ging also auf ihn zu und umarmte ihn einfach. Und dabei legte er seinen Kopf auf Elvis‘ Brust. Dann machte er sich von Elvis los, drehte sich um und ging. Diesen Anblick werde ich nie vergessen.“(17)

				Auch wenn das in Eltons Gegenwart niemand laut aussprach, laut David Stanley war sich Elvis Presleys gesamte Entourage sicher, dass Elton homosexuell war. „Elvis ließ immer wieder abfällige Bemerkungen über Schwule vom Stapel“, erzählte Stanley, „wie zum Beispiel: ,Er ist kein Schwanzlutscher, er nimmt ihn nur in den Mund. So war Elvis nun mal. Ich glaube also nicht, dass Elvis bei seinem Treffen mit Elton eingeschüchtert war, weil Elton schwul war. Elvis war alles andere als politisch korrekt, und als er absichtlich ,Don’t Let YOUR SON Go Down On Me‘ sagte, war das witzig gemeint gewesen, um Elton zu signalisieren, das er wisse, wie er ticke. Ich fand, Elton ging damit gut um. Das gesamte Team hatte sich in Elvis’ Garderobe versammelt, Elton war aufgedreht und wirkte wie eine jüngere Ausgabe von Liberace. Elvis meinte sogar, so ein Typ sei ihm seit Liberace nicht mehr untergekommen! Elton selbst sagte nicht viel, dazu war er von Elvis’ Anblick viel zu geblendet, nur: Ich liebe deine Musik. Die ’76er-Shows von Elvis waren nicht gerade großartig, und ich weiß nicht, was Elton dachte, aber als er hinter die Bühne kam, war das nicht der Elvis, den er vorher gesehen hatte. Trotzdem, es war unübersehbar, dass Elton absolut überwältigt war von Elvis.“ (18)

				Auch Lamar Fike von der Memphis Mafia erinnert sich noch sehr genau an das historische Zusammentreffen zwischen dem King of Rock’n’Roll und dem Rocket Man. „Ich sah Elton, als Tom Hewlett ihn in Washington hinter die Bühne brachte, um Elvis zu treffen“, erzählte Fike. „Er war ein wirklich interessanter Typ. Ich weiß noch, dass er knallbunt angezogen war und ein Jackett mit extrem weiten Schultern anhatte, so eines, wie er sie auf der Bühne immer trug. Als er wieder weg war, drehte sich Elvis zu mir um und sagte: Er zieht sich wirklich seltsam an, findest du nicht auch? Und grinste.“(19)

				Elton und Bernie sahen hingegen einen Elvis, der sich in einen übergroßen Schatten seines früheren Selbst verwandelt hatte. Elvis war nicht mehr das schlanke Sexsymbol der fünfziger und sechziger Jahre. Er war unverkennbar aufgebläht und stand etwas neben sich wegen der ganzen verschreibungspflichtigen Medikamente, die er genommen hatte.

				„Wir waren gekommen, um seine Show zu sehen“, erinnerte sich Bernie Taupin später, „aber es war absolut Mitleid erregend. Er war von den Medikamenten so benebelt, dass er kaum noch singen konnte – er stand nur da und verteilte Schals. Dann holten sie uns hinter die Bühne, um ihn zu treffen. Da war diese Garderobe voller Memphis-Mafiosi, und mittendrin Elvis auf einem Hocker, eingewickelt in Handtücher. Er sah furchtbar aus und schwitzte, die Haartönung lief ihm über das Gesicht. Ich glaube nicht, dass er überhaupt wusste, wer wir waren. Als wir später gingen, meinte Elton: ,Er macht es nicht mehr lange.‘“(20)

				Elton sollte Recht behalten. Ein Jahr später starb Elvis, mit 42 Jahren. Dennoch hatte das Treffen bei Bernie und Elton einen tiefen Eindruck hinterlassen. Elton bekräftigte es in seiner Absicht, eine längere Auszeit vom Touren zu nehmen. Bernie hingegen brachte seine Gedanken zu Papier und schrieb den Text „Idol“, einen der ergreifendsten und eindrücklichsten Songs ihres nächsten Albums Blue Moves.

				Die Begegnung mit Elvis wirkte bei Elton John lange nach. Er hatte auf ganz dramatische Weise gesehen, wie es einem ergehen kann, wenn man sich von der Maschinerie des Showbusiness auffressen lässt. Als die beiden sich trafen, war Elvis Presley mit 41 Jahren nur elf Jahre älter als Elton, sah aber wie ein um Jahrzehnte älteres und völlig fertiges Wrack aus.

				Der Anblick von Elvis erleichterte Elton die Entscheidung, eine Auszeit zu nehmen. „Ich fühle mich, als könnte ich eine Pause brauchen“, sagte er in einem Interview im selben Jahr. „Ich toure seit sechs Jahren, und jetzt habe ich die Schnauze voll. Nicht so sehr vom Singen, aber davon, keine Basis zu haben und ständig herumzuziehen. Ich habe Lust, Dinge zu tun, die mir wichtig sind. Ich trete nicht in den Ruhestand. Ich will es nur eine Zeitlang lockerer angehen.“(21)

				Auch wenn man ihm in England nach wie vor mit einer gewissen Reserviertheit begegnete, in den USA war es eine völlig andere Sache. In den Augen der Amerikaner war Elton John zu der Zeit der größte Musiker auf der Welt. In den vierziger Jahren gab es Frank Sinatra, Elvis Presley war DAS Phänomen der Fünfziger, und die Sechziger standen unter dem Zeichen der Beatles. Jetzt, in den siebziger Jahren, drehte sich alles um Elton John.

				Die aktuelle Tour war Elton Johns zehnte US-Tour, und man schätzte, dass er nach den 31 Auftritten, für die er unter anderem den Madison Square Garden in New York eine ganze Woche gebucht hatte, allein in diesem Sommer vor 750.000 Menschen gespielt haben würde. Die Show und die Bühnenaufbauten waren so aufwändig, dass ein Team von 75 Helfern mit ihm reiste, die den Auf- und Abbau übernahmen und dafür sorgten, dass die Show jeden Abend perfekt über die Bühne lief. Elton reiste mit seinem eigenen, auf den Namen The Starship getauften Privatjet.

				Bernie war bei dieser Tour ebenfalls dabei und genoss vom Mischpult aus einen perfekten Blick auf die Shows. „Ich komme mir vor wie ein Mitglied der Roadcrew“, sagte er damals. „Aber ich stehe darauf, auf Tour zu gehen, und diese Band ist wie eine große Familie. Ich will nichts von dem, was hier abgeht, verpassen. Ich weiß, das klingt jetzt abgedroschen, aber es macht mich echt high, die Texte zu hören und Elton zu sehen.“(22)

				In den sieben Jahren seit Beginn seiner Karriere hatte Elton zu diesem Zeitpunkt sechzehn Alben und unzählige Singles herausgebracht. „Nicht schlecht für einen pummeligen, zur Glatze neigenden und furchtbar kurzsichtigen Typen, der eigentlich nie wirklich singen wollte, oder?“, wie einmal Elton sagte.(23) 

				Charles Charlesworth vom britischen Musikmagazin Melody Maker flog in die Staaten, um einen Teil von Eltons ’76er-Tour zu begleiten – und konnte kaum fassen, was er dort erlebte. Die amerikanischen Massen schienen auf Star-Modus umgeschaltet zu haben, und zwar bis zum Anschlag. Fassungslos schaute Charlesworth einer komplett vom Starrummel hingerissenen Familie – Vater, Mutter und zwei kleine Mädchen – zu, da erspähte der Mann Bernie Taupin, der in der Bar der Lobby gerade eine Dose Coors-Bier trank. Er spurtete zu dem Liedtexter hinüber und fragte ihn, ob er die leere Dose als Souvenir haben könnte.

				„Was willst du machen?“, fragte Bernie Charlesworth, nachdem er dem Elton-verrückten Vater die leere Bierdose gegeben hatte. „Manchmal möchtest du laut loslachen, aber eigentlich ist es peinlich. Ich verstehe es ja, wenn es ein Kid ist, aber das hier war ein erwachsener Mann. Er hat gesagt, sie alle seien Elton-Fans. Die ganze Familie hocke daheim zusammen und höre sich Elton-Platten an. Und er habe einen Song geschrieben, den er uns schicken will. Wir sollen ihn aufnehmen. Also, ich weiß nicht …“(24)

				Die Stadien und die Menschenmassen in Amerika schienen von Auftritt zu Auftritt größer zu werden. Im Pontiac Silverdome von Detroit spielten Elton und Band vor einem gewaltigen Publikum von mehr als 80.000 Zuschauern. Die ganze Sache geriet irgendwie zu groß. „Auf dieser Tour“, gestand Elton, „deprimiert es mich manchmal, wenn ich in großen Arenen spiele. Vor allem im Pontiac-Stadion war das so. Wenn du hinaus ins Publikum schaust, ist es, als würdest du Tiere in einem Käfig sehen. Mein Gott, das muss wirklich aufhören.“(25)

				Auch auf dieser Tour blieb Elton seinem Hang zu verrückten Kostümen treu. Seine amerikanischen Fans erwarteten von ihm inzwischen schon geradezu irgendeine Unerhörtheit, und Elton tat sein Bestes, sie nicht zu enttäuschen. Zu seinen Outfits in diesem Sommer zählten ein mit schwarzen und weißen Klaviertasten verziertes Stierkämpferjackett, ein Uncle Sam-Kostüm in den Farben der US-Fahne samt Zylinder sowie sein berüchtigtes Plüschgemüse-Outfit. 

				Am 4. Juli 1976 feierten die USA den 200. Jahrestag ihrer Unabhängigkeit, und Elton John trat im ausverkauften Schaeffer Stadion von Foxborough, Massachusetts als größte Frauenfigur Amerikas vor die Fans – verkleidet als Freiheitsstatue. Der Auftritt entbehrte nicht einer gewissen Ironie: An dem Tag, an dem die Vereinigten Staaten ihre Unabhängigkeit vom englischen König feierten, jubelten zehntausende Amerikaner und Amerikanerinnen einer singenden, in einen Freiheitsstatuenfummel gekleideten englischen „Königin“ zu!

				Bei einigen seiner Shows trug Elton eine riesige Stoffbanane um den Hals, die er immer wieder in seine Hose steckte, sodass sie an einen gewaltigen gelben Dildo erinnerte. Um für zusätzliches Flair zu sorgen, bediente er sich aus einem Koffer mit 32 Brillen in allen Farben des Regenbogens.

				Elton war die verrückte und durchgeknallte britische Ausgabe eines Musikclowns. Wie sollte man ihn nicht lieben? Er war übergewichtig, litt unter Haarausfall und war unsicher. Und doch war er in der Lage, mit seiner beziehungsreichen Musik die Gedanken und Gefühle zahlloser Menschen zu kristallisieren.

				So viele Kalorien Elton John auch auf der Bühne verbrannte, während der Amerika-Tour legte er trotzdem beständig an Gewicht zu, was sicherlich auch daran lag, dass seine bevorzugte Ernährung unterwegs aus Kalorienbomben von Kentucky Fried Chicken bestand. Sobald die Entourage eine neue Stadt erreichte, schickte er jemanden aus der Crew los, Nachschub aus der nächsten KFC-Filiale zu besorgen. Und wenn er nicht einschlafen konnte, warf er einfach eine Pille ein.

				Auch sein Alkoholkonsum war drastisch gestiegen. „Wenn ich im Caribou ein Album aufgenommen habe“, erinnerte er sich, „dann habe ich viel Wein getrunken. Und ich habe angefangen, hartes Zeug pur zu trinken, mich so richtig zu betrinken. Aus keinem besonderen Grund, mehr aus Gewohnheit. Ich wachte auf, hatte miese Laune und machte immer wieder Trinkanfälle durch. Wenn du in Clubs auftrittst, dann trinkst du das Zeug literweise, einfach um gesellig zu sein. Ich habe mich regelrecht weggeschossen und sehr viel zugenommen. In meinem Körper schwappte überall der Whisky.“(26)

				Was sein Gewicht anging, meinte er: „Ich fluktuiere. Aber ich bin kräftig gebaut, deshalb werde ich niemals wirklich schlank sein. Und ich muss zugeben, ich stehe auf Junkfood. Wenn es etwas auf der Welt gäbe, dass ich ändern könnte, dann würde ich wollen, dass ich so viel essen kann wie ich will, ohne zuzunehmen. Klar wäre ich gern wie Mick Jagger, rank und schlank und gut aussehend. Aber das werde ich nie sein, also amüsiere ich mich einfach darüber.“(27)

				Die ausgeflippten Outfits, die er auf der Bühne trug, waren eine Kompensation für seine mangelnde erotische Ausstrahlung. Was aber steckte hinter seiner Faszination für diese Verkleidungen? „Oh, ich mag es einfach, auf die Bühne zu steigen und einen Jux zu machen“, meinte Elton. „Ich seh’ das ironisch. Wenn das jemandem nicht passt, soll er sich an die eigene Nase fassen. Ich mag Leute, die von mir erwarten, in einem extravaganten Federkostüm aufzutreten – und ich mache das auch. Wie ein Schauspieler, der sich für seine Rolle verkleidet. Ich fühle meine Rolle erst dann wirklich, wenn ich anhabe, was immer ich mir für sie ausgedacht habe. Nachdem mir jetzt also klar geworden ist, dass ich keine Glatze haben möchte, lasse ich mir vielleicht in Paris Haare transplantieren. Ich muss nur dorthin fliegen und den Mut haben zu sagen: ,Bitte, ich will mehr Haare.‘“(28)

				Auf der Bühne mochte alles nach Spaß und Spiel aussehen, tatsächlich aber litt Elton immer wieder unter schweren Depressionen. „Manchmal habe ich einfach Depressionen, aus keinem bestimmten Grund. Ich bleibe dann einfach im Bett und fühle mich hundeelend. Meistens dauert die Sache einen Tag und kommt aus heiterem Himmel. Es ist ziemlich frustrierend. Ich denke dann nur noch: Oh Gott, lass es bitte morgen sein.“(29)

				Nicht jeder war in diesem Sommer von Elton John sehr angetan, so zum Beispiel der Rolling Stone-Kritiker Ken Tucker, der an Eltons Auftritt im Madison Square Garden am 10. August 1976 kein gutes Haar ließ. „Elton ist eine grelle, unmelodische Hülse und seit der Zeit von Rock Of The Westies völlig aus der Mode. Unter dem Strich war das Konzert sehr langweilig und Elton ein Entertainer ohne Herzblut und künstlerischen Anspruch, der abgesehen von einem Sprung vom Flügel keine Wagnisse einging.“(30)

				Die Menschenmassen aber, die ihm jeden Abend auf der Bühne zujubelten, liebten ihn. Sie erwarteten von ihm, dass er sich verrückt aufführte, dass er ihre Lieblingssongs spielte, und diese Erwartungen erfüllte er. In den Augen seiner Fans gab es nichts, was ihn aufhalten konnte.

				Außerdem sorgte er in diesem Sommer in New York City dafür, dass es ihm nicht an unterhaltsamer Gesellschaft mangelte. Zu seinem letzten Auftritt im Madison Square Garden holte er ein veritables All-Star-Aufgebot auf die Bühne, darunter die Überraschungsgäste Alice Cooper, Billie Jean King, Kiki Dee und die ebenso farbenprächtige wie übergewichtige Drag Queen Divine. 

				Wie Charles Moniz berichtete, der als Divines persönlicher Assistent für ihre Show arbeitete, war „Elton wegen seiner anstehenden Konzerte im Madison Square Garden in der Stadt und kam vorbei, um sich Women Behind Bars anzusehen. Er wollte, dass Divine bei seinen Shows auftrat und die Produzenten von Women Behind Bars die Aufführungen an diesen Abenden absagten. Das Truck&Warehouse Theater im East Village hatte 300 Sitzplätze, und die Produzenten wollten von Elton den vollen Preis für alle 300 Sitze, was er natürlich ablehnte. An einem Abend aber hatte Divine spielfrei, und so sagte sie zu. Hinterher erzählte sie mir, dass es ein sehr chaotischer Abend war, auf dessen Höhepunkt Divine zu Elton auf die Bühne gegangen sei und die beiden Bananen in die Menge geworfen hätten.“(31)

				Nach der Show stürzten sich Elton und Divine ins Nachtleben und klapperten alle Schwulendiscos der Stadt ab – was nicht ohne einen von Eltons berühmten Kollern abging. „Divine nahm mich mit in die Crisco Disco“, erzählte Elton. „Wir kamen rein und wurden angestarrt. In New York tragen sie alle Jeans oder Fatigues, aber ich hatte ein gestreiftes Jackett an, und die Türsteher meinten: ,Was zum Teufel ist das, Halloween?‘ Sie ließen uns nicht rein, aber ich war ein bisschen high, und so wurde ich sauer und warf einen Aschenbecher. Na ja, in der Londoner Daily Mail hieß es, ich hätte einen Aufstand angezettelt und wäre gegen eine Mauer gestoßen und zusammengeschlagen worden.“(32)

				Zu den anderen Gay-Clubs in Manhattan, denen Elton und Divine in dieser Nacht einen Besuch abstatteten, gehörte auch das 12 West. Der an der Ecke West 12th und West Side Highway mitten im Meatpacker-Distrikt gelegene Club war zu der Zeit die heißeste Gay-Disco der Stadt. Da es sich um einen „Privatclub“ handelte, war es nicht unüblich, dass die Gäste eine ganze Palette stimmungsaufhellender Substanzen schnupften, rauchten oder inhalierten. „Einmal bin ich ins 12 West zum Tanzen gefahren, und das war ziemlich abgefahren“, erzählte Elton. „Keiner wollte was von mir. Die Leute waren völlig in ihre Discomusik vertieft und schnüffelten an ihren Poppers. Selbst wenn die Königin von England mit ihrer Krone auf dem Kopf auf der Tanzfläche gestanden hätte, hätte sie niemand beachtet.“(33)

				In dieser Zeit musste Elton John einige der schlimmsten Verrisse seiner gesamten Karriere verkraften. Als der Kritiker John Rockwell von der New York Times sein letztes Konzert als „eintönig“ und als „Tapetenmusik der banalsten Sorte“ bezeichnete, bekam Elton einen Wutanfall. Zufällig hatte er in derselben Woche einen Auftritt als „Gast-DJ“ beim lokalen Radiosender WNEW-FM in Manhattan. Als er dort ankam, hatte er bereits zwei Flaschen Dom Perignon intus und ließ im Radio eine peinliche Hasstirade gegen den Kritiker vom Stapel: „Wetten, dass Rockwell höchstens Einsfünfzig groß ist? Wetten, dass er Popel in der Nase hat? Wetten, dass seine Füße stinken?“(34) Elton machte sich völlig unmöglich und klang eher wie ein verstockter 13-Jähriger als wie der reichste Superstar des Rock. Wie es aussah, war der zu Kollern neigende Teenager Reggie Dwight immer noch quicklebendig.

				Zu der Zeit lag Elton mit mehreren Rockstar-Rivalen im Clinch, und offenkundig waren auch „Sharon“ und „Phyllis“ einander ins Gehege geraten. „Ich habe mich immer sehr gut mit Rod verstanden“, sagte Elton, „und wir sprechen auch heute noch miteinander. Aber in einem Interview für das Musikmagazin Sounds hat Rod gesagt: ,Neulich war ich in einer Kneipe. Bowie oder Elton siehst du nie in einer Kneipe. Ich dagegen bin einer von den Jungs.‘ Als ich das las, hatte ich gute Lust, ihm ein Telegramm zu schicken: ,Na super, Rod. Du warst also in einer Kneipe. Vielleicht fährst du nächste Woche sogar U-Bahn oder Bus?‘ Einer von den Jungs! Zu denen zähle ich nicht, aber ich fühle mich, verdammt noch mal, meinem Publikum näher, als er das jemals sein wird.“(35)

				Kurz darauf ging Mick Jagger auf Elton los und nannte ihn in der Presse „Fat Reg“. David Bowie bezeichnete ihn in einem Playboy-Interview als „den Liberace, die Alibikönigin des Rock“, und legte noch nach: „Ich halte mir zugute, in Sachen Selbstdarstellung einen ganz neuen Kult kreiert zu haben – die, die gemeint sind, wissen es. Nicht wahr, Elton?“(36)

				Elton rächte sich auf seine Weise: „Ich habe David zum ersten Mal in seiner Ziggy Stardust-Zeit getroffen, als ich ihn zum Essen einlud. Es war ein netter Abend. Er war mit Angie und ich war mit Tony King gekommen, der jetzt bei Rocket Records arbeitet. Er war völlig neben der Spur. Seitdem habe ich ihn nicht mehr gesehen. Zu sagen, wir hätten einen Streit, wäre also übertrieben, auch wenn er mich offenkundig nicht sehr mag. Aber ich bin nicht nachtragend.“(37)

				Unterdessen entwickelten sich Eltons Beziehungen zu seinen biologischen Eltern in zwei sehr unterschiedliche Richtungen. Das Verhältnis zu seiner Mutter wurde enger als je zuvor, das sowieso schon frostige und angespannte zu seinem biologischen Vater dagegen immer schlechter.

				Schwer von Eltons harscher Zurückweisung in dem Anfang des Jahres erschienenen Playboy-Interview getroffen, sah sich Stanley Dwight zu einem Interview mit der britischen Tageszeitung Daily Mail genötigt. „Er scheint mir nicht sehr glücklich zu sein. Als wir ihn das letzte Mal sahen und ich ihn fragte, wer seine Freunde seien, sagte er: ,Elvis Presley und Billie Jean King.‘ Aber das waren seine Idole, die er schon als Kind hatte. Wie kann man jemanden, den man gerade erst getroffen hat, als Freund bezeichnen? Es gibt Freunde und ,Freunde‘. Und ich glaube, Reggie muss sich Freundschaften kaufen.“(38) In der Folgezeit fielen die Temperaturen im „Kalten Krieg“ zwischen Elton und seinem biologischen Vater noch um etliche Grad.

				Auf der anderen Seite war Eltons Beziehung zu seiner Mutter so stark, dass sie seine Homosexualität nicht nur akzeptierte, sondern sogar potenzielle Partner unter die Lupe nahm. Auf die Frage, wie Sheila und er miteinander auskämen, antwortete Elton: „Oh, bestens. Sie wohnt jetzt zwei Türen weiter. Wir hatten schon immer eine gute Beziehung. Mein Vater war ihr gegenüber ein Scheusal, aber zu mir war sie immer großartig. Sie ist in allem geradeheraus und riecht eine Ratte auf eine Meile. Sie sagt Dinge wie: ,Vertrau dem bloß nicht! Der brennt nur mit deinem ganzen Geld durch.‘ Und sie hat immer Recht.“(39)

				Für die Zeit nach seiner Rückkehr nach England hatte Elton nur einen weiteren Konzertauftritt geplant – am 17. September auf dem Edinburgh Cultural Festival in Schottland. Dann musste er noch letzte Hand an Blue Moves legen und anschließend ins Aufnahmestudio gehen, um ein neues Album für Kiki Dee zu produzieren. Es wurde auch über einen Trickfilm in Spielfilmlänge von Captain Fantastic And The Brown Dirt Cowboy gesprochen, und Gerüchten zufolge sollte Elton die Hauptrolle in einer Verfilmung des Broadway-Musicals Candide aus dem Jahr 1956 übernehmen – was für ihn allein schon deswegen sehr interessant gewesen wäre, weil die bekannteste Nummer daraus der Song „Glitter And Be Gay“ heißt. Außerdem hatte er noch seinen Posten als Präsident und Direktor des FC Watford, der ihn auf Trab hielt.

				Bereits im Sommer, noch in New York, hatte Elton eines der wichtigsten Presseinterviews seiner Karriere gegeben. In dem sehr offen geführten Interview mit Cliff Jahr, das im Rolling Stone vom 7. November 1976 erschien, bekannte Elton sich endlich zu seiner sexuellen Orientierung – auch wenn er sein Coming-out durch Unbestimmtheiten und Ausflüchte abschwächte. Vor allem stand er nicht dazu, ausschließlich „schwul“ zu sein. Stattdessen bezeichnete er sich als „bisexuell“, womit er zumindest zugab, mit Männern zu schlafen.

				Ohne darauf einzugehen, dass er mehrere Jahre mit seinem Liebhaber John Reid zusammengelebt hatte, sagte Elton zu Cliff Jahr: „Ich gehe heim und verliebe mich in mein Vinyl. Ich habe ein bestimmtes Maß an Liebe und Zuneigung, so weit Zuneigung eben reicht. Von Freunden und so. Mein Sexualleben? Äh, ich habe noch niemanden getroffen, mit dem ich irgendwelche große Szenen hätte haben wollen. Eigenartig, dass ich das nicht habe. Jeder sollte ein gewisses Maß an Sex haben, und das habe ich, aber mehr auch nicht. Ich hätte sehr gerne eine Affäre. Ich sehne mich danach, geliebt zu werden. Das ist der Teil in meinem Leben, den ich in den nächsten zwei oder drei Jahren auf die Reihe bekommen möchte – und mit ein Grund dafür, warum ich nicht mehr touren will. In den letzten sechs Jahren war mein Leben wie ein Disney-Film, und was ich jetzt brauche, ist ein Mensch in meinem Leben. Ehrlich gesagt, werde ich schnell depressiv und rutsche in sehr schlechte Stimmungen ab. Ich glaube nicht, dass irgendjemand mein wahres Ich kennt. Nicht einmal ich selbst.“(40)

				Die Frage nach Beziehungen zu Frauen, die er ja nicht hatte, umging er. „Ich habe keine Ahnung, was genau ich sein will“, behauptete er. „Ich mache gerade eine Phase durch, in der ich jedes Zeichen von Zuneigung auf einer sexuellen Ebene willkommen heißen würde. Am Ende würde ich mich eher in eine Frau verlieben wollen, weil ich es mit einer Frau wahrscheinlich länger aushalten würde als mit einem Mann. Aber ich weiß es wirklich nicht. Bislang habe ich noch niemanden getroffen, mit dem ich mich niederlassen wollte – egal welchen Geschlechts. Ich habe darüber noch nie zuvor gesprochen. Aber ich werde jetzt nicht das Band abschalten.“(41)

				Auf Jahrs Frage, ob er „bisexuell“ sei, antwortete Elton ausweichend: „Es ist nichts Schlimmes dabei, mit jemandem ins Bett zu gehen, der dasselbe Geschlecht hat. Sind wir nicht alle in gewissem Maße bisexuell? Ich glaube jedenfalls nicht, dass nur ich es bin. Es ist nichts Schlechtes daran. Ich glaube, Sie sind auch bisexuell. Jeder ist es.“(42)

				Als Jahr meinte, dass Elton nie zuvor so knapp davor gewesen sei, sich offen zu seiner „Bisexualität“ zu bekennen, lachte der Sänger: „Wahrscheinlich nicht. Was meinen Fußballverein angeht, wird das furchtbar sein. Fußball ist einfach so unglaublich hetero. Aber wen kümmert das? Die Leute sollten sexuell sehr offen sein – sie sollten die Grenze bei Ziegen ziehen.“(43)

				Auf die Frage, ob er und Bernie Taupin ein Paar gewesen wären, antwortete Elton: „Nein, definitiv nicht. Alle meinen, wir wären es gewesen, aber wenn wir es gewesen wären, glaube ich nicht, dass wir es so lange miteinander ausgehalten hätten. Wir sind eher wie Brüder. Die Presse hat wahrscheinlich geglaubt, dass John Reid und ich eine Affäre hätten, aber es hat die ganze Zeit über keinen ernsthaften Partner gegeben. Nicht einen. Außerdem ist es sehr riskant, Beziehungen mit Leuten zu haben, mit denen man arbeitet. Man klebt zu eng aneinander, als dass es auf Dauer gut gehen würde.“(44)

				Für den Rolling Stone war der Artikel ein Coup, auf den das Magazin schon lange gewartet hatte, ein Exklusivknaller, für den sämtliche britische Boulevardblätter weiß Gott was gegeben hätten. Die Nachricht, dass Elton öffentlich eingestanden hatte, Sex mit Männern zu haben, verbreitete sich wie ein Lauffeuer. Für Elton selbst sollte sich sein Bekenntnis als zweischneidiges Schwert erweisen.

				Er hatte gerade die erfolgreichste Sommertour seiner Karriere durch die USA hinter sich. Zu seinen Konzerten waren hunderttausende Teenagermädchen mit ihren Eltern gekommen. So unwahrscheinlich es auch erscheinen mochte, Elton John war zu einer Art „Teenie-Idol“ geworden. Und jetzt teilte er in einem Interview im auflagenstärksten US-Musikmagazin all diesen Teenagern und ihren Eltern im Prinzip mit: „Ich habe Sex mit Männern.“

				Davon abgesehen mag Amerika Schwule und Lesben zwar intellektuell akzeptieren, aber nicht in der Realität. Und schon gar nicht 1976, in einer Zeit, als es in mehreren US-Bundesstaaten immer noch verboten war, Sex mit einem Angehörigen desselben Geschlechts zu haben, egal in welcher Form.

				Damit hatte Elton im Vorfeld des Erscheinens seines Albums Blue Moves seine Fans mit einem Schlag in zwei Hälften gespalten: in die, die seine Homosexualität akzeptierten, und in die, die das nicht taten. Das galt auch für die Medien. Mehrere Radiosender, die Eltons neueste Singles bislang mit Freuden gespielt hatten, verzichteten nun plötzlich darauf, seine Songs auf ihre Playlist zu setzen.

				Als ob die negative Reaktion auf Eltons sexuelles Bekenntnis allein nicht schon genügt hatte, die Grundlagen seiner öffentlichen Beliebtheit zu erschüttern, wurde nun auch noch sein neues Album Blue Moves gegen ihn ausgelegt, vom Cover bis hin zu den darauf enthaltenen Songs. 

				Blue Moves, das erste auf seinem eigenen Label Rocket Records veröffentliche Album, war von Elton als Richtungswechsel gedacht. Für das Plattencover wählte er eines seiner Lieblingsbilder aus, ein Gemälde aus seiner eigenen Sammlung, das mehrere Personen auf einem blau gefärbten Rasen zeigt. Einige von ihnen liegen entspannt im Gras, andere sitzen, mehrere haben die Hemden ausgezogen – und alle sind sie Männer (im, so darf man annehmen, „schwulen“ Teil eines Parks). Der Maler des Bildes war der bekennende homosexuelle Künstler Peter Proctor und der Titel des Bildes lautete The Guardian Readers. 

				Für die offizielle Vorstellung des Albums, das als persönliches und konsequent durchdachtes Konzeptalbum angekündigt wurde, hatte man eine schicke Londoner Kunstgalerie ausgewählt. Dem ursprünglichen Promotionplan zufolge hätte die britische Tageszeitung The Sun bei der Veranstaltung ein Preisrätsel ausrichten sollen, bei dem man das Album gewinnen konnte, doch als die Verantwortlichen der Zeitung das Plattencover sahen und feststellten, dass darauf nur Männer zu sehen waren, sagten sie die Aktion postwendend ab.

				Elton versuchte sich mit einer fadenscheinigen Entschuldigung zu rechtfertigen. „Das Bild von Patrick Proctor auf dem Cover stammt aus meiner Sammlung“, erklärte er. „Ich habe es gekauft, ohne zu bemerken, dass darauf nur Kerle zu sehen sind. Proctors Bild trifft die Stimmung des Albums genau. Die Leute sagten, ich sollte ein Bild von mir auf das Cover setzen, aber davon gibt es schon genug, und so habe ich ein kleines Machtwort gesprochen. Die Sun wollte das Album als Gewinn für ihr Preisrätsel nehmen, doch dann haben sie uns angerufen und gesagt, das ginge nicht, wegen des Gemäldes. Ganz schön bescheuert, oder?“(45)

				Der zweite Schwachpunkt von Blue Moves waren die düsteren Songs auf dem Album. Anstelle der optimistischen, beschwingten Musik, für die „Don’t Go Breaking My Heart“ gestanden hatte, enthielt das Album hauptsächlich dunklen, unheilvollen Stoff – ein direktes Spiegelbild dessen, was sich zu der Zeit im Leben von Elton und Bernie abspielte.

				Aber nicht nur im Elton John-Land vollzogen sich große Veränderungen, auch der Musikmarkt insgesamt veränderte sich. In New York, Los Angeles, London, Sydney und Paris gab es ein rasant wachsendes Publikum für Disco-Musik, und wie es aussah, war die gesamte Plattenindustrie dabei, auf den Disco-Zug aufzuspringen. 1976 waren acht Nummer-1-Hitsingles Disco-Songs. Der neue Musikstil brachte nicht nur neue Stars hervor, er holte auch alte wieder aus der Versenkung hervor, zum Beispiel die Miracles mit „Love Machine“, Diana Ross mit „Love Hangover“, die Supremes mit „I’m Gonna Let My Heart Do The Talking“ und die Bee Gees mit „You Should Be Dancing“. Gleichzeitig kam es zu einer wahren Explosion europäischer Disco-Musik, angetrieben von jungen, neuen Produzenten wie Georgio Moroder und Pete Bellotte, die Donna Summer groß herausbrachten. 

				Zugleich schwappte eine neue Welle von Teenie-Idolen durch die Lande. Dazu gehörten auch die schottischen Bay City Rollers, die Anfang 1976 mit „Saturday Night“ einen Nummer-1-Hit gelandet hatten, bei dem es sich in gewisser Weise um eine Teenie-Version des Elton John-Songs „Saturday Night’s Alright For Fighting“ handelte. Der große neue Teenie-Act des Jahres aber waren die Sylvers mit ihrem Nummer-1-Hit „Boogie Fever“. Und auch Elton und Kiki hatten mit „Don’t Go Breaking My Heart“ einen Chart-Spitzenreiter, auch wenn der Song nicht für Blue Moves berücksichtigt wurde.

				Schon beim ersten Anhören von Blue Moves wird klar, dass das Album makellos aufgenommen ist. Allerdings sind nicht alle Songs darauf so engagiert, wie man das von manchen von Eltons früheren Stücken kannte. Natürlich enthält das Doppelalbum einige herausragende Songs, aber eben auch langweiliges Füllmaterial. Der Song „Tonight“ ist ohne jede Frage eine von Eltons schönsten und bewegendsten Balladen. Und „Sorry Seems To Be The Hardest Word“ handelte offenkundig vom Ende von Eltons Affäre mit John Reid und Bernie Taupins Ehe mit Maxine.

				„Sorry“ ist, wie Elton später sagte, einer seiner persönlichsten Songs, weil alle Gefühle darin seine eigenen waren. „Der größte Teil des Textes von ,Sorry‘ ist von mir“, enthüllte er. „Ich saß da draußen in Los Angeles und es floss aus mir raus: ,What have I got to do to make you love me?‘“ Der Song wurde eines seiner wichtigsten Erkennungslieder.(46)

				Blue Moves enthält zwei bittersüße Hommagen an zwei der größten und tragischsten Figuren des Musikbusiness – Edith Piaf und Elvis Presley. Der Piaf widmete Elton den Song „Cage Of The Songbird“, mit David Crosby und Graham Nash als Gastsängern. Dieses „Crosby, Elton & Nash“-Stück ist eine wunderschön gesungene Ballade über ein gebrochenes Herz, das gezwungen wird zu singen. 

				Der am meisten zu Herzen gehende „blue move“ auf dem Album aber ist „Idol“, ein Song über einen Helden aus den Fünfzigern, der sich in einem selbst fabrizierten Alptraum verfangen hat. Er wird von Elton gesungen und gespielt, als wäre er ein Jazzmusiker in einem verrauchten Club in Greenwich Village. Wenn Elton davon singt, wie sehr er die Art und Weise liebte, in der das „Idol“ früher sang, wird klar, dass dieses Lied seine und Bernies Ehrenbezeigung an Elvis war.

				Elton schien auf das traurige Ende, das die Piaf genommen hatte und Presley bald schon nehmen sollte, hinzudeuten, um damit auszudrücken, dass er selbst mit einem ähnlichen Schicksal rechnete. Sowohl die Piaf als auch Presley hatten sich in ihrer Karriere verloren, massiv Drogen, Alkohol und Tabletten konsumiert und waren zu einem frühen Tod verdammt. Ungeachtet seines fehlgeschlagenen Selbstmordversuchs ein Jahr zuvor wollte Elton nicht ebenso enden, sich nicht von seiner Karriere verzehren lassen.

				„Between Seventeen And Twenty“ klingt wie ein Überbleibsel aus dem Captain Fantastic-Album, und die beiden Instrumentalstücke – „Your Starter For“ und „Theme From A Non-Existent TV Series“ – sind reine Platzverschwendung. Das Album hätte viel gewonnen, hätte Elton stattdessen „Don’t Go Breaking My Heart“ auf die Platte gepackt. Blue Moves endet schließlich mit Eltons erstem Ausflug ins Disco-Genre, mit „Bite Your Lip (Get Up And Dance)“, einem Song, der zwar ganz ordentlich Stimmung macht, sich aber niemals zu der Art ansteckender Dance-Nummer entwickelte, als die er gedacht war.

				Um das Ensemblegefühl des Ganzen zu verstärken, hatten sie zu Blue Moves mehrere Gastsänger und Spitzenmusiker dazugeholt. Neben Crosby & Nash beim Piaf-Lied und bei „The Wide Eyed And Laughing“ sind die Stimmen von Bruce Johnston von den Beach Boys und von Toni Tennille in dem lamentierenden „Someone’s Final Song“ sowie in „Chameleon“ zu hören.

				Die Kritiken zu Blue Moves reichten von Verrissen bis zu Lobeshymnen. Der Rolling Stone hasste das Album. Sein Kritiker Ariel Swartley schrieb: „Blue Moves ist eines der hoffnungslos großspurigsten Alben, die ich kenne, ein auf zwei Schallplatten gepresster Katalog musikalischer Exzesse.“(47)

				Mick Brown von Sounds hielt hingegen den „Daumen hoch“: „Ich hatte noch keine Note von Blue Moves gehört, da ahnte ich schon, dass dieses Album sein großer Wurf werden würde.“ Blue Moves sei „in manchen Punkten eine Enttäuschung, in anderen aber ein Triumph“.(48)

				Angetan von dem Album war auch Bud Scoppa, der in Phonograph Records meinte: „Elton hat mir und meinen Freunden einen großen Gefallen getan. Indem er sich die besten Leute holte (wie den String-Arrangeur Paul Buckmaster, Reverend James Cleveland, Toni & Daryl, Crosby/Nash und seine eigene, handverlesene Combo), Bernie Taupin dazu brachte, ein paar überzeugende, direkte Liedtexte in Ich-Form zu schreiben, und selbst wie nie zuvor aus der Seele sang, hat Elton uns ein mehr als üppiges Quantum eines ebenso häufig atemraubenden wie bewegenden Rock’n’Roll geschenkt, zu dem wir mitsingen und unsere Ponys reiten können.“(49)

				Und in ZigZag outete sich John Tobler als Fan der Platte: „Blue Moves ist ein absolutes Muss. Wie Sie zweifelsohne wissen, ist dies Eltons erstes Album für Rocket. Es musste einfach gut werden, nicht zuletzt, weil sein Pflichtstück für DJM, Here And There, im Vergleich zu seiner bisher praktisch über jede Kritik erhabenen Arbeit ziemlich lahm war. Die beste Platte, die ich in diesem Jahr gehört habe.“(50)

				Das Erscheinen von Blue Moves markierte für Elton das Ende einer Ära. Es war das letzte seiner klassischen Alben. In den USA und Großbritannien stieg es bis auf Platz 3 der Charts. Auf die Spitzenposition drang es aber nirgendwo vor, und da es auch kein beschwingtes, leichtes Material für eine hitverdächtige Singleauskoppelung enthielt, verkaufte es sich nicht so gut wie seine Vorgänger.

				Nach dem letzten Konzert seiner Sommertour durch die USA 1976 gab Elton zu: „Es war ein eigenartiger Abend, ein, wie ich sagen muss, ziemlich trauriger Anlass. Das ging so weit, dass ich, als ich ,Yellow Brick Road‘ sang, dachte: ,Das muss ich jetzt nicht mehr singen‘ – und dass mich das glücklich machte. Yeah, gut möglich, dass das mein letzter Gig überhaupt war. Wer will schon ein 45 Jahre alter Entertainer in Las Vegas werden wie Elvis?“(51) Eine eigenartig ironische Aussage von jemandem, der mit 60 als Musiker in Las Vegas landen sollte!

				Nach dem Erscheinen von Blue Moves wollte Elton reinen Tisch machen. Er und Bernie beendeten ihre berufliche Zusammenarbeit, die Band wurde gefeuert, und zu guter Letzt kam es – ausgelöst durch einen Streit über Rocket Records – auch zum Bruch zwischen Elton und seinem langjährigen Plattenproduzenten Gus Dudgeon. John Reid war zwar noch sein Manager, aber nicht mehr sein Liebhaber. Mit einem Mal war Elton in praktisch jeder Hinsicht Single.

				Nach den depressiven Songs, die Bernie Taupin für Blue Moves geliefert hatte, war es eindeutig an der Zeit für Elton, eine neue Formel auszuprobieren. „Wir haben damals manchmal zu viel voneinander gesehen“, sagte Elton, „jetzt aber sehe ich ihn nicht so oft, wie ich das gerne täte. Auf Tour zu gehen ist für ihn ziemlich langweilig, weil er den ganzen Abend nur hinter der Bühne steht und in der Nase bohrt. Er kommt ein, zwei Wochen mit auf Tour, aber die Aufnahmesessions langweilen ihn. Er ist ein fauler kleiner Bastard!“(52) Elton riet Bernie, mit anderen Sängern zu arbeiten, und damit endete die erste goldene Phase des Songwriting-Teams John&Taupin.

				„Blue Moves war unser Mount Everest“, meinte Bernie Taupin rückblickend. „Wir hatten die Spitze erklommen. Klar, die Drogen, der Alkohol, das geografische Element, das alles spielte eine Rolle. Im Grunde wussten wir aber nicht, was wir als Nächstes tun sollten. Oder ob wir es konnten. Aber wir haben nie gestritten.“(53) 

				„Ich hatte nie einen Streit mit ihm“, bestätigte Elton. „Wir sind für so etwas nicht geschaffen. Ich hätte nie mit Bernie herumschreien oder ihn anbrüllen können, dafür liebe ich ihn viel zu sehr. Was irgendwie außergewöhnlich ist, wenn man sich einige der großen Partnerschaften vor Augen hält, die an Eifersüchteleien und aufgeblähten Egos zerbrochen sind. Zwischen ihm und mir war das nie ein Thema.“(54)

				„Wissen Sie“, enthüllte er bei einer anderen Gelegenheit, „ich hatte noch nie einen seiner Texte abgelehnt, aber ein Teil des Materials, das er für Blue Moves geschrieben hatte! ,Mein Gott, Taupin‘, hab’ ich gesagt, ,das kann ich nicht singen.‘ Drei oder vier der Songs waren purer Hass. Seine Texte sind immer schon ein bisschen depressiv gewesen. Er hat in den letzten Jahren ganz schön was durchgemacht, und ich habe ihm immer wieder geraten, für jemand anderen zu schreiben. Und das tut er jetzt, für Alice Cooper, und es gefällt ihm wirklich.“(55)

				1976 war das Ende einer Ära für Elton John. „Sein Outing im Rolling Stone war für ihn „der nicht stattgefundene Höhepunkt des Jahres“. „Mir winken jetzt mehr Leute zu als zuvor, das ist alles. Niemand scheint einen Groll gegen mich zu hegen, vor allem nicht im Fußballverein, obwohl von den Rängen schon ein paar Rufe kamen – ,Du dicke Schwuchtel‘ und so. Es war das erste Mal, dass man mich nach meinem Sexualleben gefragt hat, und ich bin froh, dass das niemand vorher getan hat, weil ich nicht weiß, ob ich früher damit so gut hätte umgehen können. Wahrscheinlich hätte ich ,Äh, ja, äh, schönen guten Morgen auch‘ oder so gestammelt. Der Typ vom Rolling Stone war wirklich in Ordnung. Als ich die Frage beantwortet hatte, bot er an, meine Antwort auf der Stelle zu streichen, aber ich meinte, das wäre schon in Ordnung so. Den einzigen zickigen Kommentar bekam ich ausgerechnet von den Gay News; er hatte den Tenor: Nun, ihr Lieben, ist er endlich aus dem Schrank gekrochen? Ausgerechnet die! Sie führen sich auf wie das typische Zerrbild einer Schwuchtel in der TV-Comedy-Serie Are You Being Served? (die Anfang der siebziger Jahre auf BBC lief – der Übers.).“(56)

				1975 hatte er mit zwei immens erfolgreichen Nummer-1-Alben noch für Furore gesorgt. 1976 brachte er ebenfalls zwei Alben heraus, aber beide blieben gewaltig hinter den Erwartungen zurück. Wie schnell sich doch das launische Blatt des Schicksals wenden kann. Was bedeutete das, in einem Business, wo man heute „brandheiß“ und morgen schon „eiskalt“ sein kann, für Elton John? Jetzt, da die Welt ganz offiziell wusste, dass er nicht heterosexuell war, wie würde sich das auf seine Karriere auswirken? Was war der Grund für den relativen „Miss­erfolg“ von Blue Moves in den Charts? Würde das Outing auf den Seiten des Rolling Stone seine einst riesige Fangemeinde zusammenschrumpfen lassen? Und würde Elton John mit den Entscheidungen, die er in diesem Jahr getroffen hatte, glücklich werden? Zum ersten Mal seit langer Zeit war Elton John, der bekennende Homosexuelle, allein. Allein mit seinem ganzen Reichtum und seiner Plattensammlung. Er war nun frei, selbst zu entscheiden, welchen Weg er einschlagen sollte. Aber welcher Weg das sein würde, das blieb abzuwarten.
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				Zum Jahresbeginn 1977 war Elton John Single. Er wollte zumindest vorläufig keine Tourneen und keine Plattenaufnahmen mehr machen. Stattdessen wollte er sich voll auf seinen Job als Präsident des FC Watford konzentrieren und darin Erlösung suchen – was ihm zum Teil ja auch gelang. Allerdings blieb die Frage unbeantwortet, ob es sich für ihn dabei wirklich um ein „Zentrieren“, um eine Rückkehr zum „normalen“ Leben handelte oder ob es nur eine weitere seiner fixen Ideen war und der Club nicht mehr als eine neue Bühne, auf der er sich extravagant zur Schau stellen konnte. Es war, wie sich zeigte, ein wenig von beidem.

				Unterdessen breitete sich auf beiden Seiten des Atlantiks die Nachricht von seiner sexuellen Offenbarung im Rolling Stone wie ein Lauffeuer aus. Und genauso wie Blue Moves stieß die Neuigkeit in seiner Fangemeinde auf ein geteiltes Echo. Kaum lag das kontroverse Interview in gedruckter Form vor, machte sich die britische Boulevardpresse schon darüber her. The Mirror, The Mail, und The Express zitierten ausgiebig aus dem Artikel, und News Of The World brachte die Story unter der Schlagzeile „ELTON: MEIN SEXLEBEN IST GAR NICHT SO SONDERBAR“.

				„Als die Sache in England die Runde machte“, erinnerte sich Elton, „hatte ich gerade ein Solokonzert in Edinburgh gegeben, eines der wenigen Engagements, die ich zu der Zeit hatte. Ich wollte runter nach Manchester zum Spiel des FC Watford gegen Rochdale fliegen – wir spielten immer noch in der vierten Liga. Meine Mutter war dabei, und sie kam mit den ganzen Samstagszeitungen unter dem Arm in mein Hotelzimmer: ,Bisexueller Elton sagt …‘ Sie meinte: ,Wirf mal ’nen Blick darauf‘, und ich dachte bloß: ,Oh mein Gott, vielen Dank …!‘ Natürlich hatte ich damit gerechnet, aber an einem Samstagmorgen, kurz vor meinem Treffen mit dem Team? Als ich das Mannschaftshotel in Manchester betrat, kam der damalige Manager Mike King heraus und sagte: ,Hören Sie, wir haben die Zeitungen gesehen. Was Sie mit Ihrem Leben anfangen, geht nur Sie etwas an.‘ Ich hatte im Club nie großes Aufhebens darum gemacht, es war also nicht gerade allgemein bekannt. Aber das hier war wie eine Bestätigung. Und sie sind damit großartig umgegangen. So sind die Briten.“(1)

				In den USA kommentierte die Village Voice die Sache mit einem Cartoon von Edward Sorel, auf dem Elton vor einem Notrufmelder an einem Laternenmast steht und der Polizei meldet, dass ein paar Schritte hinter ihm ein Mann Sex mit einer Ziege habe. Überschrieben war die Karikatur mit „Der Prüde der Woche“, es folgten ein paar Auszüge aus dem Interview, in dem es hieß: „Es ist nichts dabei, mit jemandem ins Bett zu gehen, der dasselbe Geschlecht hat. Die Leute sollten sexuell sehr offen sein – sie sollten die Grenze bei Ziegen ziehen.“(2)

				Zugleich wurde der Rolling Stone selbst zu einem Schlachtfeld zwischen toleranten und verständnisvollen Lesern und der bigotten Leserschaft. In den nachfolgenden Ausgaben zeichnete insbesondere die Rubrik „Correspondence, Love Letters, and Advice“ einen Mikrokosmos der Gefühle der Leute, deren Zuschriften sich zwischen rückhaltloser Zustimmung und harscher Ablehnung bewegten.(3)

				Dass dieses Bekenntnis für Elton vielfältige Konsequenzen hatte, steht außer Frage. Von nun an war es keineswegs mehr ausgemachte Sache, dass die Radiosender Eltons Singles auf ihre Playlist setzen. Insbesondere in den USA hatte er sich mit dem Eingeständnis seiner Bisexualität etliche Türen verschlossen. Rückblickend sagte er über diese Zeit: „Ein paar Radiosender haben sich ein bisschen aufgeregt und ein paar Leute meine Platten verbrannt. Aber wissen Sie was? Das war ein kleiner Preis für die Freiheit, die ich dadurch erlangt hatte.“(4)

				So mancher Amerikaner sah Elton John plötzlich mit völlig anderen Augen. Die USA sind einerseits ein liberaler Schmelztiegel, andererseits aber liegt ein Großteil der Macht in den Händen der so genannten „religiösen Rechten“. Im Hinblick auf die Widersprüchlichkeit der Vereinigten Staaten und im Vergleich zu Großbritannien sagte Elton: „Das war der Knackpunkt. Ich hatte keine Ahnung, dass es so kommen würde. In England hat es mir überhaupt nicht geschadet. Im Gegenteil, es hat mir geholfen. ,Drüben‘, in Amerika, dem ,Land der Freiheit‘, hat es mir dagegen sehr geschadet.“(5)

				Elton gab 1977 nur acht Konzerte, samt und sonders Benefizveranstaltungen, sechs davon im Mai 1977 im Londoner Nachtclub The Rainbow. Elton trat allein am Piano auf, unterstützt nur von Ray Cooper am Schlagzeug. Den sicherlich überraschendsten Gig gab er am 17. Juni. Die Band, die an diesem Abend für den Abschiedsball in der Shoreditch College Chapel in Egham in Südlondon gebucht war, hatte den Auftritt in letzter Minute abgesagt. Irgendjemand rief daraufhin den in der Nachbarschaft wohnenden Elton an, und er kam vorbei, gab den Ersatzentertainer und spielte sechs Songs. Seinen letzten Auftritt des Jahres gab er am 3. November bei einer Sportbenefizveranstaltung zugunsten des Royal Variety Club und einer Organisation namens The Goaldiggers, die es Behinderten ermöglichte, Fußball zu spielen. 

				Der „Sport“ war Eltons neues Betätigungsfeld, und er hatte vor, die Sache mit aller Leidenschaft zu betreiben. „Der FC Watford wird nächstes Jahr einen guten Teil meiner Zeit in Anspruch nehmen“, erklärte er zur Zeit seines „Rücktritts“ vom Touren, „schließlich habe ich auf diesem Gebiet noch viel zu lernen. Es macht mir richtig Spaß, und deshalb will ich es mal ausprobieren. Natürlich werde ich die Auftritte ein bisschen vermissen, aber in den letzten sechs Jahren hat mir ein häusliches Leben gefehlt.“(6)

				Eher belustigend war der Umstand, dass Elton von seinem Engagement für den Fußball so sprach, als wollte er seine Rolle beim FC Wat­ford dazu benutzen, „maskuliner“ und „härter“ zu erscheinen. Doch zum Spiel seines Clubs gegen Rochdale tauchte er in einem karierten Anzug mit Borten in Grellorange und einer Brille mit pinkfarbenem Gestell auf, ein Aufzug, in dem er eher wie ein schwuler Clown aussah und nicht wie ein Fußballfan.

				So eine Gelegenheit ließen sich die Zuschauer bei den Watford-Spielen natürlich nicht entgehen – insbesondere nicht die Anhänger der gegnerischen Teams. Zur Melodie von „Glory, Glory, Hallelujah“ intonierten sie „Elton John’s a Homosexual“ oder riefen Elton „Schwuchtel“ und „Schwuler“ zu. Elton, in eines seiner extravaganten, knallbunten Outfits gewandet, tat sein Bestes, die höhnischen Attacken zu ignorieren. 

				Um den immens reichen Superstar Elton John wie „einen der Jungs“ rüberzubringen, posierte er mit den Kickern für Pressefotos in der Kabine. In einem Elton-Fanmagazin aus der Zeit sieht man einen nackten Elton in einer Badewanne der Umkleidekabine des FC Watford liegen. Auf anderen Bildern ziehen die nur in Handtücher gehüllten Spieler Billy Jennings, Duncan Welbourne, Pat Morrisey und Dave Buller den Rocket Man aus der Wanne. Auf einem Bild liegt er im Teamdress auf dem Rasen, mit dem Gesicht nach unten, darunter ist eine absurd große Brille zu erkennen. Die Zeitschrift People zeigte einen angezogenen Elton, der auf die mit nackten Fußballern gefüllten Badewannen blickt, und darunter war zu lesen: „Abgesehen von den primitiven Umkleidekabinen hat der Clubbesitzer John ein Vermögen in die Watford Hornets investiert und hofft, sie innerhalb eines Jahrzehnts zu britischen Meistern zu machen.“(7) Statt wie ein seriöser Clubpräsident wirkte er wie ein schwuler Kerl, der aus dem Häuschen war, weil er von einem Haufen nur mit einem Handtuch bekleideter Fußballer umringt wurde. 

				Eine von Eltons ersten geschäftlichen Maßnahmen war die Verpflichtung von Graham Taylor als Teammanager des FC Watford. Bodenständig und drei Jahre älter als Elton, konnte Taylor mit der Extravaganz des Sängers gut umgehen – eine wichtige Voraussetzung, um einen guten Job zu machen. Außerdem wusste er, wie man einen Fußballverein führt und war damit die perfekte Besetzung für diesen Posten.

				Wie auch immer nun Eltons sexuelle Orientierung aussah, das Watford-Team hatte mit massiven finanziellen Problemen zu kämpfen und konnte das Geld und die öffentliche Aufmerksamkeit, die ein Star wie Elton John dem Verein versprach, sehr gut gebrauchen. Und so wurde er im Juni 1977 offiziell zum Präsidenten des FC Watford gewählt. Für Elton war es wie die Erfüllung eines lebenslangen Traumes. Als Junge hatte Reggie Dwight den Club angefeuert, und jetzt war er sein Präsident. Nicht schlecht für einen streberhaften Sportmuffel, der sich die Haare knallrosa färbte, auf den Namen „Sharon“ hörte und zu den Spielen des FC in verrückten Schwulenoutfits aufkreuzte!

				Die TV-Komiker und die Boulevardpresse nahmen Eltons öffentliche Enthüllungen über sein Sexualleben zum Anlass, endlos Schwulenwitze über ihn zu reißen, was Elton, der es nicht schaffte, die Gags zu ignorieren, in eine tiefe Depression stürzte. Ohne ein neues Album und ohne eine vor der Tür stehende Tour gab es nichts, was ihn ablenken konnte, und so vergrub er sich in Woodside, um sein sowieso schon angeknackstes Ego zu trösten.

				Hinzu kam, dass sich damals das Aussehen und der Klang der Rockmusik dramatisch veränderte. Im Juli des vorangegangenen Sommers hatte Richard Branson auf einer Party seine neueste musikalische Entdeckung vorgestellt – die Sex Pistols. Mit ihren Stachelhaaren, den zerrissenen Jeans und ihrem Straßenpunk-Look gaben sie das exakte Gegenteil zum schrillbunten Pop-Art-Image von Elton John und Kiki Dee ab. Die Sex Pistols sahen eher so aus, als würden sie auf der Yellow Brick Road pissen, als über sie zu flanieren. 

				1977 war ein Jahr, das in Amerika von ein paar wenigen sehr populären und sich extrem gut verkaufenden Alben dominiert wurde. Blue Moves hielt sich noch gut in den Charts, insgesamt aber schafften es im ganzen Jahr nur sechs Alben auf Platz 1. Mit Wings Over America und Barry Manilow Live standen zwei Live-Alben jeweils eine Woche lang an der Spitze. Der Soundtrack für Barbra Streisands Film A Star is Born hielt sich sechs Wochen auf Platz 1, Linda Rondstadts Album Simple Dreams fünf Wochen lang. Die Gewinner des Jahres aber waren die Eagles mit Hotel California, das acht Wochen lang an der Spitze rangierte, und Fleetwood Mac mit ihrem Album Rumours, das einen neuen Rekord aufstellte und die Top-Position 31 Wochen lang für sich monopolisierte. Eltons einstige Vorherrschaft in den Höhen der Charts war unverkennbar vorbei, was aber weniger daran lag, dass er aus der Mode gekommen war, als vielmehr daran, dass die Musik, die er machte, sich veränderte hatte.

				Im Nachhinein war sich Elton bewusst, mit Blue Moves etliche Fehlentscheidungen getroffen zu haben. „Wir hatten auch schon vorher auf jedem Album was Neues ausprobiert, aber Blue Moves war besonders drastisch. Ich war mir bewusst, dass wir an der Spitze unserer Karriere angelangt waren und dass sich das jetzt abflachen würde. Und wir machten ein eindeutig unkommerzielles Album. Das war keine Absicht, aber es ist voller schöner Songs und die Band ist großartig. In meinen Augen ist Blue Moves ein sehr herbes Album. Wir waren müde, fühlten den Druck und brauchten eine Pause. In solchen Situationen entsteht Rauheit, und einige der Texte sind voller Verzweiflung. Ich liebe dieses Album.“(8)

				Blue Moves hatte Elton völlig ausgelaugt, und ihm gingen die Ideen aus. Die Geschwindigkeit, in der er neue Musik produzieren musste, war höllisch. „Es nahm selbstzerstörerische Ausmaße an“, sagte Elton, „gute Aufnahmen einzuspielen, wenn du wegen der Tourneen jedes Mal nur etwa drei Wochen Zeit im Studio hast.“(9)

				Während sich Elton die Zeit mit handtuchbeschürzten Fußballspielern vertrieb, koppelten seine Plattenfirmen eifrig Singles aus Blue Moves aus. In den USA und Großbritannien kletterte „Bite Your Lip (Get Up And Dance)“ jeweils auf Platz 28, die nur in Großbritannien veröffentlichte Single „Crazy Water“ schaffte es auf Platz 27.

				Derweil beharrte der mit Elton in juristische Rangeleien verwickelte Dick James darauf, dass der Sänger ihm noch ein weiteres Album schulde, eine Forderung, der das Album Elton John’s Greatest Hits Volume II seine Existenz verdankt. Die von DJM im Oktober in Großbritannien und von MCA im November in den USA herausgebrachte Platte spiegelte mit den Bestplatzierungen 21 in den USA und 6 in Großbritannien Eltons nachlassende Popularität wider. Sein Abonnement auf den Spitzenplatz der Albumcharts war definitiv abgelaufen.

				Eine andere Sache, die Elton zu der Zeit umtrieb, war sein Haar, besser gesagt sein Mangel daran. Er war im März 1977 30 Jahre alt geworden, hatte aber oben auf dem Kopf praktisch keine Haare mehr. Auf der Innenseite von Blue Moves prangt ein Porträtfoto in Pin-up-Größe von Elton mit einer unsäglichen Überkämmer-Frisur. Die Technik der Haartransplantation beschränkte sich zu der Zeit gemeinhin noch auf die „Puppenhaar“-Variante, bei der kreisrunde Haarstreifen auf die kahlen Stellen verpflanzt wurden, um einen jugendlichen Haarwuchs nachzubilden. Elton war fest entschlossen, den Kampf um sein Haar aufzunehmen, egal was ihn das kosten würde – was sich aber als ein überaus schmerzhafter, kostspieliger und letztlich aussichtsloser Kampf entpuppen sollte.

				Er fühlte sich „ausgebrannt“, in kreativer wie in persönlicher Hinsicht. „Ich hatte in sechs Jahren siebzehn Alben mit separaten Singles und Konzerttouren gemacht“, erklärte er im Rückblick auf diese Zeit. „Eine ziemlich eindrucksvolle Leistung, und wir hätten das nicht hinbekommen, wenn es uns nicht gefallen hätte. Aber am Ende, ’76, war alles irgendwie zu groß geworden. Außerdem wusste ich, dass ich einen Höhepunkt erreicht hatte, und ich wollte aussteigen, solange ich noch oben war.“(10)

				Auch die Tatsache, dass er so gut wie keine Zeit für sich privat hatte, zehrte an ihm. „Das ist mit ein Grund, warum ich aussteige, also für eine Weile keine Konzerte mehr gebe. Es ödet mich so an. Vor zwei Jahren musste ich drei oder vier Fans vor dem Hotel begrüßen und konnte dann in Ruhe die Lexington Avenue hinunter marschieren. Heute geht das nicht mehr. Ich werde damit nicht mehr fertig. Ich will nicht enden wie Elvis.“(11)

				Am 16. August 1977 starb der King im Alter von 42 Jahren. Sein Tod verstärkte nur noch Eltons tief sitzende Angst, er könnte ein ähnliches Ende finden, sollte ihm die Kontrolle über sein Leben noch weiter entgleiten.

				Als Elton am 3. November 1977 bei dem Benefizkonzert im Empire Pool von Wembley auftrat, glaubten viele, dies sei seine triumphale Rückkehr auf die Konzertbühne. Der Abend geriet zu einem echten Ereignis, Elton holte sogar zwei namhafte Gaststars auf die Bühne: Kiki Dee für das Duett von „Don’t Go Breaking My Heart“ und Stevie Wonder für eine gemeinsame Interpretation von „Bite Your Lip (Get Up And Dance)“. Trotzdem war Elton, wie sich Ray Cooper erinnerte, in selten schlechter Stimmung. Nichts schien ihn an diesem Abend aufheitern zu können.

				Irgendwann stand er auf und wandte sich ans Publikum. „Ich möchte Ihnen etwas mitteilen, etwas, das in Worte zu fassen mir sehr schwer fällt“, verkündete er. „Ich bin schon eine ganze Weile nicht mehr auf Tour gewesen, und ich habe mich schwer getan mit der Entscheidung, ob ich wieder auf Tour gehen soll oder nicht. Ich habe diesen Abend heute sehr genossen, vielen Dank. Aber ich habe mich entschieden, dass das hier meine letzte Show war, okay? Es gibt viel mehr im Leben, als auf Tournee zu gehen. Und jetzt noch ein letzter Song.“(12)

				„Das kam aus völlig heiterem Himmel“, erinnerte sich Cooper. „John Reid sprang auf und rief: ,Stoppt ihn! Holt ihn runter!‘“(13)

				„Ich hatte zu früh versucht, zurückzukommen“, erklärte Elton später. „Dieser Gig in Wembley, bei dem ich meinen Rückzug ins Privatleben ankündigte, war ein Benefizkonzert, zu dem ich mich hatte überreden lassen. Und plötzlich sah ich die ganze Maschinerie, die ganzen Gründe, warum ich aufhören wollte, und trotzdem machte ich es. Ich kam mir vor wie jemand aus Las Vegas.“(14)

				Frei von seiner alten Band, frei von seinem Vertrag mit Dick James, frei von seinem bisherigen Produzenten und frei von seinem bisherigen Songwriting-Partner, fing Elton an, mit ein paar neuen musikalischen Optionen zu experimentieren. Er hatte sich von praktisch allen aus seiner musikalischen Vergangenheit getrennt und einen Schlussstrich gezogen, und er hatte Lust, neue Dinge auszuprobieren. Er wollte mit neuen Leuten arbeiten und sich in neuen Stilrichtungen versuchen. Er war jetzt in der Tat ein „Single Man“.

				Eltons erster musikalischer Ausflug in neue Gefilde hatte etwas mit einem von ihm schon lange gehegten Traum zu tun. Seit jeher hatte er für den Philadelphia Soul, den Phillysound von Gruppen wie den Spinners, den Three Degrees, Harold Melvin & The Blue Notes, Teddy Pendergrass und den Stylistics geschwärmt. Sie alle gehörten einer Motown-artigen Gruppe von Künstlern an, die hauptsächlich von Thom Bell oder dem Duo Kenny Gamble und Leon Huff für das Label Philadelphia International Records produziert wurden.

				Im November 1977 flog Elton nach Seattle, wo er in den Kay Smith Studios sechs Tracks einspielte, die er mehrere Monate unter Verschluss hielt. Produziert wurden diese Elton John-Sessions von Thom Bell, der zuvor Hits für Dionne Warwick, Johnny Mathis, Denice Williams, Billy Paul und die Spinners produziert hatte. Für Elton war es das erste Mal seit Empty Sky, dass er mit einem anderen Produzenten als Gus Dudgeon arbeitete, und Bell und er kamen gut miteinander aus. 

				„Ich bin ein Soul-Fanatiker“, meinte Elton, „und das hat mich zu Thom Bell gebracht, weil ich ein großer Fan der Stylistics und der Spinners bin. Ich war einfach begeistert von seinen sehr trocken klingenden Aufnahmen. Er war der Erste, der mir jemals Tipps für meine Stimme gegeben hat. ,Hör mal‘, sagte er zu mir, ,du setzt deine Stimme nicht richtig ein. Du komponierst zu hoch für dich.‘ Das stimmte, er hatte Recht. Aber damals hat es mir nicht gerade gefallen, das gesagt zu bekommen.“(15)

				Besonders angetan war Elton davon, dass er nicht nur mit dem Produzenten einiger der größten Hits der Spinners arbeiten durfte, sondern auch noch mit den Spinners als Background-Sängern. Elton hatte noch einen Liedtext von Bernie für ein Stück namens „Nice And Slow“ in der Schublade, aus dem dann einer der sechs Songs wurde, die er mit Thom Bell als Produzent aufnahm. Einige der besten Songs aber stammten aus Bells Songwriter-Stall, darunter „Mama Can’t Buy You Love“, „Are You Ready For Love“ und „Three-Way Love Affair“.

				Bei Eltons Benefizkonzert für den Royal Variety Club und die Goaldiggers am 3. November in Wembley hatte ihn Davey Johnstones neue Band China begleitet. Einer der Backgroundsänger war ein Singer-Songwriter namens Gary Osbourne, den Elton bereits kannte, da er für Kiki Dee den Song „Amoureuse“ geschrieben hatte. Elton bat Osbourne um Liedtexte für seine anstehenden Sessions mit Thom Bell, woraufhin ihm der Songwriter, der eine der wichtigsten Figuren bei Eltons Aufnahmen in den späten siebziger Jahren werden sollte, den Text zu dem Stück „Shine On Through“ lieferte, das Elton später mit Bell in Seattle aufnahm.

				Nachdem die Thom Bell-Sessions schließlich „im Kasten“ waren, konnte Elton zunächst nicht so recht etwas damit anfangen. Sollte er ein ganzes Album mit Bell einspielen? Er war sich nicht sicher, zumal es noch einige andere Musikrichtungen gab, die er ausprobieren wollte. Angesichts der vielen freien Zeit, die er hatte, stürzte er sich auch immer wieder in Saufgelage und Kokainexzesse, was natürlich weder gegen seine berüchtigten Stimmungsschwankungen noch gegen das beängstigende Gefühl half, musikalisch den Weg verloren zu haben.

				Am 10. März 1978 nahm Elton in einem Tonstudio im südostenglischen Cookham einen sehr offenen und ehrlichen Song auf, dem er zutraute, das Zeug zu einem Hit zu haben. Der passenderweise „Ego“ getaufte Song gehörte ebenfalls zum Restbestand der von Bernie und ihm geschriebenen Stücke. „Ego“ war ein düsterer, introvertierter und irgendwie abweisender Song, in dem Elton zwar über die Befriedigung seines eigenen Egos singt, sich aber vor allem in Selbstmitleid suhlt. Die Single, die allein und nicht als Albumauskopplung herauskam, wurde als Kuriosum betrachtet und kam in den britischen und amerikanischen Charts nicht über Platz 34 hinaus. Auf der B-Seite von „Ego“ befand sich ein langsamer und amüsanter Song namens „Flintstone Boy“, in dem es offenkundig um einen damaligen Lover von Elton ging, über den es hieß, er sei ungefähr so smart wie ein Höhlenbewohner aus der TV-Zeichentrickserie Familie Feuerstein. Von nun an sollte Elton, der sich endlich von dem Geheimnis über seine sexuelle Orientierung befreit hatte, mehrere Songs veröffentlichen, in denen er sich unmissverständlich als schwul darstellte. 

				Dank der Zusammenarbeit mit Gary Osbourne kehrte seine Kreativität zurück und er fing wieder an, Songs zu schreiben.(16) Im Oktober 1978 kam mit A Single Man Eltons erstes ohne Bernie Taupin und Gus Dudgeon aufgenommenes Album auf den Markt. Das millionenfach verkaufte Album wurde zwar mit Platin verziert und kletterte in Norwegen auf Platz 4, in Großbritannien auf Platz 8, in Deutschland auf Platz 12, in den amerikanischen Billboard-Charts auf Platz 15 und auf Platz 17 in Australien, für Elton war es dennoch ein kommerzieller Rückschritt. Gary Osborne hatte erklärtermaßen „mehr“ von Elton in die Platte packen wollen, und was lag da näher als ein durch und durch schwuler Song? Heraus kam das überaus zotige Stück „Big Dipper“. Wie Rainer Werner Fassbinder in seinem Film Querelle von der Liebe schwuler Matrosen erzählt, so singt Elton darin über einen Freund, dem ein hübscher Matrose mit einem – wie man annehmen darf: in seiner Hose befindlichen – „Big Dipper“, einem „großen Löffel“ also, ins Auge sticht. Wie sich zeigt, hat auch der Matrose ein Auge auf den „Big Dipper“ des von Elton besungenen Freundes geworfen. Das Stück ist ein ziemlich unverhohlener Song über umherstreifende Homosexuelle auf der Suche nach schnellem Sex, die nach erfolgter Kontaktaufnahme in den örtlichen Vergnügungspark gehen und in einem der Fahrgeschäfte Oralsex haben.

				„,Big Dipper‘ war ein Joke“, erklärte Osborne, „aber definitiv auch ein Schwulensong. Elton trifft darin einen jungen Burschen, geht mit ihm auf die Achterbahn und bekommt einen geblasen. Wir mussten das ein bisschen verschleiern, erstens war es 1978 und zweitens wollten wir, dass das Fußballteam von Watford darauf mitsingt, und deshalb durfte der Text nicht übermäßig schwülstig sein. Ich wollte ein wenig von Eltons schelmischem Sinn für Humor in seine Songs bringen. Elton hatte gesagt, es sei an der Zeit, dass er einen schwulen Song aufnehme, und deshalb haben wir das gemacht. Graham Taylor, das ganze Team und alle, die sonst noch im Studio waren, haben auf dem Track mitgesungen.“(17)

				Der – neben „Song For Guy“ – einzige große Hit auf A Single Man war „Part Time Love“, ein Song über den Gelegenheitssex der Siebziger. Die Singleauskopplung schaffte es auf Platz 22 der US- und Platz 12 der britischen Charts. Mit Platz 4 in England noch erfolgreicher war die Singleauskopplung des langsamen, fast schon klassisch klingenden Instrumentalstücks „Song For Guy“.

				„Song For Guy“ hatte eine ganz eigene Entstehungsgeschichte. Guy Burchett war Bürobote bei Rocket Records, als Elton an den Tracks für A Single Man arbeitete. Als Guy bei einem Motorradunfall auf regennasser Fahrbahn ums Leben kam, herrschte im Aufnahmestudio den ganzen Tag über sehr gedrückte Stimmung. Elton, der in jener Woche gerade an einem sanften Klavierstück arbeitete, beschloss spontan, es als Instrumental aufzunehmen und Guy Burchett zu widmen. Obwohl das Stück sowohl auf dem Album als auch in der Singleversion ein Instrumental ist, kann man an einer Stelle des Tracks Elton das Mantra „Live isn’t everything“ und „Everything isn’t live“ murmeln hören.

				In den Liner Notes der Single „Song For Guy“ schrieb Elton: „An dem Sonntag, an dem ich diesen Song komponierte, stellte ich mir vor, wie ich aus mir heraustrat und auf meinen unter mir liegenden Körper hinabblickte. Ich stellte mir vor, wie ich starb. Wie besessen von diesen Gedanken verfasste ich dieses Lied über den Tod. Am nächsten Tag erfuhr ich, dass unser 17-jähriger Botenjunge Guy an eben diesem Sonntag mit seinem Motorrad tödlich verunglückt war. Guy starb an dem Tag, an dem dieser Song entstand.“(18)

				Ohne einen Gus Dudgeon in der Nähe, mit dem er seine Ideen hätte ausdiskutieren können, war Elton sich unschlüssig, welche Stücke er für A Single Man auswählen und welche er für später aufheben sollte. Also lud er ein paar Leute ins Studio ein, spielte ihnen alle achtzehn zur Auswahl stehenden Stücke vor und ließ sie auf bereitgestellten Notizblöcken schriftlich abstimmen. Elton hatte bei den für das Album aufgenommenen Songs so viele unterschiedliche Dinge ausprobiert, dass es unmöglich war, ein alle verbindendes Thema zu finden. So geriet das Album eher zu einem aus Einzelteilen zusammengesetzten Flickenteppich als zu einem aus einem Guss gefertigten Ganzen.

				Anders als sonst hatte Elton dieses Mal auch auf ein Staraufgebot verzichtet und stattdessen auf Davey Johnstone und Ray Cooper aus seinen früheren Bands sowie auf Studiomusiker gesetzt. Gewidmet war das Album Eltons neuem Fußballkumpel Graham Taylor.

				Auf dem Cover von A Single Man steht Elton in der Auffahrt zu Windsor Castle, herausgeputzt wie eine 1970er-Hommage an Oscar Wilde auf dem Weg, so darf man vermuten, zu einer abendlichen Opernaufführung, wobei das Outfit – schwarzer Zylinder, ein schwarzer, über die Knie hinabreichender Mantel und kniehohe Absatzstiefel – auch zu einer Beerdigung passen würde.

				A Single Man ist zweifelsohne Elton Johns am meisten missverstandenes Album. Musikalisch gesehen handelt es sich um eine höchst interessante Kollektion von Songs, die ein genaues Zuhören verlangen. Doch das „Elton geht zu einer Beerdigung“-Cover und die Tatsache, dass sich auf ihm kein einziger todsicherer Rock’n’Roll-Hit befand, verbauten dem Album von Anfang an den Weg nach ganz oben.

				In der Kritik fiel die Platte in Bausch und Bogen durch. Im Rolling Stone nahm Stephen Holden das Album in jeder Hinsicht auseinander, von der Covergestaltung über die Musik bis hin zu Eltons neuem Songtexter. Mit A Single Man habe Elton, schrieb Holden, einen neuen Tiefpunkt in seiner Laufbahn erreicht. „John hat mit sich selbst als Koproduzenten und Studiomusikern seine am radikalsten reduzierte Platte seit Honky Château vorgelegt. Tatsächlich aber erweist sich dieser Schritt in Richtung Einfachheit als einer ins Nichts; A Single Man ist nicht mehr als eine Ansammlung trivialer, absolut oberflächlich heruntergespielter Hooklines.“(19)

				Stephen Thomas Erlewine bezeichnete A Single Man in seinem Buch All Music Guide to Rock dagegen als „eine der am meisten unterschätzten Platten, eine dicht gepackte Sammlung von Pop-Songs, deren Perfektion mühelos daherkommt.“(20)

				Wenn A Single Man das am meisten missverstandene Album Elton Johns ist, dann dürfte Gary Osborne sein am meisten missverstandener Texter gewesen sein. Dass A Single Man nicht so erfolgreich wie erhofft war, lag nicht an Garys Texten, die überzeugend waren und einen neuen Ansatz verfolgten. Aber vor den Elton-Fans als Ersatzmann für Bernie Taupin herhalten zu müssen, war von Beginn an eine undankbare Aufgabe.

				„Anfangs gingen“, erzählte Gary Osborne, „alle davon aus, dass ich schwul und Johns neuer Freund war. Dass ich mit einer Frau zusammenlebte und kurz davor stand, Vater zu werden, sowie die – an sich wenig schmeichelhafte – Tatsache, dass Elton zu keinem Zeitpunkt auf mich stand, interessierte niemanden.“(21)

				Noch etwas anderes ist besonders an A Single Man, und zwar der Umstand, dass es das erste von Johns Alben war, das in der Sowjetunion offiziell in den Handel kam. Zu der Zeit war die alte Garde im Kreml gerade dabei, die Handelsbeziehungen zum Westen zu entspannen, und so wurde A Single Man zu Eltons Debüt in den Moskauer Plattenläden. Für Elton war das ein einzigartiger Erfolg. Er war jetzt wirklich ein globaler Superstar. 

				Was Elton in der kreativen Auszeit tat, die er sich vom Geschäft gegönnt hatte? Nun, er spielte mit seinen teuren Spielzeugen, er trank zu viel und er schnupfte Kokain. Eines seiner Lieblingshobbys waren Autos. „Ich bin ein Autonarr“, bekannte er. „Ich kann gar nicht mehr zählen, wie viele Autos ich schon gehabt habe. Zurzeit habe ich ein Rolls Corniche Cabriolet, eine Rolls Phantom IV Limousine für längere Strecken und einen Ferrari Boxer.“(22)

				Zu seinen weiteren Leidenschaften zählten Spielzeug, technische Spielereien und Kunst. „Ich stehe auf technische Spielereien“, gab Elton einmal zu. „Ringo (Starr) und ich sind geradezu versessen darauf. Ich mag Flipperautomaten. Ich habe Flipper und Spiele und so’n Zeug. Abgefahrene Lampen, Neonreklamen, völlig idiotische Dinge, die fünf Minuten lang irgendetwas machen. Aber den Großteil meines Geldes gebe ich für Kunst und so aus.“(23)

				Sein unbestritten größtes Hobby war jedoch seine Plattensammlung. „Ich besitze 25.000 Singles und ich weiß nicht wie viele Alben“, rechnete Elton zu der Zeit vor. „Ich blättere die einschlägigen Zeitschriften durch, Cashbox, Record World und Billboard, und schreibe mir alle Platten heraus, die mich interessieren. Dann sortiere ich sie alphabetisch und marschiere mit der Liste zu meinem Plattenladen. Ich bin die Lebensversicherung von Tower Records. Als ich den Laden zum ersten Mal betrat, wäre ich fast tot umgefallen. Ich wusste nicht, wo ich zu suchen anfangen sollte. Sie müssen eins wissen: Wenn morgen alles vorbei wäre, dann würde ich am liebsten in einem Plattenladen arbeiten, bei Tower Records zum Beispiel, oder einen eigenen Laden aufmachen.“(24)

				Die große Frage lautete, ob Elton während seines kostspieligen Ausflugs in die Gefilde jenseits des konventionellen Platten- und Tourgeschäfts weiter ausreichend Geld verdienen würde. Schon die Beatles hatten ihr Blatt mit Apple Records, ihrem Modeladen und ihren halbgaren Businessdeals überreizt. Drohte Elton mit Rocket Records und einem Fußballclub am Hals, der das Geld im Minutentakt zu verschlingen schien, einen ähnlichen Weg einzuschlagen?

				A Single Man war noch nicht lange in den Läden, als Elton in seinem Haus in Woodside ohne Vorankündigung zusammenbrach. Er wurde auf dem schnellsten Weg in das Herzzentrum der Londoner Harley Street Clinic gebracht, wo ihm ein akuter Erschöpfungszustand diagnostiziert wurde. Wie es aussah, befand sich Elton im stolzen Alter von gerade einmal 31 Jahren auf dem bestem Wege, zu einem körperlichen wie emotionalen Wrack zu verkommen. Das Herumhängen zu Hause, das ganze Kokain, das er sich reinzog, und das Selbstmitleid, in dem er sich suhlte, bekamen ihm offenkundig ganz und gar nicht.

				Nicht viel anders, als er es in „Part Time Love“ besungen hatte, hangelte sich Elton in seinem Liebesleben von einer obsessiven Affäre zur nächsten, ohne dass irgendeine wirklich funktioniert hätte. 

				From The Inside, das Alice Cooper-Album, an dem Bernie Taupin mitarbeitete, war eine der ungewöhnlichsten Konzeptplatten in Coopers Karriere. Wie Elton John war auch Alice Cooper in seiner „klassischen Ära“ Mitte der Siebziger allzu hoch geflogen. Nachdem seine mit Gold ausgezeichneten Alben Welcome To My Nightmare und Alice Cooper Goes To Hell auf den Markt gekommen waren, begab er sich von Oktober bis Dezember 1977 in eine psychiatrische Klinik in New York, um sich wegen seiner Alkoholsucht behandeln zu lassen.

				From The Inside und A Single Man erschienen ungefähr zur gleichen Zeit. Laut Elton „lebte Bernie in Los Angeles und ich lebte in London, und er verspürte keine große Lust, nach London zu kommen, und ich wollte ganz bestimmt nicht nach Los Angeles. Das war Zufall, verleitete die Leute aber zu dem Eindruck, wir hätten uns getrennt. Aber es war nur eine Auszeit, die wir beide dringend nötig hatten. Wir sprachen immer noch miteinander, und als Team hatten wir uns zu keinem Zeitpunkt getrennt.“(25)

				Bernie arbeitete nicht nur an From The Inside, er brachte auch ein paar Mitglieder von Eltons Band als Studiomusiker mit. Hinter Alice konnte man auf dem Album Kenny Passarelli, Davey Johnstone, Dee Murray und sogar die Backgroundstimme von Kiki Dee hören. Es war fast so, als würde Alice Cooper ein Elton John-Album einspielen.

				Parallel dazu lizenzierte DJM 1978 mehrere von Eltons Aufnahmen an Billig-Labels. Unter dem Titel Candle In The Wind warf St. Michael Records eine Compilation von Album-Tracks und Live-Aufnahmen auf den Markt. Anschließend kam Pickwick Records mit Elton John Live 17-11-70 und London & New York Live! heraus, wobei es sich um Neuauflagen seiner zwei bereits veröffentlichten Live-LPs handelte. 1979 stellte DJM Records sodann einen Elton John-Sampler zusammen, der aus fünf thematisch sortierten LPs bestand. Die erste Platte hieß „Early Years“, die zweite „Elton Rocks“, die Balladen fanden sich unter dem Titel „Moods“ auf der dritten Platte, die vierte Platte firmierte unter „Singles“ und die fünfte war ein „Classics“ bezeichnetes Potpourri aus Einzelstücken.

				Diese Vermarktungspolitik stank John Reid und Elton natürlich gewaltig, schließlich schöpfte DJM mit den Neuzusammenstellungen seiner älteren Songs Eltons britischen Markt ab. Besonders enttäuscht waren die beiden von Dick James, weil er sich ihrer Meinung nach nicht damit zufrieden gab, Rechte an den Originalalben zu halten und diese im unveränderten Format neu herauszubringen. Vor allem Reid, der sowieso schon juristische Schritte gegen DJM vorbereitete und aus diesem Grund die Bücher überprüfte, war der Meinung, dass Dick versuchte, noch den letzten Penny aus dem Material herauszupressen, indem er es zu reduzierten Lizenzgebühren an andere Labels weitergab und damit den Preis des Produkts drückte. 

				Anfang 1979 war Elton es schließlich leid, nicht mehr öffentlich aufzutreten. Gleichzeitig aber scheute er vor einer Rückkehr in die großen Arenen zurück. Der Auftritt am 5. Februar 1979 im Stockholmer Konzerthaus markierte seine offizielle Rückkehr auf die Konzertbühne – und den Beginn einer Europa-Tour, die bis zum 21. April dauerte. Elton hatte entschieden, nicht in voller Besetzung mit seiner Band auf Tour zu gehen. Stattdessen spielte er ein gesamtes Set allein am Klavier, bevor zum zweiten Set Ray Cooper an verschiedenen Schlaginstrumenten zu ihm auf die Bühne kam.

				Elton hatte die Tour für sich bewusst entspannt gestaltet und zudem kleinere Konzerthäuser in Städten und Ländern ausgesucht, in denen er noch nie gewesen war. So führte ihn die Tour unter dem Titel Elton John: A Single Main Concert With Ray Cooper unter anderem nach Kopenhagen, Antwerpen, Luzern, München, Wiesbaden, Berlin, Mannheim, Düsseldorf und Hamburg, Madrid, Glasgow, Paris und Nizza.

				Zum großen finalen Test aber geriet sein Konzert im schottischen Edinburgh, das live übertragen werden sollte. Hatte Elton sein Selbstbewusstsein so weit wieder aufgepäppelt, um mit seiner Performance sich selbst und das Publikum überzeugen zu können? Nun, Elton präsentierte sich in Edinburgh in Topform und das Konzert wurde ein großer Erfolg – nicht zuletzt, wie er meinte, weil dank der auf zwei Mann reduzierten Besetzung und des Verzichts auf den üblichen Glanz und Glitzer endlich die Musik im Mittelpunkt stand. 

				Es war die Zeit, in der die Bay City Rollers einen Hit nach dem anderen produzierten. 1977 war die Boygroup mit drei Singles in den Charts gelandet, mit „Dedication“, „The Way I Feel Tonight“ und „You Make Me Believe In Magic“, das bis in die Top Ten vorstieß. Als Les McKeown 1978 aus der Band ausstieg, kam für ihn der aus Südafrika stammende Duncan Faure, mit dem sie nach der Umbenen­nung in The Rollers mehrere Alben produzierten. „Ich traf ihn im Gibson Theater“, erinnerte sich Duncan an Elton. „Wir kamen ins Gibson, das für die Bay City Rollers, die dort schon so oft gespielt hatten, wie ein zweites Zuhause war, und kaum waren wir drin, wurden wir hinter die Bühne geführt, und dort war er, als sei eine Comicfigur zum Leben erwacht. Er erinnerte mich unglaublich an meinen verstorbenen Bruder Bill, derselbe Manierismus. Elton ist extrem witzig, er hat uns zum Lachen gebracht. Zuerst lachst du, weil es Elton ist. Aber irgendwann denkst du nicht mehr: ‚Hey, das ist Elton John!‘ Er ist einfach absolut witzig.“(26)

				Beth Wernick, eine der Promoterinnen der Bay City Rollers in New York, war eine gute Freundin von Duncan Faure und wusste, dass Elton Duncan wirklich mochte. Einmal, erzählte sie, bekannte sich Elton während eines Konzerts in Gegenwart der Rollers sogar auf der Bühne zu seinen Gefühlen. „Duncan und die anderen waren gerade wieder herausgekommen und hatten sich hingesetzt“, erzählte Beth lachend, „da kommt Elton auf die Bühne, und irgendwann mitten im Konzert sagt er ins Mikro: ‚Der hier ist für Duncan‘, und er stimmt den Song an, der mit‚What do I have to do to make you love me?‘ beginnt.“(27)

				Elton war unübersehbar angetan von Duncan, der seinerseits nur die besten Erinnerungen an seine vielen Treffen mit Elton hat. Besonders geschmeichelt fühlte sich Faure, als Elton ihn zu einem Abendessen auf sein Anwesen in Woodside einlud, zumal Elton ihn von seinem Fahrer abholen ließ. „Damals war Bob Halley Eltons Fahrer“, erzählte Duncan. „Bob holte mich ab und fuhr mich den ganzen Weg nach Windsor. Das Haus in Windsor ist einfach riesig. Ich erinnere mich noch, wie ich am anderen Morgen aufwachte und nicht mehr die Küche finden konnte. Ich hatte in der, wie Elton sagte, Rod Stewart Suite geschlafen, also da, wo normalerweise Rod Stewart untergebracht wurde.“(28)

				Auf die Frage, ob er auf dem Weg zu Elton John schon wusste, dass er die Nacht dort verbringen würde, antwortete Duncan: „Nein, ich war mir noch nicht sicher. Aber was Elton angeht, brauchte man sich keine Sorgen zu machen, dass er nicht genug Geld hätte, dir ein Taxi zu bezahlen.“(29)

				Duncan erinnerte sich noch gut daran, dass ihm die Opulenz von Eltons Anwesen und die vielen dort ausgestellten Schätze den Atem verschlugen. „Überall in seinem Haus standen Memorabilien von Marilyn Monroe herum und Flipperautomaten. In den Fußböden sind vergoldete Schallplatten eingelassen, sodass man über sie hinweg läuft. Das sieht wunderbar aus. Er hat so viele vergoldete Platten, dass er aus ihnen einen Fußbodenbelag gemacht hat! Es ist unbeschreiblich schön.“(30)

				Und was stand an dem Abend noch auf dem Menü? Wie kam es, dass er am Ende in der „Rod Stewart Suite“ landete? „Sex war zu keinem Zeitpunkt ein Thema“, sagte Duncan. „Ja, ich habe in Eltons Haus übernachtet, aber es waren immer auch andere Leute um uns herum. Elton hat so eine Art Entourage.“(31) Duncan Faure blieb auf Jahre hinaus einer von Eltons engsten Freunden. Die beiden trafen sich oft, zum Teil in den exotischsten Winkeln der Welt, und oft teilte Elton seine Suite mit Duncan.

				Für Elton war der Erfolg seines abgespeckten Konzepts auf der Single Man-Tour eine richtungweisende Erfahrung, und so suchte er jetzt nach einer neuen Herausforderung – und fand sie in den Konzerten, die er im Mai 1979 in Israel und Russland gab. Waren die fünf Auftritte, die Elton und Ray vom 1. bis zum 6. Mai in Tel Aviv und Jerusalem hatten, schon aufregend, so waren die acht Konzerte, die sie vom 21. bis zum 28. Mai in Russland gaben, je vier in Moskau und in Leningrad, noch spektakulärer – und für Elton ein gewaltiger Erfolg. „Das erste Konzert des britischen Rockstars Elton John in der Sowjetunion endete in einem Sturm der Begeisterung und mit nahezu 4.000 auf Stühlen und in den Gängen tanzenden russischen Fans“, meldete die New York Times. „Die uniformierten Polizisten und anderen Offiziellen sahen sich außerstande, die schreiende und klatschende Menschenmenge in der Oktjabrskij-Konzerthalle unter Kontrolle zu bekommen.“(32)

				Im Vorfeld dieser Ost-trifft-West-Konzerte mussten natürlich unzählige bürokratische Hindernisse überwunden werden, doch das politische Klima schien günstig für diese Art des Kulturaustausches. Eine Bedingung, die einzuhalten Elton sich verpflichten musste, war, dass er seine Klavierbank nicht, wie er das sonst gerne tat, mitten im Konzert umkickt, eine andere, nicht den Beatles-Song „Back In The U.S.S.R“ zu singen. Tatsächlich verzichtete er auch darauf, die Klavierbank umzustoßen, dafür brachte er aber „Back In The U.S.S.R“ in einem Medley mit „Get Back“ unter, um „die Grenzen ein bisschen zu strapazieren“. Er selbst sagte später: „Es überkam mich einfach, und ich sang den Song schon, als mir aufging, dass ich den Text gar nicht kannte. Also sang ich immer wieder nur den Refrain ‚Back In The U.S.S.R.‘.“(33)

				„Die Ironie von Elton Johns triumphalem Empfang in Leningrad“, schrieb John Rockwell in der New York Times, „liegt darin, dass er zwei Jahre nach seinem kommerziellen und künstlerischen Niedergang im Westen erfolgt. Dennoch ist er der bekannteste Rockstar aller Zeiten, der je die Erlaubnis zu einem Auftritt in der Sowjetunion erhalten hat, und so mag der fanatische Enthusiasmus der Russen ebenso sehr ein Zeugnis des Symbolgehalts seines Auftritts und ihrer Sehnsucht nach westlicher Pop-Musik im Allgemeinen sein, wie eine Reaktion auf seine durchaus nicht zu unterschätzende Bühnenperformance.“(34)

				Eine zu der Zeit am häufigsten gestellte Frage lautete natürlich, warum gerade er zu der Ehre kam, als erster westlicher Rockmusiker zu einem Konzert nach Russland eingeladen zu werden? Eltons Antwort: „Wie wir erfuhren, hätten sie gerne Bands wie The Who oder Led Zeppelin gehabt, hatten aber kein Vertrauen in die amerikanischen Promoter und wussten nicht, wie sie das bewerkstelligen sollten. Als ich zurückkam, verstand ich die politische Situation zwischen den beiden Ländern viel besser. Die Amerikaner flößten ihnen Ehrfurcht ein. Sie selbst hatten ja nicht einmal eine Armbanduhr oder ein Transistorradio – ihr ganzes Geld ging in die Rüstung. Aber der musikalische Standard in der UdSSR war sehr hoch – jede Band klang wie Creedence Clearwater Revival oder Abba.“(35)

				Die überbordende Begeisterung des Publikums in Leningrad und Moskau war genau das, was Elton brauchte, um sich auf der Bühne wieder so richtig wohl zu fühlen. „Das war ein fantastisches Erlebnis“, schwärmte er, „und ich würde liebend gerne zurückkehren. Nur zehn Prozent der Tickets für die Shows gingen in den öffentlichen Verkauf, aber das hatte ich nicht gewusst. Allerdings war es schon ziemlich Furcht einflößend, vor acht Reihen voller Politbüro-Hausfrauen mit Beehive-Frisuren zu spielen. Auf der Tour gab es einen Zwischenfall, als ich ‚Benny & The Jets‘ spielte und den Hocker zur Seite kickte. Das war ein ziemlicher Aufreger. Und am ersten Abend spielte ich als Zugabe ‚Back In The U.S.S.R.‘. Da sind sie richtig ausgeflippt.“(36)

				Was dann folgte, war ein bemerkenswertes Elton John-Revival. Solo, nur mit Ray Cooper, auf Tour zu gehen, hatte Elton sein Selbstvertrauen, oder, wie er selbst sagte, sein „Mojo“ zurückgegeben. „Ich hatte jeglichen Schwung verloren“, gab er zu. „Es war zu einfach geworden. Ich hätte auf die Bühne gehen und eine Stunde lang Gedichte rezitieren können, und die Leute hätten applaudiert. Was Ray Cooper und ich machten, als ich ’79 zurückkehrte, war das Riskanteste und zugleich das Beste, was ich jemals gemacht habe. Drei Stunden nur mit Klavier und Schlagzeug. Ich wollte einfach auf der Bühne sitzen und spielen, keine Show inszenieren. Ich wollte beweisen, dass man mit zwei Leuten nicht nur das ganze langsame und romantische Zeug, sondern auch Rock’n’Roll spielen konnte. Das haben wir geschafft. Und das hat mein Selbstvertrauen wiederhergestellt.“(37)

				Von Mitte September bis November war Elton mit seiner, wie er sie nannte, Back In The U. S. S. A.- Tour in den USA unterwegs. Um für die Tour zu werben, brachte Elton nicht eine, sondern zwei neue Platten auf den Markt. Die erste Platte, eine Maxi-Single mit drei Tracks, hieß The Thom Bell Sessions und erschien im Juni 1979. Ein Song daraus – „Mama Can’t Buy You Love“ – wurde als Single ausgekoppelt, die beiden anderen Stücke auf der Maxi waren „Are You Ready For Love“ und „Three Way Love Affair“. Zehn Jahre später wurde die Maxi um die drei noch fehlenden Songs aus Eltons ’77er Aufnahmesession mit Bell ergänzt und als The Complete Bell Sessions veröffentlicht. Bei den fehlenden Stücken handelte es sich um „Nice And Slow“, „Country Love Song“ und die erste unveröffentlichte Version von „Shine On Through“.

				Witzigerweise war es die aus den Thom Bell Sessions ausgekoppelte Single, die nach dreijähriger Abstinenz Eltons Rückkehr in die amerikanischen Top Ten markierte. „Mama Can’t Buy You Love“ kam in den USA und Australien auf Platz 9, in Kanada auf Platz 10. „Are You Ready For Love“ schaffte es in der Originalversion in Großbritannien bis auf Rang 19.

				Noch während seiner US-Tour brachte Elton mit Victim Of Love sein zwanzigstes Album heraus. Die Platte, entstanden in seiner Post-Bernie-Experimentierphase, war ein Versuch in Richtung Disco-Musik. Viele seiner Zeitgenossen hatten mit Disco-Songs immense Erfolge gefeiert, so zum Beispiel Cher („Take Me Home“), Diana Ross („Love Hangover“) und Rod Stewart („Do Ya Think I’m Sexy?“). Zu diesem Zweck war er mit dem europäischen Disco-Produzenten Pete Bellotte ins Aufnahmestudio gegangen. Daraus hervor ging ein Album mit sieben Songs, die einen rockigen Sound mit Disco-Beats zu einer eigentümlichen Mischung aus Rock und Disco verbanden. Der Titelsong „Victim Of Love“ mit den Backgroundstimmen von Michael McDonald und Patrick Simmons von den Doobie Brothers wurde in den USA als Single ausgekoppelt und kam auf Platz 31. Die zweite Singleauskopplung aus dem Album, ein Remake von Chuck Berrys „Johnny B. Goode“, schaffte es nicht in die Charts.

				Die Kritiker zerrissen das Album praktisch ausnahmslos. „Victim Of Love ist Elton Johns erstes Album seit seinem Rücktritt vor vier Jahren“, schrieb Martha Hume in der Zeitschrift US. „Victim Of Boredom wäre ein besserer Titel gewesen. Wenn Victim Of Love das Beste ist, was Elton John dieser Tage zu bieten hat, dann sollte er endgültig zurücktreten.“(38)

				Nicht viel gnädiger fiel Stephen Holdens Verdikt im Rolling Stone aus: „Elton Johns Sprung auf den Disco-Zug kommt ein Jahr zu spät, um noch groß Eindruck zu schinden. Das Album ist ideenlos. Disco-Pop ohne Höhepunkte. Victim Of Love enthält keinen Atemzug Leben.“(39)

				Für Elton war es eine Zeit des musikalischen Experimentierens. Und es war eine Zeit, die eine lange, niemals endende Party zu sein schien. Ein Rockmusiker, dessen Platten sich millionenfach verkauften und der zu der Zeit häufiger zu Gast auf Eltons Partys in Woodside war, zeigte sich erstaunt über die Unmengen an Kokain, die auf diesen Partys konsumiert wurden. „Das Koks wurde haufenweise geschnupft!“, behauptete die anonyme Quelle.(40)

				Den August 1979 verbrachte Elton in Grasse an der Cote d’Azur, wo er die gesamte Musik für 21 At 33 schrieb, sein nächstes Album. Dabei setzte er gleich auf vier Songtexter. Neben seinem neuen Partner Gary Osborne, der die Songs „Little Jeannie“, „Dear God“, und „Take Me Back“ beisteuerte, kamen noch zwei Autoren zum Zuge, mit denen Elton noch nie zusammengearbeitet hatte: Die Singer/Songwriterin Judie Tzuke, die damals bei Rocket Records unter Vertrag stand und den Text für „Give Me Love“ schrieb, und der kontroverse Rockmusiker Tom Robinson, der sich 1978 mit dem von seiner Tom Robinson Band gespielten Song „Glad To Be Gay“ quasi über Nacht einen Namen gemacht hatte. Elton und Robinson, der selbst schwul war, verstanden sich auf Anhieb. Für 21 At 33 lieferte Robinson zwei Songtexte, zu „Satorial Eloquence“ und zu „Never Gonna Fall In Love Again“.

				Der eigentliche Knüller aber war die sich auf dem Album abzeichnende Wiederbelebung der Zusammenarbeit von Elton und Bernie Taupin, aus dessen Feder die drei außergewöhnlichsten und persönlichsten Songs der insgesamt neun Tracks auf 21 At 33 stammten. „Chasing The Crown“ thematisierte Eltons Sucht nach Ruhm vor dem Hintergrund, dass seiner Krone als „König der Popmusik“ in letzter Zeit etliche Zacken ausgeschlagen worden waren. „White Lady White Powder“, der zweite Taupin-Beitrag auf der Platte, war eine offenkundige Anspielung auf Eltons ausufernden Kokainkonsum. Bernies dritter Streich, der Klassiker „Two Rooms At The End Of The World“, handelte davon, wie er seine Alkoholsucht überwand, wurde allerdings später auch als Song über seine Beziehung zu Elton interpretiert.

				Im Gegensatz zu Elton, der sich in dieser Phase seines Lebens niedergeschlagen und unglücklich fühlte, war Bernie dabei, sein Leben wieder auf die Reihe zu bekommen und ziemlich guter Dinge. Nach Blue Moves war er nach Mexiko gegangen, um sich dort einzuschließen und vom Alkohol loszukommen. Als er in die Staaten zurückkehrte, war er „sauber und trocken“.

				Im Rückblick auf seine Alkoholexzesse Mitte der Siebziger meinte Bernie später: „Ich habe nur wenige Erinnerungen an diese Jahre, sie sind wie im Nebel an mir vorübergegangen. Ich will nicht in diese dumme Ich-bin-ein-Überlebender-Kerbe hauen oder gar den Eindruck erwecken, ich würde den Alkohol oder Drogen heroisieren. Es ist nichts Heroisches daran, besoffen am Boden zu liegen. Es ist nur jämmerlich.“(41)

				Nach einer kürzeren Beziehung mit Loree Rodkin, die 1978 in die Brüche ging, lernte Bernie 1979 das Model Toni Russo kennen, die Schwester der Schauspielerin René Russo. Die beiden verliebten sich ineinander und heirateten noch im selben Jahr. Taupin hatte nun eine neue Muse in seinem Leben und war glücklich. 

				Mitten in der Arbeit an dem neuen Album kam Elton ein interessanter Gedanke: Am 25. März 1980 wurde er 33 Jahre alt, und wenn er seine Alben so zählte, wie er sie zu zählen beliebte – soll heißen, er zählte die britische (1969) und die amerikanische Ausgabe von Empty Sky (1975) jeweils separat und die Maxi The Thom Bell Sessions als volles Album –, dann stand nun sein 21. offizielles Album zur Veröffentlichung an. Folgerichtig nannte er es 21 At 33.

				Die meisten Basic-Tracks für 21 At 33 wurden im August 1979 im Superbear Studio in Nizza eingespielt. Der Song „White Lady White Powder“ und die ganzen Overdubs für die Stimmen und die Instrumente wurden dagegen von Januar bis März 1980 in Los Angeles aufgenommen. An der Platte wirkten mehrere profilierte Gastsänger und Musiker mit. Zu den Backgroundsängern gehörten Don Henley, Glenn Frey und Timothy B. Schmit von den Eagles, Toni Tennille sowie der Leadsänger von Herman’s Hermits, Peter Noone. Die Chor­arrangements lagen in den Händen von Bruce Johnston von den Beach Boys, und einer der Altsaxophonspieler auf dem Album war Richie Cannata, der vor allem bekannt ist, weil er auf einigen von Billy Joels größten Hits Saxophon gespielt hat.

				Richie Cannatas Gastauftritt auf 21 At 33 ist nur einer von vielen Berührungspunkten zwischen Elton John und Billy Joel, angefangen von Eltons Band, mit der Billy Joel in den Siebzigern mehrere Albumsongs einspielte, bis hin zu den gemeinsamen Tourneen der beiden in den Jahren 1994, 2003 und 2009. Für Elton auf dem 21 At 33-Album Saxophon zu spielen, war für Richie Cannata, wie er selbst sagte, einer der Höhepunkte seiner langen Karriere.(42)

				Zur Zeit seines Geburtstags hielt sich Elton in Los Angeles auf, wo er seinem neuen Album den letzten Schliff verpasste. Diese Gelegenheit nutzte der Filmproduzent Alan Carr, der gerade an der Nachproduktion des Village People-Disco-Films Can’t Stop The Music saß, dazu, eine Geburtstagsparty für Elton zu schmeißen. Unter den Gästen befand sich auch Angela Bowie, die nach ihrer Scheidung von David Bowie nach Hollywood gekommen war und dort eine eigene Musik- und Schauspielkarriere verfolgte. 

				„Ich war zu Elton Johns Geburtstagsparty in Malibu eingeladen, und da ging es ganz schön wild zu“, erzählte sie. „Irgendwann kam er zu mir herüber und unterhielt sich mit mir, und ich bekam das Gefühl, dass er ziemlich stoned war. Er war sehr gastfreundlich und wirklich wundervoll zu allen, aber eben auch, wie ich fand‚ völlig breit.“(43)

				Zugleich strahlte er, erinnerte sich Angela, an diesem Abend auch eine gewisse Traurigkeit aus. „Er hätte, beklagte er sich bei mir, das Gefühl, jeden einzelnen seiner Gäste unterhalten zu müssen. Worauf ich sagte: ‚Hey, das hier ist eine Party mit lauter Leuten, die dich mögen. Du machst das schon, Schätzchen.‘ Er dankte mir, drehte sich um und kehrte zur Party zurück.“(44)

				Auch Micky Dolenz von den Monkees war in dieser Zeit einmal Gast auf einer Elton John-Party in Hollywood. Micky wollte besonders schick aussehen, also zog er los und kaufte sich eigens für den Anlass ein neues Hemd. Als er in seinem neuen, farbenprächtigen Outfit auf der Party eintraf, stand Elton John da – in exakt demselben Hemd. Statt aber darüber zu lachen, war Elton so entsetzt, dass er den ganzen Abend über möglichst viel Abstand zu Dolenz hielt, um ja nicht den Eindruck zu erwecken, sie hätten sich absichtlich wie Zwillinge ausstaffiert. Obwohl Elton ohne jeden Zweifel einer der größten Superstars der Siebziger und Achtziger war, litt er immer noch unter seinem ebenso alten wie idiotischen Minderwertigkeitskomplex.

				Anfang 1980 geriet Elton eher zufällig in ein französisches Aufnahmeprojekt hinein, das zu einer Hitsingle führte, mit der niemand auch nur ansatzweise gerechnet hatte. Die französische Sängerin France Gall hatte auf ihrem Album Paris, France mit dem Lied „Il jourait du Piano debout“ („Er spielt Klavier im Stehen“) eine Hommage an Elton John verfasst. Und ehe Elton sich versah, stand er in einem Tonstudio und nahm mit ihr die Duette „Les Aveux“(„Bekenntnisse“) und „Donner pour donner“ („Geben, um zu geben“) auf. „Donner pour donner“ wurde in Frankreich zu einem großen Hit und bescherte Elton den ersten fremdsprachigen Erfolgstitel seiner Karriere.

				Im Rolling Stone erhielt Eltons im Mai 1980 veröffentlichtes neues Album 21 At 33 eine Kritik, die sich weniger dem Album widmete, als seine ins Schlingern geratene Karriere bilanzierte. „Wir schreiben nun das fünfte Jahr der Elton John-Krise“, begann Ken Tuckers Artikel, „einige Mitglieder unserer Elton-Patrouille hier fangen schon an, sich ernsthaft Sorgen zu machen. Seit Beginn der Anti-John-Bewegung 1975, als mit Rock Of The Westies das beste Album des Pianisten nur x-mal Platin holte statt wie üblich zillionenmal, klingt Elton verwirrt, verbittert und verbraucht. Alle seine Bemühungen, in den Mainstream der Dinge zurückzukehren, sind gescheitert. Der Rest der Platte ist einfach lahm, langweilig und lärmend.“(45)

				Ungeachtet der Kritikerschelte wurde 21 At 33 ein kommerziell recht erfolgreiches Album. In Frankreich kam es auf Platz 10, in Großbritannien auf Platz 12 und in den USA auf Platz 13. Noch besser schnitt die Singleauskopplung „Little Jeannie“ ab, die in den USA auf Platz 3 landete und Elton die erste Top-3-Platzierung seit 1976 („Don’t Go Breaking My Heart“) bescherte. In Kanada erklomm „Little Jeannie“ die Spitzenposition, in Australien kam die Single auf Platz 9.

				Angefangen mit 21 At 33 und bis zum 1984er-Album Breaking Hearts wies Elton in den Covertexten seiner Alben Frank Presland, Derek MacKillop und Keith Bradley von Twenty-First Artists als Manager aus. In dieser Phase verbannte Elton also seinen Ex-Lover und Freund John Reid aus dem Führerhaus seiner Karriere.

				Die nächste Single, „Satorial Eloquence“, stieg nach ihrer Veröffentlichung in Großbritannien auf Platz 44, und in den USA, wo der von Tom Robinson getextete Song als „Don’t Ya Wanna Play This Game No More?“ in die Läden kam, auf Platz 39.

				1980 nahm die Disco-Band Village People die Position in den Charts ein, die Elton John vier Jahre zuvor innegehabt hatte. In der Hochzeit der Disco-Manie in den späten Siebzigern landete praktisch alles, was die Band in die Hände nahm oder einspielte, an der Spitze der Charts. Sie hatten gerade ihren von Allan Carr produzierten Film Can’t Stop The Music abgedreht und hielten sich zur Premiere des Films in London auf. Elton ging zu der Aufführung – und war fasziniert von der hauptsächlich aus schwulen Männern bestehenden Popgruppe. 

				„Wir waren am Ende unserer Promotiontour anlässlich der Premiere von Can’t Stop The Music“, erzählte Randy Jones, der damalige Cowboy der Village People. „In der Woche, in der wir in London waren, organisierte Elton für uns eine Dinnerparty mit ein paar guten Freunden in einem seiner Lieblingsrestaurants. Nach dem ebenso üppigen wie delikaten Dinner lud er ein paar von uns zu sich nach Hause in Windsor ein, eine Einladung, die ich einfach nicht ausschlagen konnte.“

				Kokain und Alkohol gab es, wie Randy weiter berichtete, an diesem Abend im Überfluss. „Ich stand unten am Treppenabsatz, als er, immer noch mit seinem abgefahrenen Schmuck angetan, die Treppe herunterkam. Wir unterhielten uns und gingen zu einem Raum, der von einer Pantry für den Butler zu einem begehbaren Tresor umgebaut worden war. Dort legte er jedes einzelne seiner extravaganten und kostbaren Schmuckstücke sorgfältig in eigens dafür angefertigte Behältnisse. Dabei kam mir der Gedanke, dass es genau so aussehen muss, wenn die Queen nach einem mit lauter königlichen Betätigungen angefüllten Tag die Kronjuwelen ablegt und verwahrt. Ich war schwer beeindruckt! Die Nacht über brachten wir uns natürlich mit den besten Alkoholika und Substanzen der Zeit in Stimmung, und als der Morgen dämmerte, wurden alle, die nach London zurück mussten, mit Sonnenbrillen ausgestattet und in angemessen stilvoller Weise zurück in ihre Hotels chauffiert. Ich werde diesen Abend in der Gegenwart eines der wahren Titanen der Popmusik und Popkultur niemals vergessen.“(46)

				Nachdem Elton in den letzten Jahren so gut wie alles in seinem Leben als Musiker verändert hatte, stand jetzt ein Wechsel der Plattenfirma auf seiner Liste. Ein Grund für seinen Wunsch, MCA den Rücken zu kehren, lag darin, dass er mit der Firma mehrmals über die Frage aneinander geraten war, welche seiner Songs als Single erscheinen sollten, zum Beispiel bei „A Song For Guy“. Elton hatte diese Auseinandersetzung zwar gewonnen, war aber dennoch entschlossen, sich nach einem neuen Plattenvertrag umzusehen.

				In der zweiten Jahreshälfte 1980 wurde gemeldet, dass er mit dem brandneuen Label Geffen Records einen lukrativen Plattenvertrag abgeschlossen hatte. Von da an sollte Geffen sieben produktive Jahre und sieben Alben lang die neue Heimat für Eltons Aufnahmen sein. David Geffen, der Elton ganz offen umworben hatte, hatte mit seinem eigenen Label Asylum Records in den Siebzigern mehrere Superstars groß herausgebracht, und mit der Unterschrift unter den Vertrag mit Geffen fand sich Elton John plötzlich Seite an Seite mit mehreren ganz Großen aus der Musikszene, darunter Donna Summer, Joni Mitchell, Neil Young und sogar John Lennon und Yoko Ono.

				Damals äußerte sich Elton sehr erfreut darüber, mit einer von einem schwulen Mann geführten Plattenfirma zusammenarbeiten zu können. Allerdings dürfte er nicht damit gerechnet haben, dass David und er sich nach Ablauf dieser sieben Jahre – und nach sieben Alben – gegenseitig an die Gurgel gehen würden.

				Der nächste große Meilenstein in Elton Johns Karriere war das Konzert mit den meisten Zuschauern seiner gesamten Laufbahn: Das von Calvin Klein gesponserte Konzert am 13. September 1980 im Central Park von New York, zu dem – bei freiem Eintritt – 400.000 Menschen strömten. Das Konzert selbst war „umsonst“, doch die Parkverwaltung der Stadt New York verkaufte Souvenirs, um Geld für die Pflege des über einhundert Jahre alten Parks zu sammeln. Parallel dazu wurde das Konzert von dem Radiosender WNEW-FM live übertragen.

				Vor dem Konzert im Central Park machte Elton als Star-DJ des Tages auf WNEW Werbung für den Auftritt, wobei er einen kleineren Zusammenstoß mit den Zensoren der Rundfunkaufsichtsbehörde FCC provozierte. Zu seinen Aufgaben als Gast-DJ gehörte es auch, die Werbeansagen lokaler Inserenten zu sprechen. Dabei nutzte er die Werbung eines Sexshops aus Greenwich Village namens The Pink Pussycat dazu, beim Ablesen des Skripts ein bisschen zu improvisieren. Wie gewünscht forderte Elton die Hörer des Senders auf, sich bei Pink Pussycat zu melden und den Katalog des Sexshops zu bestellen, um dann jedoch hinzuzufügen, „damit Sie ganz entspannt zu Hause sitzen und sich nach Belieben selbst befriedigen können“.(47)

				Der 13. September war ein wunderschöner Tag in Manhattan, und über Eltons „Umsonst und draußen“-Konzert wehte definitiv ein Hauch von Woodstock. Wie jeder, der an diesem Tag dabei war, bestätigen kann, trug Eltons Konzert nicht nur dazu bei, den Central Park durch die Finanzierung eines neuen Rasens wieder „grüner“ zu machen, sondern war darüber hinaus ein Ereignis, bei dem auch eine Unmenge „grünes“ Zeugs geraucht wurden.

				Eröffnet wurde die fantastische Show um drei Uhr nachmittags von Judie Tzuke, bevor Elton eine Stunde später mit einem weißen Cowboyhut auf dem Kopf und in einem maßgeschneiderten Hemd mit integrierten Lichtern die Bühne betrat.

				Unter den 400.000 jubelnden Fans und faszinierten Zuschauern befanden sich auch mehrere Prominente, darunter Carly Simon und der Tennisstar John McEnroe. In den drei Stunden, die Elton auf der Bühne stand, riss er die Menge mit einer unglaublichen Show mit. Er zog an diesem Nachmittag alle Register und spielte ein Konzert voller Leidenschaft, Witz, Begeisterung und ebenso großem Spaß.

				Einer der Höhepunkte der Show war der John Lennon-Song „Imagine“, den Elton mit den Worten ankündigte: „Wir werden jetzt einen Song spielen, der von einem Freund von mir geschrieben wurde, den ich schon lange nicht mehr gesehen habe und der hier gleich gegenüber wohnt.“ Damit meinte er Lennons Apartment im traditionsreichen Dakota Building an der Central Park West Avenue.

				Um ganz sicher zu gehen, dass keiner der 400.000 Zuschauer das Konzert vergessen würde, hatte Elton für das Finale der Show einen ganz speziellen Kostümwechsel vorbereitet. Mitten im Applaus für „Someone Saved My Life Tonight“ ging er von der Bühne, um sich mit Hilfe seines persönlichen Assistenten Bob Halley in aller Eile in das abstruseste Outfit seiner gesamten bisherigen Musikerkarriere zu zwängen.

				Der Elton John, der auf die Bühne zurückkehrte, sah aus wie Donald Duck – mit großem gelbem Schnabel und einem riesigen, spitz zulaufenden Entenschwanz. Was dann folgte, als er seine erste Zugabe – „Your Song“ – anstimmte, war nicht nur „ein bisschen überkandidelt“, sondern vollkommen grotesk. Seinen letzten Song, das aufpeitschende „Bite Your Lip (Get Up And Dance)“, spielte er im Stehen, und dazu wackelte er im Takt der Musik mit seinem Entenarsch. Die Idee zu dem von Bob Mackie maßgeschneiderten Outfit, zu dem auch übergroße gelbe Flossen als Entenfüße gehörten, stammte von Elton. 

				Trotz des verrückten Donald Duck-Outfits war Robert Palmer in der New York Times völlig hingerissen von Eltons Auftritt an diesem warmen spätsommerlichen Nachmittag in Manhattan. „Mr. Johns Auftritt am Samstag Nachmittag im Central Park, seiner ersten Show mit einer Band seit mehreren Jahren, bewies vom allerers­ten Ton an seine Stärken“, schrieb Palmer. „Der Sound war frisch und dynamisch, und selbst Mr. Johns greller Aufzug verwies zurück auf die Shows, die er gab, als er in seinem kommerziellen Zenith stand.“(48)

				Auch Roy Trakin stimmte in der Fachzeitschrift Musician ein Hohelied auf Eltons Central Park-Konzert an: „Ein Hit jagte den anderen, als wäre E. J. eine auf drei Stunden programmierte Musikbox. ,Your Song‘ ging mit kollektivem Seufzen einher, bei ,Bennie & The Jets‘ fingen die Leute an, Shimmy zu tanzen, ,Goodbye Yellow Brick Road‘ rief nostalgische Erinnerungen wach und bei ,Rocket Man‘ herrschte respektvolles Schweigen. Für diesen Samstag galt in der Tat: ,The Bitch Is Back’!“(49)

				Nach dem Konzert im Central Park setzte Elton seine US-Tour 1980 fort und reiste bis in den November hinein kreuz und quer durch das Land. Die Tour endete mit vier Konzerten im Forum in Los Angeles und einer Reihe von Auftritten auf Hawaii. Die Zugaben bei den Konzerten in Los Angeles gab er in einem Minni Maus nachempfundenen Drag-Kostüm, von dem er selbst später zugab, es sei vermutlich das absurdeste Outfit seiner gesamten Karriere gewesen – was etwas heißt, wenn man bedenkt, was er alles schon getragen hatte.

				„Als ich Sting das erste Mal traf, steckte ich in meinem Minni Maus-Kostüm“, erzählte Elton später. „Ich habe ein Bild von uns beiden im Forum in L. A., und er schaut mich an, als wollte er fragen: ,Was zum Teufel soll das jetzt?‘“(50)

				Und was hielt Bernie Taupin davon, dass Elton John, verkleidet als ein aus einem Comic entsprungenes überdimensionales weibliches Nagetier, in knallrotem Kleid und einer Schleife im Haar, die von ihm verfassten Songtexte von der Bühne schmetterte? Nicht viel, oder, um Elton zu zitieren: „Bernie fand es zum Kotzen.“(51)

				Zu der Zeit drohte Elton von der Traurigkeit und Verzweiflung, die er in sich spürte, überwältigt zu werden. Er befand sich, wie es schien, auf der fortwährenden Suche nach einem Freund und Partner, der ihm ein emotionaler Anker sein konnte. Mehrere Männer kamen – und gingen – in dieser Phase von Eltons Leben, Männer, die ihm oft als Muse für sein musikalisches Schaffen dienten. Da gab es zum Beispiel einen Lover namens Charles, dem Elton den Drag-Spitznamen „Chloe“ verpasste und den er im Song „Chloe“ auf dem Fox-Album thematisierte. Das Lied „Blue Eyes“ auf Jump Up! war einem anderen Geliebten namens Vance gewidmet. Dann kam der von Elton „Crystal“ getaufte Gary Clarke, und zuverlässig wie ein Uhrwerk schrieb er über Gary den Song „Crystal“ (auf Two Low For Zero).

				Zum ersten Mal begegnet waren sich die beiden im Dezember 1980 in Australien, wo Ian „Molly“ Meldrum Elton den jungen Mann vorgestellt hatte. Molly Meldrum war eine Schlüsselfigur in der Welt der australischen Mainstream-Popmusik. Er war Moderator einer sehr beliebten TV-Show namens Countdown, hatte eine regelmäßige Kolumne in der Fernsehzeitung TV Week und schrieb darüber hinaus für das auf Popkultur spezialisierte Wochenmagazin Go-Set. Molly war im australischen Musikgeschäft bestens vernetzt und kannte dort Gott und die Welt. Als Elton in den Achtzigern häufiger nach Australien kam, vertiefte sich die Freundschaft zwischen den beiden und sie wurden echte Kumpels. Den Spitznamen „Molly“ verdankte Ian Meldrum nicht der weiblichen Konnotation seines Vornamens, sondern der Tatsache, dass Groupies im australischen Slang „band moll“, Band-Luder, heißen und „Molly“ somit perfekt zu ihm passte. Die enge Freundschaft mit Elton versprach nicht nur den erregenden Glanz öffentlicher Aufmerksamkeit, sondern auch Zugang zu haufenweise gut aussehenden jungen Kerlen. Überflüssig zu erwähnen, dass die beiden eine Menge gemeinsamer Interessen hatten.

				Eines Tages betrat Molly ein Eiscafé, in dem ein hübscher junger Mann namens Gary Clarke hinter der Theke stand. Molly und Gary verstanden sich auf Anhieb blendend, und Molly gewöhnte es sich an, ihn zu illustren Events mitzunehmen, zum Beispiel zum Tee mit Sheena Easton oder zum Lunch mit Bette Middler. Gary genoss es natürlich, plötzlich Zugang zu dieser Szene zu haben. Als Elton zu einem Auftritt in einer Episode von Countdown am 5. Dezember 1980 nach Brisbane kam, stellte Molly ihm bei den Dreharbeiten den damals 21-Jährigen vor. Laut Gary, der dann auch zu dem Konzert am nächsten Abend kam, fühlten Elton und er sich von Anfang an stark zueinander hingezogen. So sehr Elton Gary bei seinem Aufenthalt in Australien beeindruckt hatte, so wenig konnte der attraktive blonde Junge wissen, dass er einer der wichtigsten Liebhaber von Elton werden sollte – die Beziehung zwischen den beiden dauerte, von gelegentlichen Unterbrechungen abgesehen, die gesamten Achtziger hindurch an.

				Während Elton in Australien war, kam es auf der anderen Seite der Erde zu einem Ereignis, das ihn zutiefst erschüttern sollte. Am 8. Dezember 1980 wurde John Lennon in New York vor dem Dakota Building von einem geistig verwirrten Fan erschossen. Das war für alle Rockstars der schlimmste Alptraum, aber Elton traf die Nachricht besonders hart.

				Als er am 11. Dezember in Melbourne auf die Bühne stieg, verkündete er: „Diese Woche ist das Schlimmste passiert, was man sich nur denken kann. Dieser Song wurde von einem einzigartigen Mann geschrieben.“ Und dann stimmte er John Lennons Erkennungslied „Imagine“ an. Anschließend war Elton so fertig, dass er hinter die Bühne gehen und sich von Bühnenarbeitern trösten lassen musste.

				In Eltons Leben gab es viele Momente größter Verzweiflung. Seine depressiven Schübe kamen ohne Vorwarnung, und wann immer er den Blues bekam, suchte er sein Heil in der Gesellschaft von Freunden. Nach der Rückkehr aus Australien verfiel er in der Weihnachtswoche 1980 in eine tiefe Depression. Als dann auch noch sein damaliger Lover Charles nicht wie geplant in den Weihnachtsferien nach Woodside kam, zerfloss er in Tränen und Selbstmitleid. Voller Verzweiflung angesichts der Aussicht, Weihnachten allein verbringen zu müssen, rief er Gary Osborne an und flehte ihn am Telefon unter Tränen an, mit seiner Frau Jenny und dem kleinen Luke nach Windsor zu kommen. Die Osbornes machten sich sofort auf den Weg, um Elton zu retten.

				Im Anschluss an die Weihnachtsfeiertage mietete sich Elton in Paris ein luxuriöses Apartment mit einem atemberaubenden Ausblick über die Stadt, in dem er an den Aufnahmen für seine beiden nächsten Alben arbeiten wollte. Doch kaum war er dort angekommen, verfiel er wieder in eine seiner schlechten Stimmungen und weigerte sich, die Wohnung zu verlassen. „Wir hatten ein fantastisches Appartement mit Blick über die Seine“, erzählte Osborne, „und Elton weigerte sich einen ganzen Monat lang, vor die Tür zu gehen. Er ging nicht ins Studio, er zog sich nicht einmal an. Also hockte ich mit Elton, seinem persönlichem Assistenten Bob Halley und Vance in der Wohnung. Wir ließen uns von einem süßen Mädchen namens Faith bekochen, ansonsten spielten wir vor allem Poker und nahmen Drogen, einen ganzen Monat lang.“(52)

				The Fox sollte das erste Album von Elton im Rahmen seines Vertrags mit Geffen Records sein, doch von den ersten Tracks, die er David Geffen für das Album schickte, wurden die meisten abgelehnt – was auch ein Grund für Eltons Drogenmarathon in Paris gewesen sein dürfte. Am Ende bediente sich Elton auf The Fox derselben Songtexter wie auf dem Vorgängeralbum 21 At 33. Gary Osborne war verantwortlich für „Breaking Down Barriers“, „Heart In The Right Place“, „Nobody Wins“ und „Chloe“. Bernie Taupin steuerte die Texte für „Just Like Belgium“, „Fascist Faces“, „Heels Of The Wind“ und „The Fox“ bei. Und Elton selbst komponierte zwei Instrumentalstücke: „Carla/Etude“ und „Fanfare“ (mit James Newton Howard).

				„Elton’s Song“, das schwulste Stück auf dem Album, stammte aus der Feder von Tom Robinson. Im Text schwärmt der Sänger von seiner Liebe zu einem anderen Jungen und seiner Sehnsucht nach einer Nacht mit ihm. Dass der provokanteste Song des Albums vom gesellschaftskritischen und stets die Grenzen austestenden Robinson kam, verstand sich ebenso von selbst wie die Tatsache, dass Elton in der Rolle desjenigen aufging, der in einen Klassenkameraden verknallt war. 

				Eines der besten Stücke auf der Platte ist „Nobody Wins“, nach dem französischen Lied „J’veux d’la tendresse“ von Janic Prévost, über das Elton während seines Aufenthalts an der französischen Riviera im Sommer 1980 gestolpert war. „Ich stand gerade im Stau auf dem Weg hinaus aus St. Tropez, als sie im Radio den Song spielten“, erzählte Elton. „Obwohl der Text französisch war, lief es mir kalt den Rücken rauf und runter.“(53)

				Elton gab den Song Gary Osborne und bat ihn, einen englischen Text dazu zu verfassen. Auf der Grundlage der Musik von Jean-Paul Dreau modelte Osborne den Song über die Suche nach dem Glück in eine Ode an eine zerbrechende Ehe um. Elton, den der Text an die gescheiterte Ehe seiner eigenen Eltern erinnerte, sang mit hörbar großem Mitgefühl, und das machte den Song zu einer sehr besonderen Aufnahme.

				„,Nobody Wins‘ ist mein absolutes Lieblingslied von Elton John“, meinte der für die Plattenindustrie tätige Publizist und Journalist David Salidor. „Der Song ist ein verborgenes Juwel und ein Beweis für Eltons Fähigkeiten am Keyboard. Ein echter Klassiker!“(54)

				Auf den ersten Blick nimmt sich The Fox wie eine willkürliche Sammlung von Songs aus, was ja auch nicht unzutreffend ist. Gleichzeitig jedoch lotet das Album mehrere tief reichende persönliche Themen aus, die Elton sehr am Herzen lagen. Er sang von der zum Scheitern verurteilten Ehe seiner Eltern. Er sang von seiner Liebe zu einem anderen Jungen. Er sang – verschlüsselt – über einen seiner damaligen Lover. Und er sang, in „Heart In The Right Place“, sogar über Betrug.

				Bei der Kritik fiel das von Eltons langjährigem Bekannten Chris Thomas produzierte Album dennoch in Bausch und Bogen durch. Der frühere „Captain Fantastic“, schrieb Steve Pond in der Los Angeles Times, sei zu einem erbärmlichen „Corporal Pretty Good“ verkommen.(55) Robert Palmer von der New York Times kanzelte das Album ab als „mangelhaft, aber mit ein paar Ausnahmen – potenziellen Hitsingles, die handwerklich besser sind als der Großteil des heutigen Radiofutters“.(56) Und Stephen Holden vom Rolling Stone meinte: „Textlich gesehen ist der Höhepunkt von The Fox ,Elton’s Song‘, die in der ersten Person gesungene Erinnerung an einen homoerotischen Jugendschwarm. The Fox klingt weniger nach einem Comeback als nach einer Koda der Glanzzeiten des Pop, als Captain Fantastic den Äther beherrschte und der Champagner in endlosen Strömen floss.“(57)

				In Großbritannien erreichte die LP Platz 12, in den USA Platz 21 und in Deutschland Platz 34. Von den drei Singleauskopplungen kamen „Nobody Wins“ in den USA auf Platz 21 und in Großbritannien auf Platz 42 und „Chloe“ auf Platz 34 der US-Charts, während es „Just Like Belgium“ nirgendwo in die Hitlisten schaffte.

				Zur selben Zeit tobte hinter den Kulissen ein Kampf zwischen Eltons alter Plattenfirma MCA und seinem neuen Label Geffen Records. Als The Fox auf Geffen Records herauskam, behauptete MCA, Elton müsse ihnen noch eine Platte liefern, um seinen Vertrag zu erfüllen. Daraufhin schickte Elton MCA alle sechs Sessions, die er 1977 mit Thom Bell aufgenommen hatte, und erklärte damit seine vertraglichen Verpflichtungen gegenüber der Plattenfirma für erfüllt. MCA fand das gar nicht lustig und weigerte sich, die sechs Tracks (von denen drei bereits erschienen und drei noch unveröffentlicht waren) als „Album“ anzuerkennen. Nach langwierigen juristischen Rangeleien blieben die Rechte an allen mit Thom Bell produzierten Songs bei MCA, und nachdem die zeitlichen Beschränkungen aus dem Originalvertrag abgelaufen waren, stand es Elton frei, weiter für Geffen aufzunehmen.

				Angesichts des Todes seines Freundes John Lennon, seiner Beziehungsprobleme, seiner Paranoia, der wenig befriedigenden Ergebnisse der Haartransplantationen und des eskalierenden Kokainkonsums wundert es einen nicht, dass es Elton John 1981 nicht sonderlich gut ging. Aus diesem Grund beschloss er auch, in jenem Jahr kein Konzert zu geben, geschweige denn auf Tour zu gehen. Doch dann kam das Angebot zu einem Gig, das zu verlockend war, als dass er es hätte ausschlagen können: Prinz Andrew wurde am 19. Juni 1981 21 Jahre alt, und Elton wurde eingeladen, auf der Geburtstagsfeier am darauffolgenden Tag auf Windsor Castle zu spielen. 

				Elton mochte sich noch so mies fühlen und sich noch so tief in seinem selbst auferlegten Exil in Woodside vergraben haben, die Bitte der Royal Family, sie mit seiner Anwesenheit zu beehren, konnte er unmöglich ausschlagen. Dieser Entscheidung verdankte er eine der, wie er selbst meinte, surrealsten Erfahrungen seines Lebens. „Als ich ankam, war niemand da außer der Tanzkapelle und Lady Diana“, erzählte er. „Diana und ich tanzten allein zwanzig Minuten lang Charleston. Dann kam Prinzessin Anne und forderte mich zum Tanz auf. Was hätte ich sagen sollen? ,Nein, scheren Sie sich zum Teufel!’? Die Kapelle spielte Disco, die so leise war, dass man sie kaum noch hörte. Wir tanzten noch, als plötzlich die Queen mit ihrem persönlichen Diener dazukam und fragte, ob wir etwas dagegen hätten, wenn sie mittanzte. Genau in dem Moment wechselte die Musik zu Bill Haleys ,Rock Around The Clock‘. Und so tanzte ich zu ,Rock Around The Clock‘ mit der Königin von England.“(58)

				Das war der Beginn von Eltons enger Beziehung zur britischen Königsfamilie. Anfangs kam er sich zwar ein wenig wie ein Außenseiter vor, doch es dauerte nicht lange, bis er zu ihrem gesellschaftlichen Kreis gehörte. Besonders angetan hatte es ihm die junge Verlobte von Prinz Charles, Diana Spencer, die nur wenige Wochen später in der Märchenhochzeit des Jahrzehnts seine Frau wurde. Elton war so beeindruckt von Diana, dass er gemeinsam mit Bernie den Song „Princess“ schrieb und für sein nächstes Album aufnahm.

				Ende 1981 machte sich Elton daran, sein zweites Album für Geffen – und sein dreiundzwanzigstes insgesamt – zu produzieren: Jump Up! Eigentlich hatte Elton in Paris aufnehmen wollen, aber als das nicht klappte, wurde das Projekt ins Air Studio auf der Karibikinsel Montserrat verlegt.(59)

				Auf Jump Up! finden sich zwar mehrere eindrucksvolle Tracks, aber wie schon zuvor 21 At 33 und The Fox hörte es sich mehr nach einem Flickenteppich divergierender Stile als nach einem kohärenten Ganzen an. Auch mit diesem Album erweiterte Elton sein Repertoire an Gastkünstlern, indem er seinen ersten Song mit Tim Rice einspielte. Zuvor hatte Rice zusammen mit Andrew Lloyd Webber eine Reihe höchst erfolgreicher Broadway-Musicals auf die Beine gestellt, darunter Jesus Christ Superstar, Evita und Joseph And The Amazing Technicolor Dream Coat. „Legal Boys“, einen Song über eine hässliche Scheidung, hatte er ursprünglich auch für ein Projekt von Webber geschrieben. Als der sich aber für einen anderen Songtexter entschied, bot Elton Rice an, die Musik zu dem Text zu schreiben. 

				Bernie Taupin schrieb die Texte für fünf Songs auf Jump Up!, und zwar „Spiteful Child“, „I Am Your Robot“, „Where Have All The Good Times Gone“, „All Quiet On The Western Front“ und „Empty Garden (Hey Hey Johnny)“,Gary Osborne für vier Lieder: „Dear John“, „Ball And Chain“, „Princess“ und „Blue Eyes“.

				Der größte Hit auf Jump Up! war das stimmungsvolle „Blue Eyes“, ein Song über Eltons damaligen Liebhaber. „Elton hatte was mit einem süßen Kerl namens Vance, der später leider an Aids starb“, erklärte Gary Osborne. „Vance war ein absoluter Fan von David Bowie, was von Anfang an ein wichtiger Punkt in der Beziehung zwischen den beiden war – und er hatte blaue Augen.“(60)

				Der melancholische Klassiker des Albums ist „Empty Garden (Hey Hey Johnny)“, Eltons Tribute-Song für John Lennon. „Johns Tod hatte mich zutiefst getroffen“, sagte Elton 1990 in einem Interview. „Manchmal kann ich immer noch nicht glauben, dass er wirklich nicht mehr da ist. Ich war damals in Paris und machte gerade eine der weniger erfreulichen Phasen meines Lebens durch. Ich war sehr niedergeschlagen und schrieb ein Instrumental, das ich ,The Man Who Never Died‘ nannte. Ich mag das Stück sehr. Und dann schrieb Taupin ,Empty Garden‘. Ich hatte nicht geglaubt, dass irgendjemand einen Text darüber schreiben könnte, der nicht unbeholfen oder kitschig klingen würde.“(61)

				„Wie Elton war ich total am Ende, als ich von Johns Tod hörte“, erzählte Taupin. „Ich fühlte mich eine ganze Woche wie weggetreten. Sie wissen schon, diese völlige Hilflosigkeit, die man dem Tod gegenüber empfindet, und ich dachte, ich muss jetzt die einzige Sache machen, die ich tun kann – schreiben. Ich kann mich nicht daran erinnern, den Text geschrieben zu haben. Die Worte fielen einfach auf die Seiten. Später haben mich unglaublich viele Leute auf die Liedzeile ,Hey, Johnny, won’t you come out and play?‘ angesprochen und gemeint, ich hätte sie bestimmt aus Lennons Song ,Dear Prudence‘, in dem es heißt: ,Won’t you come out and play?‘ Aber daran habe ich keinen Augenblick gedacht, als ich den Text schrieb.“(62)

				Am anderen Ende der Gefühlsskala angesiedelt ist das fröhlich-beschwingte „Where Have All The Good Times Gone?“ In dem Song fragt Elton, warum er nicht mehr so viel Spaß wie früher im Leben hat, während der Backgroundrefrain wissen will, was mit diesen „good old Four Top songs“ passiert ist. Es ist eine wunderbare Hommage an das berühmte Motown-Quartett, das Songs wie „Reach Out I’ll Be There“ und „Standing In The Shadows Of Love“ zu internationalen Hits gemacht hat.

				1981 machte Elton eine der schlimmsten emotionalen Krisen seines Lebens durch, und abgesehen davon, dass er Unmengen an Kokain schnupfte, trank er auch exzessiv. Und selbst wenn er der Meinung gewesen sein mochte, der Posten als Vorsitzender des FC Watford habe ihm die notwendige Bodenhaftung verliehen, war dem keineswegs so. 

				Im Club blieb es natürlich nicht unbemerkt, dass Elton für gewöhnlich in eine Dunstwolke aus Alkohol gehüllt bei den Spielen auftauchte. Am 26. Dezember 1981 hatte der Watford-Manager Graham Taylor schließlich genug und knöpfte sich den Star vor. „Ich trank damals jeden Tag eine ganze Flasche Yukon Jack-Bourbon“, so Elton. „Ich kippte Unmengen an Brandy in mich hinein, und irgendwann meinte Graham Taylor, er wolle mich zum Lunch treffen. Ich wusste ja genau, was alle dachten: ,Mein Gott, warum trinkt er nur so viel?‘ Und man kann sich vor sich selbst ja nicht verstecken. Wenn man so drauf ist, dann ist man sehr unglücklich. Also war ich ein paar Tage später bei ihm zu Hause zum Essen, und Graham sagte: ,Hier ist dein Mittag­essen‘ – eine verdammte Flasche Brandy. ,Was zum Teufel stimmt nicht mit dir? Was ist los, Mann? Warum tust du dir das an?‘ Und ich war so erleichtert, dass endlich jemand so ehrlich war und es aussprach. ,Hör’ damit auf, zum Teufel“, sagte er. ,Jetzt!‘ Und ich tat es.“(63) Zumindest für eine Weile.

				Nach seinem Erscheinen im Frühjahr 1982 stieß Jump Up! auf beiden Seiten des Atlantiks in die Top Twenty vor – auf Platz 13 in Großbritannien, Platz 17 in den USA und Platz 47 in Deutschland. Die wunderschöne Ballade „Blue Eyes“ kam in Großbritannien auf Platz 8, in den USA auf Platz 12 und in Australien auf Platz 13. Und in den USA hatte „Empty Garden“ mit Platz 13 deutlich mehr Erfolg als in Großbritannien, wo der Song nicht über Platz 51 hinaus kam.

				Dieses Mal stieß Elton bei den Kritikern auf Zustimmung, etwa bei Park Puterbaugh, der im Rolling Stone verkündete: „Jump Up! ist das Album, das den gefallenen Superstar aus seinem Hungerexil, das er auf mageren Wiesen gefristet hat, zurück auf die fetten Weiden des Erfolgs katapultiert. Mit mehr Feuer im Leib, als man ihm in diesem Alter zugetraut hätte, hat er sich zurück an die Spitze gespielt, und zwar mit einer Mammutaufnahme, die keinen Zweifel daran lässt, dass er weiß, was er wert ist.“(64)

				Auch Gene Sculatti von der Zeitschrift Creem war begeistert von Jump Up!. „Ob das heißt, dass Elton sich wieder an der Spitze zurückgemeldet hat“, schrieb er, „darüber sollen sich andere Leute den Kopf zerbrechen. Auf jeden Fall aber ist Jump Up! eine herausragende Platte, und das ist in der heutigen inflationären Welt des Pop schon eine ganze Menge.“(65)

				Im März 1982 kam Elton für mehrere Konzerte nach Australien, und kaum war er da, rief auch schon Molly Meldrum bei Gary Clarke an, dem der schwule Rocket Man seit ihrem ersten Zusammentreffen zwei Jahre zuvor nie mehr so ganz aus dem Kopf gegangen war. „Elton ist in der Stadt“, sagte Meldrum, „und er möchte dich zum Dinner einladen.“(66) Und ehe Gary sich versah, saß er in einem indischen Restaurant mit Elton, seinem treuen Assistenten Bob Halley, seiner PR-Frau Patty Mostyn und Molly am Tisch und lauschte den charmanten Geschichten des Popstars von seinem Tänzchen mit Queen Elizabeth auf dem Fest zu Prinz Andrews 21. Geburtstag, dem üblichen Zickenklatsch und der Behauptung, dass David Bowie schon immer davon geträumt habe, Judy Garland zu sein.

				Eine von Eltons Lieblingsgeschichten handelte davon, dass die Queen Mum ihm einmal ihr Geheimrezept verraten hatte, wie sie ihre Diamanten sauber und glänzend hielt – indem sie sie in ihr Lieblingsgetränk einlegte: in Gin. 

				Zwei Tage nach dem Essen im indischen Restaurant ließ Elton Patty Mostyn bei Gary anrufen. Als Gary abnahm, stellte Patty zu Elton durch, der ihn fragte, ob er nicht zu seinem Konzert an diesem Abend kommen wollte. Gary erhielt Instruktionen, wann er wohin kommen solle. Vor Ort wurde er in Eltons Garderobe geführt. Als Gary eintrat, war Elton gerade dabei, sich umzuziehen. Gary Clarke: „Das war schon etwas, einen Star zu sehen, der sich bis auf die Unterwäsche auszieht. Elton wäre wohl so ziemlich der Letzte, den man als Sexsymbol bezeichnet – und er selbst sieht das nicht anders. Er war pummelig und am ganzen Körper stark behaart, wie ich fasziniert feststellte.“(67)

				Nach dem Konzert wurde Gary zu einer kleinen After-Show-Party in Eltons Garderobe eingeladen. Später, als die anderen Gäste aufbrachen, bat Elton Gary, noch zu bleiben. Nachdem alle weg waren, lud er ihn ein, ihn für den Rest der Tour zu begleiten – und anschließend zu ihm nach England zu ziehen. Die Affäre, die sich später daraus entwickelte, hatte da noch gar nicht begonnen. Zuerst lehnte Gary denn auch ab, schließlich nahm er aber beide Angebote an. Noch in derselben Woche landeten die beiden im Bett miteinander – es war der Beginn einer intensiven Liebesaffäre.

				Elton gab in Interviews wiederholt zu, dass er dazu neigte, binnen Stunden sein ganzes Leben mit einem Mann durchzuplanen, wenn er einen traf, von dem er sich angezogen fühlte. In diese Kategorie Mann fiel Gary Clarke. Ein paar Tage später hatte Gary seinen Job gekündigt und bereitete sich darauf vor, den Rest seines Lebens als Freund und Geliebter von Elton John zu verbringen. Auch wenn sich die Dinge nicht ganz so entwickeln sollten, machte sich Elton sofort daran, die entsprechenden Vorbereitungen zu treffen, und im April 1982 zog Gary in das Haus des Popstars auf seinem knapp elf Hektar großen Landsitz ein.

				Eltons neues Objekt der Liebe wurde natürlich im Haupthaus untergebracht und nicht in einem der beiden Nebengebäude. In einem davon, der so genannten Orangerie, wohnte Eltons Großmutter Ivy, im anderen nächtigten Sheila und Derf, die eineinhalb Autostunden entfernt lebten, wenn sie zu Besuch kamen.

				Da Ihre Majestät, Queen Elizabeth II., in derselben Nachbarschaft wie Elton residierte, legte sich der Popstar gleichermaßen königliche Allüren zu. Entsprach es dem offiziellen Protokoll, den Union Jack auf Vollmast zu hissen, wenn die Monarchin auf ihrem Anwesen zugegen war, so tat Elton durch eine auf Vollmast gezogene Vereinsfahne des FC Watford seiner Umwelt kund, dass auch die andere Queen in der Nachbarschaft, nämlich er, Elton, präsent war.

				Nach Garys Ankunft in Woodside zeigte Elton ihm das Zimmer, das er für ihn bestimmt hatte, was Gary, wie er später zugab, zunächst irritierte. Sollte er sich nun geschmeichelt fühlen oder beleidigt? Wenn er schon Eltons Geliebter war, warum teilten sie dann nicht ein Schlafzimmer? Wie sich aber rasch zeigte, war diese Lösung ganz in seinem Sinne. Recht bald nämlich machte er Bekanntschaft mit Eltons häufigen Übellaunigkeiten, Wutanfällen und dessen durch Drogen ausgelöstem schlechten Verhalten, und sein Zimmer wurde für ihn eine Zuflucht vor den Launen des Stars. 

				„Die, die ihm am nächsten stehen, werden wahrscheinlich auch vorbringen, dass seine Einsamkeit in großen Teilen aus seiner Unreife und der vorsätzlichen Weigerung herrührte, Verantwortung zu übernehmen“, schrieb Clarke später in Elton, My Elton, seinem sengenden Bericht über sein Leben mit dem Popstar. „Auch wenn er sich nicht hinter seinen Lakaien oder dem Kokain versteckte, wusste er es zu vermeiden, sich Konflikten zu stellen. Die Drogen machten ihn gefühllos für die Menschen um ihn herum.“(68)

				Nur wenige Tage nach Garys Einzug in Woodside flogen die beiden mit Eltons gesamter Entourage zum Eröffnungskonzert seiner vierwöchigen Europa-Tournee nach Stockholm. Bei dem Konzert am 30. April 1982 entsprach die Tonqualität im Johanneshovs Is­stadion nicht ganz Eltons perfekten Ansprüchen, was, wie sich zeigte, ausreichte, einen von „Reggies kleinen Augenblicken“ auszulösen. An diesem Abend kam Gary zum ersten Mal in den Genuss eines seiner Trotzanfälle. John Reid, der damit schon reichlich Erfahrung hatte, nahm den jungen Australier zur Seite und schärfte ihm ein, auf keinen Fall von Eltons Seite zu weichen; es sei nun sein Job, den sich oftmals kindisch aufführenden Sänger zu besänftigen.

				Wie Gary auf dieser Tournee herausfand, wechselte Elton ständig hin und her zwischen Distanziertheit und Zurückgezogenheit und exzessiver Anhänglichkeit und Bedürftigkeit. Als Gary in Helsinki einmal loszog, um die Stadt ein wenig auf eigene Faust zu erkunden, fand er bei seiner Rückkehr einen in Tränen aufgelösten Elton vor, der ihm befahl, ihn niemals mehr einfach so allein zurückzulassen. Offenbar gefiel es Elton, seine „Boy Toys“ wie Pudel an der Leine zu führen, damit sie, wann immer er ihre Zuwendung erwünschte, sofort bereit standen, seine Bedürfnisse zu befriedigen.

				Zu den Aktivitäten auf dieser Tournee zählten der Besuch einer Drag-Show in Göteborg und ein ausgiebiges Besäufnis in Nizza. Das für zehn Personen ausgerichtete Dinner kostete Elton unglaubliche 5.000 britische Pfund, doch das waren Summen, die ihn nicht groß kümmerten. Als sie, erzählte Gary, nach dem Dinner in ihrer Privatlimousine am schicken Hotel Negresco vorbeifuhren, zog Elton seine Hose herunter und streckte den Hotelgästen durchs Autofenster seinen breiten nackten Arsch entgegen.

				Wie Gary Clarke zu seiner großen Überraschung feststellen musste, entsprach eine Rock’n’Roll-Tournee mit Elton nicht unbedingt dem, was er sich unter einer aufregenden Sightseeing-Tour durch die kulturellen Hauptstädte Europas vorgestellt hatte. Wie es aussah, verbrachten sie die meiste Zeit entweder in einer Konzerthalle, in einem Flugzeug oder eingesperrt in einem Hotelzimmer. Schließlich wurde es Gary zuviel. Er beklagte sich bei Elton und sprach davon, nach Australien zurückzukehren. Daraufhin versprach ihm sein Gastgeber, dass der anstehende Trip in die Staaten anders sein würde und lockte ihn mit der Aussicht auf einen Ausflug ins Disneyland und unterhaltsamere Aktivitäten.

				Aus Protest gegen Garys Missfallen beschloss Elton, sich körperlich zu verunstalten – und rasierte sich die Augenbrauen ab, woraufhin der entsetzte Australier zu ihm meinte, er würde wie eine Drag Queen aussehen.

				Bei einem Deutschland-Stop auf dieser Tournee kam es zwischen Elton und John Reid zu einem heftigen Streit, an dessen Ende Elton schrie: „Verdammte Scheiße, ich werde heute Abend nicht auftreten! Ich werde die gesamte restliche Tour abblasen!“(69)

				Obwohl Gary zu dieser Zeit noch nicht einmal zwei Monate Eltons Mitbewohner und Freund war, holte Elton bereits andere junge Männer zu sich ins Bett. Bei einem Konzert in Frankfurt ließ Elton drei britische Soldaten mitten in der Show auf die Bühne kommen und lud sie hinterher in seine Suite ein, wo die Nacht sehr zu Garys Missfallen damit endete, dass Elton mit einem von ihnen ins Bett stieg.

				Gary hatte Elton in einer Flautephase seines Kokainkonsums kennen gelernt, doch auf der Tour kehrte das weiße Pulver mit voller Wucht wieder zurück. Bei ihrem Aufenthalt in Paris stieß Eltons guter Freund Rod Stewart zu ihnen, und als Rod die beiden in Eltons Suite im Plaza Athénée Hotel besuchte, ging Gary eine halbe Stunde nach Mitternacht schlafen, um Sharon und Phyllis Gelegenheit zu geben, sich gegenseitig auf den neuesten Stand zu bringen.

				Als Gary am anderen Morgen aus dem Schlafzimmer kam, „saßen die beiden immer noch da, zogen sich mit neuen 50-Pfund-Scheinen eine Line Koks nach der anderen rein und tratschten wie die Marktweiber. Eine halbe Stunde später verabschiedete sich Rod und wankte davon.“(70)

				Nach der 32-tägigen Europa-Tour flogen Elton und Gary nach Los Angeles. Sie verbrachten mehrere Tage in Kalifornien, statteten wie versprochen Disneyland einen Besuch ab und hatten ansonsten frei. Elton ließ sogar Cameron, einen von Garys Freunden aus Australien, einfliegen. Gleichzeitig aber eskalierten in dieser Woche Eltons Kokainkonsum und mit ihm seine Stimmungsschwankungen.

				Gary und Cameron hatten viel Spaß miteinander – zu viel für Eltons Geschmack, der Gary den Laufpass gab, ihm ein Flugticket in die Hand drückte und nach Australien zurückschickte. Die Liebesaffäre war vorbei. John Reid brachte Gary noch in Los Angeles zum Flughafen. Elton hatte Gary beim Abschied zwar versprochen, ihn bald anzurufen, doch es sollte Monate dauern, bevor er das auch tat.

				Für Elton stand in Texas der Beginn einer neuen Tour an, und damit war er erst einmal für eine Weile mit anderen Dingen beschäftigt. Gary seinerseits saß nach einer Affäre, die wie ein Wirbelwind drei Monate lang sein Leben auf den Kopf gestellte hatte, wieder zu Hause bei seinen Eltern in Australien – ohne ein Wort der Entschuldigung von Elton, für den „Sorry“ in der Tat das schwerste aller Worte zu sein schien.

				Garys Eltern steckten gerade mitten in den Vorbereitungen für eine Englandreise, wo sie eine Tante der Familie besuchen wollten, und so bat er sie, in Woodside vorbeizufahren und seine Sachen, die abzuholen er ja noch keine Gelegenheit gehabt hatte, zu holen. Er rief auch Eltons Mutter in England an, erklärte ihr die Situation und fragte, ob es in Ordnung sei, wenn seine Eltern vorbeikämen. Sheila war sehr nett und sagte zu Gary, sie würde sich sehr freuen, seine Eltern kennenzulernen.

				Man kann sich vorstellen, wie überrascht er war, als einige Zeit später sein Dad aus England anrief und ihm erzählte, dass er und Garys Mutter nicht nur bei Sheila und Derf vorbeigefahren waren, sondern man sie auch eingeladen hatte, einige Tage auf Woodside zu bleiben. Wie ironisch: Elton und Gary sprachen nicht mehr miteinander, aber ihre Eltern hockten nun wie alte Freunde in England zusammen. 

				Im Sommer 1982 erhielt Gary schließlich einen Anruf von Elton, der ankündigte, für eine TV-Produktion nach Sydney zu kommen, und vorschlug, sich dann einfach mal zu treffen. Gary sagte zu.(71) 

				Unterdessen erging 1982 ein Gerichtsurteil, das für Elton John und John Reid von höchstem Interesse war. Der Folksänger Gilbert O’Sullivan bekam vor Gerichte die Rechte an seinen Songs aus den siebziger Jahren von dem Mann zurück, der mit ihm zu Zeiten, als er noch ein unbekannter Junge war, einen unfairen Vertrag abgeschlossen hatte. Das war alles, was die beiden hören mussten, um zu beschließen, Dick James auf die Herausgabe der Rechte an allen ihren Songs aus der Zeit vor dem Blue Moves-Album zu verklagen. Sie waren fest entschlossen, ihre Rechte an den Liedern zurückzugewinnen – und dazu noch mehrere Millionen Pfund an Tantiemen. Aber es war auch absehbar, dass der Prozess langwierig und anstrengend werden würde (am Ende zog er sich über vier Jahre hin).

				Gary war sich nicht sicher, was ihm bei seinem Wiedersehen mit Elton in Sydney bevorstehen würde. Würde es einfach bei einem zweitägigen Besuch bleiben? Oder würden sie ihre Beziehung wieder aufnehmen? 

				Elton freute sich sehr, Gary zu sehen und wollte wieder mit ihm zusammen sein. Allerdings nur unter einer Bedingung – und die hatte es in sich: „Wenn du eine Beziehung mit mir willst, dann musst du bereit sein, auch andere Leute mit einzuschließen. Damit meine ich Sex zu dritt. Wenn du dazu nicht bereit bist, dann kehrst du am besten sofort nach Melbourne zurück!“ Aus Angst, Elton wieder zu verlieren, willigte Gary ein, es zumindest zu versuchen.(72)

				Nach schönen gemeinsamen Tagen in Australien kehrte Gary nach England und in Eltons Woodside-Villa zurück. Dieses Mal wusste er zumindest, was ihn erwartete. 

				Die Freude über Garys Rückkehr nach England wurde getrübt durch einen neuerlichen Anfall von Selbstverachtung. Elton, der den Anblick seines pummeligen, übergewichtigen Körpers im Spiegel nicht mehr ertragen konnte, war dazu übergangen, sich mit Essen vollzustopfen und es hinterher wieder herauszuwürgen. Für Gary war der Umgang mit Elton, der an einer als Essbrechsucht bezeichneten Form der Bulimie litt, nicht gerade einfach. „Ich wusste, was los war, ich konnte das Erbrochene an seinem Finger und auf der Toilette riechen“, erzählte er. „Er versuchte zwar, seine Probleme vor mir zu verbergen, aber der Geruch war schon ziemlich abstoßend. Trotzdem habe ich seine Privatsphäre respektiert und ihn niemals darauf angesprochen.“(73)

				Elton nahm jetzt auch Kokain, um seinen Appetit zu zügeln. Dass die Droge unter Rock’n’Rollern als perfekter Appetitzügler galt, machte es ihm leichter, seinen exzessiven Kokainkonsum als medizinische Maßnahme zu verbrämen. Das Problem war nur, dass das Kokain, wie Gary berichtete, einige seiner weniger angenehmen Seiten zum Vorschein brachte. Fest entschlossen, dass es dieses Mal mit der Beziehung zu Elton klappen sollte, willigte Gary sogar ein, die Droge auch einmal auszuprobieren. So sehr ihm anfangs die aufputschende Wirkung des Kokains gefiel, so wenig konnte er der Mattheit und Niedergeschlagenheit abgewinnen, die sich mit dem Drogenkater einstellten. 

				Was den Sex zu dritt anging, machte Elton seine Ankündigung wahr. Als Elton einmal einen Koch, der es ihm angetan hatte, nach Woodside einlud, lehnte Gary die Einladung zum Dreier ab, was aber anders als von ihm befürchtet nicht in einen Streit mündete. Elton fand sich damit ab, dass Gary die Einladung zur Ménage à trois ausschlug und vergnügte sich allein mit dem Koch.

				Als die Zeit der Aufnahme des neuen Albums Too Low For Zero näher rückte, schränkte Elton seinen Kokainkonsum ein. Laut Gary wollte er bei den Aufnahmen auf der zu Großbritannien gehörenden Karibikinsel Montserrat in Bestform sein. Die anderen Musiker kamen mit ihren Frauen, Elton brachte Gary mit. Obwohl das Album für Elton, Nigel, Dee und Bernie so etwas wie eine „Wiedervereingung“ darstellte, hatten sie sich nicht für Gus Dudgeon, sondern für Chris Thomas als Produzenten entschieden. Aus den Sessions unter Thomas, der zuvor mit Pink Floyd, Pete Townshend, Badfinger und den Sex Pistols gearbeitet hatte, stammen einige von Eltons besten Aufnahmen aus den Achtzigern, darunter „I’m Still Standing“ und „I Guess That’s Why They Call It The Blues“.

				Schränkte Elton während der Arbeit an dem Album seinen Kokainkonsum ein, hatte Bernie seinerseits sein Alkoholproblem in den Griff bekommen. Und so war „I’m Still Standing“ für beide nicht einfach ein optimistischer Song, sondern eine sehr persönliche Hymne auf das Überleben. 

				Gary genoss die Zeit mit Elton auf Montserrat, nicht zuletzt, weil Elton ihm einen Song widmete. Als Mitglied des inneren Zirkels seiner Boys hatte Elton alias „Sharon“ ihm den Spitznamen „Crystal“ verpasst, zu Ehren der Country-Sängerin Crystal Gayle.

				Gary war überzeugt, dass seine Beziehung zu Elton enger als je zuvor war, vor allem, nachdem ihm der Rocket Man eines Nachts im Bett gesagt hatte, er wolle den Rest seines Lebens mit ihm verbringen. So sah Gary, als Elton ihn nach vier Wochen auf Montserrat bat, nach England zu fliegen, um für ihn ein paar Angelegenheiten wegen der Anschaffung eines neuen Wagens zu erledigen, keinen Anlass, sich um ihre Beziehung zu sorgen. Doch dann fielen ihm nach seiner Rückkehr ein paar Fotos in die Hand, die Bob Halley gemacht hatte, und er rastete aus. Auf den Fotos, die offenkundig in der Zeit aufgenommen wurden, in der er sich in England um Eltons Autogeschäfte gekümmert hatte, war Elton mit zwei hübschen jungen Kerlen im Bett zu sehen.

				Dass er Elton diese Beweise seiner offensichtlichen Unfähigkeit zur Treue vorhielt, verursachte einen tiefen Riss in der Beziehung. Noch schlimmer war, dass Gary sich seiner besten Freundin in England anvertraute: Sheila Farebrother. Sich bei Eltons Mutter über Elton zu beschweren, war nicht unbedingt Garys beste Entscheidung. Aber Gary erwartete von seinem Freund nun einmal Treue, und Elton hatte da ganz andere Vorstellungen.

				Wie üblich bei unangenehmen Angelegenheiten schickte Elton Bob Halley vor, um die Sache zu regeln. Bob ging zu Gary aufs Zimmer und eröffnete ihm, dass er nach Australien zurückkehren musste – und zwar noch an diesem Abend. Wenigstens schickte Elton ihn auf ­Sheilas Intervention hin nicht mit ganz leeren Händen weg. Bob drückte Gary 3.000 britische Pfund in die Hand, dann fuhr er ihn zum Flughafen. Zum zweiten Mal wurde Gary Clarke weggeschickt und aus dem Leben des Sängers verbannt.

				Er kehrte gerade rechtzeitig nach Australien zurück, um sich selbst als Hauptfigur in einer anzüglichen Story der Boulevardpresse wiederzufinden. Schlagzeilen wie „ELTONS MANN IN MELBOURNE“ bewiesen eindeutig, dass die Regenbogenpresse Wind von seiner Rolle in Eltons Leben bekommen hatte. Gary war jetzt bekannt, dabei hatte er Elton verloren.

				Kaum hatte er Gary nach Australien abgeschoben, da hielt auch schon Eltons nächstes „Boy Toy“ Einzug in Woodside. Sein Name war Tommy Williams, ein junger Bursche, den Elton bei seiner letzten US-Tour kennen gelernt hatte, und die Beziehung, die Elton mit ihm hatte, geriet zu einer ebenso kurzlebigen Achterbahnfahrt wie die mit Gary Clarke.

				Elton, der den Großteil des Jahres 1982 – von April bis Dezember – auf Tournee verbracht hatte, beschloss das Konzertjahr am 24. Dezember im Londoner Hammersmith Odeon mit der letzten von insgesamt vierzehn Aufführungen seiner diesjährigen Christmas-Show. Zum Abschluss trat Elton im Duett mit Kiki Dee auf, und zusammen sangen sie „Don’t Go Breaking My Heart“, „Whole Lot Of Shakin’ Going On“, „Jingle Bells“, „I Saw Her Standing There“ und „Twist And Shout“.

				Bernie Taupin genoss unterdessen sein Leben in Los Angeles und hatte 1982 nicht nur mehrere Songs für Eltons Album Jump Up! geschrieben, sondern auch mit anderen Musikern an deren Alben gearbeitet und für Melissa Manchesters Album Hey Ricky den Titelsong „Hey Ricky (You’re A Lowdown Heel)“ verfasst.

				Das Jahr 1983 wurde für Elton mit einem Skandal eingeläutet, der sogar die Polizei auf den Plan rief. Wie es aussah, hatte ein mysteriöser Einbrecher in Woodside zugeschlagen. Jedenfalls fehlten ein mit Diamanten und Saphiren besetzter Ring im Wert von 50.000 britischen Pfund, eine Uhr im Wert von 6.000 Pfund und weitere 100 Pfund Bargeld. Angesichts des aufwändigen Sicherheitssystems in Woodside, zu dem Alarmanlagen und Wachhunde gehörten, bot der Diebstahl Anlass zu allerlei Mutmaßungen.

				Wie sich zeigen sollte, handelte es sich gar nicht um einen Einbruch bei Elton. Als die gestohlenen Schmuckstücke wieder auftauchten, konnte die Polizei ihre Spur zu dem 21 Jahre alten Cornelius Culwick zurückverfolgen. Danach befragt, woher die „heiße Ware“ stammte, gab Culwick schnippisch zurück: „Ich geb’ Ihnen mal einen Tipp – ,The Pinball Wizard‘. So, jetzt denken Sie mal nach.“(74)

				Die Sache landete vor Gericht – und in der Presse. Wie bei der Verhandlung herauskam, hatte Elton Tommy Williams, Cornelius und einen dritten jungen Mann zu einer Sexparty nach Woodside mitgenommen. Als Cornelius das Anwesen Stunden später verließ, hatte er die Uhr, den Ring und das Bargeld bei sich, das Elton auf dem Nachttisch liegen gelassen hatte. Nachdem geklärt war, dass Elton Cornelius zum Sex eingeladen hatte, wurde die Anklage von „Diebstahl“ in die der strafrechtlich weniger gewichtigen „unberechtigten Aneignung“ abgeschwächt. Am Ende wurde Cornelius freigesprochen und durfte sogar die Uhr als Andenken an seine Nacht im Schlafzimmer des Popstars behalten. Diese Story war nur der Anfang unzähliger Boulevardgeschichten, die in den Achtzigern über Eltons Sexleben erscheinen sollten. Etliche von Eltons größten Abenteuern – und seiner düstersten Episoden – lagen noch vor ihm
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						Elton John im Donal Duck-Outfit bei seinem Auftritt im New Yorker Central Park.

						(Charles Moniz)
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						Modedesigner Gianni Versace, Elton und dessen langjähriger Kumpel Rod Stewart, den Elton heute noch scherzhaft Phyllis nennt.

						(Retna Photos/Peter MacDiarmid/Camera Press)
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						Elton im Tutu – standesgemäß feierte er die Eröffnung seiner Broadway-Show Billy Elliot im Imperial Theater am 13. November 2008.

						(Mark Bego/Retna Photos/Walter McBride)
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						Elton mit seinem ersten Manager John Reid, mit dem er in den Siebzigern eine lange Beziehung hatte und zusammenlebte.

						(Retna Photos/Alan Davidson/Camera Press)
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				In den Jahren 1982 und 1983 suchte Elton John nach Antworten in seinem Leben. Er wusste, dass er einige Dinge ändern und sein privates und berufliches Leben in halbwegs geordnete Bahnen lenken musste. Wie sich zeigen sollte, fiel es ihm in vielerlei Hinsicht leichter, seine Karriere als Musiker neu zu beleben, als sein emotional beschädigtes Privatleben auf Vordermann zu bringen.

				Ganz oben auf der Liste der Dinge, die er tun wollte, stand die Aufnahme eines neuen Albums. Denn Elton war immer dann am glücklichsten, wenn seine musikalische Kreativität in voller Blüte stand. Im Rückblick auf sein musikalisches Schaffen werden aber bestimmte Formeln sichtbar, die für ihn funktionierten. Für das Two Low For Zero-Album kehrte deshalb Bernie Taupin als Texter zurück, und zwar für das gesamte Album. Und nachdem er in den vergangenen sieben Jahren mit Sessionmusikern gearbeitet hatte, sehnte er sich jetzt wieder nach seinen alten Band-Kollegen. Also engagierte Elton erneut seine alten Band-Mitglieder: den Drummer Nigel Olsson, den Gitarristen Davey Johnstone und den Bassisten Dee Murray.

				Die größte Neuigkeit war natürlich die Tatsache, dass Elton John und Bernie Taupin zusammen an der Musik für ein gesamtes Album arbeiteten, zum ersten Mal seit dem glücklosen und weithin verkannten Blue Moves. 

				Das bedeutete auch, dass Gary Osborne „gefeuert“ werden musste. War das Eltons Dank dafür, dass Gary „Blue Eyes“ geschrieben hatte, Eltons erste Top Five-Single seit sechs Jahren? „Nun, The Fox war umsatzmäßig eine Enttäuschung gewesen, und obwohl Jump Up! ganz gut lief, wollte Geffen Records das alte Team zurückhaben“, erinnerte sich Osborne.

				Wann immer Elton jemanden feuern oder die Verbindung zu ihm kappen wollte, strich er ihn entweder einfach kommentarlos von seiner Liste oder schickte jemanden anderen als Überbringer der unangenehmen Nachricht vor. Auch im Fall Gary Osborne machte sich Elton nicht die Mühe, ihm selbst zu sagen, dass er nicht mehr mit ihm zusammenarbeitete. Stattdessen ließ er den Texter die Neuigkeit aus der Presse erfahren. Kein Wunder, dass Osborne zutiefst verletzt war. „Wir hatten mit ,Blue Eyes‘ gerade erst einen weltweiten Hit gelandet“, wunderte sich Gary, „und ich hatte nicht erwartet, rausgeschmissen zu werden. Ich erfuhr es aus der Zeitung. Die L.A. Times brachte ein Interview von Robert Hilburn mit Elton, und jemand aus L.A. hat es mir geschickt.“(1)

				Im Hinblick auf seine Wiedervereinigung mit Bernie fühlte sich Elton zu einer Klarstellung gezwungen: „Lasst uns dieses Missverständnis aufklären. Ich habe in England gelebt, Bernie in den USA, aber zu keinem Zeitpunkt in unserem Leben haben wir uns überworfen oder miteinander gestritten. Wir hatten kein Zerwürfnis, sondern einfach eine heilsame Auszeit. Hätten wir die nicht gehabt, hätten wir als Team vielleicht nicht überlebt.“(2)

				Die Arbeit an Two Low For Zero begann im Juni 1982 damit, dass Elton zehn Tage mit Bernie verbrachte, um ihre Freundschaft zu reparieren, seine neue alte Band zusammentrommelte und einen Schlachtplan für das Album austüftelte. Das Schreiben und Aufnehmen der zehn Songs für das Album fand im September ’82 im Air Studio auf Montserrat statt. Die Rough Tapes nahm der Produzent Chris Thompson mit nach Los Angeles, wo eine Woche lang die Tracks von Grund auf neu eingespielt und Overdubs hinzugefügt wurden.

				In dem Karibikparadies Montserrat hielt einmal mehr Chris Thomas als Produzent die Fäden des Projekts in der Hand. Und dort knüpfte Elton auch die Bande zu einer seiner wichtigsten – und überraschendsten – Verbindungen des gesamten Jahrzehnts. Im Air Studio arbeitete eine junge Deutsche als Tape Operator, die Mitte 20 war, stets in T-Shirt und Jeans rumlief, kaum Make-up trug und durch ihre freundliche und warmherzige Art auffiel. Diese junge Frau, Renate Blauel, sollte in den kommenden Jahren eine wichtige Rolle in Eltons Leben spielen.

				Two Low For Zero erschien im Mai 1983 in den USA und im Juni 1983 in Großbritannien. In Großbritannien stieß das Album sofort in die Charts vor und stieg bis auf Platz 7. In den USA dagegen sollte das Album erst im darauffolgenden Jahr, nachdem mehrere Hitsingles daraus ausgekoppelt worden waren, mit Platz 25 seine Spitzenposition erreichen. In Deutschland kletterte es bis auf Platz 5, und in Frankreich bis auf Platz 11.

				Die Singles aus dem Album gehörten zu Eltons wichtigsten Songs in den achtziger Jahren. „I’m Still Standing“ ist ohne jeden Zweifel Eltons autobiografisch offenherzigster Song, seit er „The Bitch Is Back“ aufgenommen hatte. In „I’m Still Standing“ brachte Elton genau zum Ausdruck, wie er sich selbst sah und welches Bild die Welt von ihm hatte. Trotz der ganzen Skandale, in die er verwickelt gewesen war, seiner Wutanfälle und öffentlichen Ausraster, spuckte „Uncle Reg“ immer noch denkwürdige Songs aus.

				In Kanada schaffte es „I’m Still Standing“ an die Spitze der Singlecharts, in Australien stieg er bis auf Platz 3, in Großbritannien bis auf Platz 4, in Deutschland bis auf Platz 10 und in den USA bis auf Platz 12. Auch die Auskopplung „I Guess That’s Why They Call It The Blues“, in der Eltons alter Freund Stevie Wonder mit einer Mundharmonikaeinlage zu hören ist, wurde zu einem großen internationalen Hit mit Platz 4 in Australien und den USA, Platz 5 in Großbritannien und Platz 9 in Kanada. Außerdem schaffte es „Kiss The Bride“ in Großbritannien (Platz 20), den USA (Platz 25) und Kanada (Platz 37) in die Top Forty. Und der Song „Cold As Christmas (In The Middle Of The Year)“, der pünktlich zu Weihnachten 1983 als Single auf den Markt kam, brachte es in Großbritannien auf Platz 33 und in Australien auf Platz 52 der Charts.

				Dummerweise zeigten sich die Kritiker nicht allzu begeistert von Two Low For Zero. „Elton John und Bernie Taupin haben zwar ein paar großartige Hitsingles geschrieben“, meinte zum Beispiel Don Shewey im Rolling Stone, „aber seit der frühen Elton John-LP haben sie kein einziges Album mit durchgängig erstklassigem Material mehr produziert. Und auch wenn Two Low For Zero verglichen mit Reinfällen wie Blue Moves und A Single Man ein großer Fortschritt ist, ist es ebenso wenig aus einem Guss.“(3) Ungeachtet der Mäkelei der Kritiker hielt sich Two Low For Zero monatelang in den Albumcharts, und „I’m Still Standing“ entwickelte sich zu einem der charakteristischsten Songs seiner Karriere.

				Ein Grund für den großen Erfolg von „I’m Still Standing“ war der brillante Videoclip, der für den Song produziert wurde. In den frühen achtziger Jahren erlebte der Rock’n’Roll mit der Musikvideo-Revolution ein neues Phänomen, das sich wie ein Flächenbrand in der ganzen Welt ausbreitete. Fernsehsender, die wie MTV und VH1 in den USA rund um die Uhr Musikvideos zeigten, waren plötzlich der neue Hype.

				Das Video zu „I’m Still Standing“ wurde von dem australischen Regisseur Russell Mulcahy produziert. Mulcahy, der hauptsächlich für das Fernsehen und im Videobereich arbeitet, hat seitdem bei Dutzenden Episoden von TV-Serien Regie geführt, unter anderem bei Queer as Folk und Tales from the Crypt, und zuletzt 2008 bei dem Kinofilm Scorpion King – Aufstieg eines Kriegers. Auf gewisse Weise hat die Arbeit mit Elton ihn auf all diese Projekte vorbereitet: Elton war zu hundert Prozent „so schräg wie’s nur geht“, und wenn er getrunken hatte, konnte er sich wahrlich wie eine Figur aus einer „Geschichte aus der Gruft“ aufführen.

				Das beschreibt auch ungefähr die Ereignisse bei den Filmaufnahmen zu „I’m Still Standing“ in Südfrankreich. Der Clip wurde größtenteils auf der Promenade vor dem Hotel Carlton in Cannes und mit Darstellern gefilmt, bei denen es sich hauptsächlich um hübsche junge Männer und Frauen in Badehosen und -anzügen handelte. Das Video trug auch dazu bei, einen der Looks zu etablieren, die für den Elton der achtziger Jahre typisch waren, den „Boater“ genannten Strohhut im Stil der zwanziger Jahre, mit dem er versuchte, seine fehlgeschlagenen Haartransplantationsversuche zu verbergen. Es war ein Hut, wie man ihn vielleicht vom jungen Maurice Chevalier her kannte. Elton, so schien es, gefiel es mit einem Mal, sich als „Jazz Age“-Balladensänger mit 1980er-Flair zu geben.

				Nach einem langen Tag vor den Kameras beschloss Elton, sich mit seinen Freunden von Duran Duran, die auch gerade in Cannes waren, zu entspannen, was in diesem Fall bedeutete, dass Elton binnen einer halben Stunde acht Wodka-Martinis kippte und dann durchdrehte. Offenbar ließ Elton sich von der Kameracrew beim Striptease filmen, was damit endete, dass er sich splitterfasernackt auf dem Boden wälzte. Immer wieder zog er sich ein anderes knallbuntes Outfit über, nur um es dann vor der Kamera wieder abzulegen. Simon Le Bon von Duran Duran nahm es auf seine Kappe, Elton betrunken auf das nichts ahnende Cannes losgelassen zu haben. Als John Reid versuchte, Elton zu beruhigen, rang der ihn zu Boden und brach ihm mit einem Schlag ins Gesicht die Nase. Cocktailstunde mit Elton – einfach unbezahlbar.

				„An den Rest des Videos kann ich mich nicht mehr erinnern“, gab Elton später zu. „Ich weiß nur noch, dass ich am nächsten Morgen mit Kratzern und Prellungen am ganzen Körper aufgewacht bin. Offenbar hatte ich ein Zimmer zu Kleinholz verarbeitet und war völlig weggetreten. Danke, Duran Duran.“(4)

				Eltons gesellschaftliche Verpflichtungen nahmen in diesem Jahr ebenso viel – wenn nicht noch mehr – Zeit in Anspruch wie seine musikalische Karriere. Vom 26. Februar bis zum 7. März 1983 kamen Queen Elizabeth II und Prinz Philip zu einem offiziellen Besuch an die amerikanische Westküste, wobei sie unter anderem in San Diego, Los Angeles, San Francisco, Santa Barbara und Seattle Station machten. In Hollywood richteten der US-Präsident Ronald Reagan und die First Lady Nancy Reagan ein Dinner für die britische Queen aus. Neben James Stewart, Fred Astaire, Bette Davis und Gene Kelly als Vertreter der Filmhauptstadt standen auch mehrere Briten aus der Showbiz-Welt auf der Gästeliste, darunter Michael Caine, Julie Andrews, Jane Seymour und Elton John.

				Hinterher machte Elton gegenüber dem Los Angeles-Korrespondenten der britischen Tageszeitung The Sun das Dinner in echter Elton-Manier herunter. Die Veranstaltung sei so „todlangweilig“ und steif gewesen, jammerte er, dass er fast eingeschlafen wäre, woran nicht einmal die Showeinlagen von Dionne Warwick, Frank Sinatra und Perry Como etwas hätten ändern können.

				Im April nahm Elton an einer ausgiebigen Presse- und Promitour anlässlich der Markteinführung einer neuen Cartier-Sonnenbrillenserie aus 22 Karat reinem Gold teil. Neben Elton und John Reid und einer Reihe ausgewählter Journalisten waren unter anderem der Schauspieler Christopher Cazenove, die Sängerinnen Hazel O’Connor und Lynsey de Paul sowie zwei Mitglieder der englischen Königsfamilie geladen, Lady Elizabeth Shakerley, eine Cousine der Königin, und Leonora Anson, die Gräfin von Lichfield. 

				Die Promotiontour führte die VIP-Gesellschaft auch in den tunesischen Ferienort Monastir. Unglücklicherweise war das Timing extrem schlecht, fiel doch die Ankunft der Reisegesellschaft mitten in die regionale Sturmsaison, sodass die illustre Schar der Cartier-Verehrer beim Verlassen des Flugzeugs in Tunesien von peitschendem Regen und Winden in Sturmstärke empfangen wurde. Zudem war noch etwas bei den Zimmerreservierungen im Hannibal Palace Hotel schief gelaufen und einige Gäste standen ohne Zimmer da. Das Luxusdinner, das am ersten Abend um 21.30 Uhr serviert werden sollte, kam erst kurz vor Mitternacht auf den Tisch, und es war auch noch von einer Qualität, die den hochgesteckten Erwartungen in keiner Weise gerecht wurde. Doch statt einen von „Reggies kleinen Augenblicken“ zu bekommen und auszuflippen, setzte sich Elton ans Klavier und beehrte die Cartier-Gesellschaft mit einem spontanen Konzert.

				„Ich habe noch nie jemanden gesehen, der die Stimmung in einem Raum voller Leute so absolut drehen konnte“, schrieb der Daily Mail-Kolumnist Christopher Wilson. „Innerhalb von zwanzig Minuten brachte er die Leute dazu, zu klatschen, zu singen und auf den Tischen zu tanzen. Es war eine unglaubliche Performance, völlig spontan. Einmal in Schwung gekommen, konnte ihn nichts mehr aufhalten. Zum Finale führte er all diese Jetset-Typen mit den steifen Kragen und Juwelen in ihren Abendroben im Gänsemarsch aus dem Hotel hinunter zum Strand, wo er seine Hosen herunterließ und mit dem nackten Arsch wackelte. Womit er, wie allgemein befunden wurde, den Abend perfekt auf den Punkt gebracht hatte.“(5)

				Immer noch auf der Suche nach einer Richtung in seinem Leben und seiner Karriere, sondierte Elton in dieser Zeit ein paar Filmangebote. Eine der vorgeschlagenen Ideen war eine Rock’n’Roll-Version des Marilyn Monroe-Klassikers Manche mögen’s heiß mit Elton und Rod Stewart in den Hauptrollen. Im Originalfilm fliehen die Schauspieler Tony Curtis und Jack Lemmon, die zufällig Augenzeugen des Valentinstagsmassakers geworden sind, in Frauenkleidern vor den Killern der Mafia aus Chicago. Naturgemäß waren Elton und Rod für die Rolle der verkleideten Frauen vorgesehen, aber leider wurde dieses Projekt, für das „Sharon“ und „Phyllis“ perfekt gepasst hätten, nie realisiert. 

				Gleichzeitig war für 1984 eine gemeinsame Konzerttour von Elton John und Rod Stewart im Gespräch, und die beiden probierten so ein Doppelkonzert 1983 im südafrikanischen Sun City sogar einmal aus. Am Ende aber beschlossen sie, diese Idee doch nicht weiter zu verfolgen.

				Außerdem gab es noch ein zweites Filmprojekt namens Hang Ups, das sogar in der Presse angekündigt wurde und bei dem Elton neben Liza Minnelli vor der Kamera stehen sollte. Regie führen sollte Blake Edwards, der Regisseur aller Inspektor Clouseau-Filme mit Peter Sellers. Dummerweise jedoch fiel Elton beim Screentest gnadenlos durch. „Es war eine Doppelrolle – ein Engländer, der in New York arbeitet und sich ein amerikanisches Alter Ego zulegt“, meinte Elton später. „Ich wurde zu Probeaufnahmen nach Hollywood eingeladen und war vor Angst wie gelähmt. Ich musste mich sogar übergeben.“(6)

				Im Mai und Juni 1983 begleitete Elton den FC Watford nach China. Das Team war zu drei Freundschaftsspielen mit der chinesischen Nationalelf eingeladen, und diese Chance, China sehen zu können, wollte Elton sich nicht entgehen lassen. Während des Aufenthalts stieg er auf die Große Mauer und besuchte mehrere historisch interessante Orte. Abgerundet wurde die Reise durch die Tatsache, dass Watford alle drei Spiele gegen die chinesische Nationalmannschaft gewann.

				Wie nicht anders zu erwarten, kam irgendwann auch die Idee auf, wie zuvor bereits in Russland auch in China aufzutreten, doch der Sänger winkte ab. „Ich war mit dem Watford-Team nach China geflogen, und natürlich wurde ich irgendwann auch gefragt, ob ich nicht live auftreten wolle“, erzählte er. „Ich war auch interessiert und sehr geschmeichelt, aber die Chinesen hatten keine Ahnung, worauf sie sich da eingelassen hätten. Die Roadcrew wäre ein einziger Alptraum geworden. In Russland haben sie Verstärker und Soundsysteme, aber nicht in China.“(7)

				1983 nahm Elton erneut Verbindung mit Duncan Faure von den Bay City Rollers auf und lud ihn zu einem Treffen ein. Duncan, der zu der Zeit wieder zu Hause in Südafrika lebte, kam zusammen mit seinem Bandkollegen Stuart „Woody“ Wood. „Elton rief bei mir zu Hause an“, erzählte Duncan, „und meine Mutter nahm ab. Sie wollte zuerst nicht glauben, dass er persönlich dran war, aber er war es wirklich. Er lud uns nach Sun City ein, das war zu der Zeit, als Rod Stewart dort auftrat, und so hatte Elton jede Menge Freizeit. Es war einfach unglaublich. Ich stand hinter der Bühne, links von mir Elton, rechts von mir Rod Stewart. Diesen Moment werde ich nie vergessen. Ich stand genau zwischen ihnen, zwischen den beiden größten Künstlern unserer Zeit!“(8)

				Ein paar Monate später kehrte Elton nach Sun City zurück, um selbst dort aufzutreten, und wieder rief er Duncan an und lud ihn ein, mit ein paar seiner Kumpels zum Konzert zu kommen.

				Vor der Show ging Duncan hinauf in die Suite, um Elton zu begrüßen. „Er hatte mich nach oben gebeten“, erzählte Duncan. „Ich ging hoch, klopfte an die Tür, und Elton machte im Bademantel auf.“(9) Was allerdings nicht sonderlich ungewöhnlich war, schließlich gehörte es zu Eltons Angewohnheiten, die Tür nur spärlich bekleidet zu öffnen. 

				Vor der Show leistete Duncan Elton hinter der Bühne Gesellschaft. „Elton trat alleine auf“, erinnerte er sich an den Gig. „Ich stand direkt neben ihm in den Kulissen, und unmittelbar bevor er auf die Bühne ging, fragte ich ihn, ob er eigentlich Lampenfieber habe, worauf er antwortete: ,Ich habe immer extremes Lampenfieber.‘“(10)

				Nach der Show lud Elton Duncan zu einer Party in seine Privatsuite ein, wobei er klar machte, dass er an eine Party zu zweit dachte. „Ich weiß noch, dass einer meiner Freunde, Johann, mich zu Eltons Zimmer begleitete“, sagte Duncan. „Elton öffnete die Tür und ließ mich herein, dann drehte er sich um, sagte: ,Okay, Johann, nett, dich gesehen zu haben‘ und machte ihm die Türe vor der Nase zu. Johann hat mir nie verziehen, dass er nicht mit in Eltons Suite durfte.“(11)

				Auch wenn es eine Party nur für zwei war, verlief der Abend, wie Duncan betonte, platonisch: „Es kam zu keinerlei sexuellen Handlungen. Wenn es dazu gekommen wäre, hätte mir das nichts ausgemacht. Mein Bruder ist schwul, ich bin damit aufgewachsen und habe damit keine Probleme.“(12)

				Aber was passierte dann an diesem Abend in Eltons Suite, was hatte Duncan sonst da zu suchen? „Ich war nur als Freund da. Mit separaten Schlafzimmern und so“, beharrte Duncan. „Elton war sehr cool. Er akzeptierte mich als Freund. Von unserer ersten Begegnung an war das so, als ich gerade zu den Bay City Rollers gestoßen war. Wenn wir irgendetwas angefangen hätten, dann hätte das sofort ,Roller News‘ gemacht, dann hätte das die nächsten drei Jahre hindurch bei den Rollers nachgehallt. Wir sind einfach gute Freunde geworden. Natürlich war ich irgendwie in ihn verliebt, und ich glaube, er stand auch auf mich. Irgendwie stand er auf jeden. Er ist halt Musiker. Wir haben einander gemocht, wir haben uns gut verstanden.“(13)

				In Sun City kam es zu mehreren sehr offenen Gesprächen zwischen den beiden. Duncan hatte den Eindruck, dass Elton sich irgendwie traurig und verloren fühlte. „Er sagte zu mir, er würde für die große Liebe auf seinen ganzen Erfolg pfeifen“, erzählte Duncan. „Aber ich weiß nicht, ob er eine Ahnung davon hat, wie es ist, auf der anderen Seite zu stehen, wenn du kein Geld hast. Ich weiß nicht, ob er so reden würde, wenn er tatsächlich so leben müsste. Aber das hat er damals gesagt: dass er für die wahre Liebe auf seinen Erfolg verzichten würde.“(14)

				Mitte des Jahres rief Elton plötzlich wieder bei seinem Ex-Freund Gary Clarke in Australien an und schwatzte und tratschte mit ihm, als hätte es den zweiten Rauswurf von Gary im Jahr zuvor nie gegeben. Gary hatte in der Zwischenzeit einen Job in der Computerbranche gefunden und sein Leben wieder in geregelte Bahnen geführt. Allerdings schwärmte er immer noch von Elton, und das, obwohl der ihn schon zweimal vor die Tür gesetzt hatte.

				Bereits nach dem Erscheinen von Too Low For Zero mit dem Song „Crystal“ darauf hatte Gary in Erinnerungen an seine kurze Zeit als Geliebter des Rocket Man geschwelgt. „Ich ließ ,Crystal‘ die ganze Zeit laufen“, erzählte Gary, „und stellte mir dabei vor, wie Elton voller Gefühl und Hingabe am Klavier sitzt und den Song komponiert.“(15) Gary sehnte sich also nach einer Chance, die Beziehung mit dem launenhaften Popstar wiederaufleben zu lassen.

				In einem Telefongespräch mit Gary deutete Elton die Möglichkeit an, die Weihnachtszeit gemeinsam auf Woodside zu verbringen. Das reichte schon, um Garys Liebe neu zu entfachen, und er erwiderte, dass er Weihnachten liebend gerne zu ihm nach England kommen würde. Allerdings bestand er darauf, sein Flugticket selbst zu kaufen; dieses Mal wollte er in der Lage sein, selbst zu bestimmen, wann er nach Australien zurückkehrte.

				Elton schwebte im siebten Himmel, als Gary kam. Es war ganz wie in den alten Zeiten. Gleich am ersten Abend gingen sie zu einer mit Stars gespickten Party im Haus von Rod Stewarts Manager Billy Gaff. Spät in der Nacht, im Auto auf dem Weg zurück nach Woodside, sagte Elton zu Gary: „Lass’ uns wieder zusammen sein. Geben wir uns noch eine Chance.“ Während der Bentley mit Bill Halley am Steuer durch die Nacht raste, spürte Gary plötzlich „Eltons Finger am Reißverschluss meiner Hose. Und ehe ich mich versah, gab er mir einen Blowjob.“(16)

				So romantisch die Wiedervereinigung der beiden geriet, in Eltonland braute sich bereits ein neues Drama zusammen – und zwar eines, in dem Gary eine zentrale Rolle spielte. Da es Weihnachten war, hatten sich Sheila und Derf in der Orangerie von Woodside einquartiert. Eines Abends hörte Gary zufällig mit, wie sich Gladys, eine von Eltons Bediensteten, über Sheila beschwerte. Gary, der große Stücke auf Sheila hielt, berichtete ihr, was er gehört hatte, woraufhin Sheila zu seinem großen Entsetzen postwendend ins Haupthaus marschierte und in Eltons Schlafzimmer stürmte. 

				Elton gab sich gerade einem seiner nächtlichen Kokainexzesse hin und befand sich also sowieso schon in einer äußerst reizbaren Stimmung. Eine wild auf ihn einredende Sheila war mehr, als er in dem Moment ertragen konnte, und er sagte zu ihr, sie solle sofort aus seinem Zimmer verschwinden. Was ihm einfalle, so mit ihr zu reden, fuhr Sheila ihn an, aber Elton blieb unnachgiebig. Es kam zu einem lauten Streit und Sheila stürmte aus dem Haus. „Ich habe gerade zu Mom gesagt: ,Verdammt noch mal, hau endlich ab!‘“, erzählte er Gary. Kurz darauf, Elton, Gary und Bob saßen in der Küche, kam Derf reingestürmt und fing an, seinem Stiefsohn die Leviten zu lesen. Das sich daraus entspinnende hitzige Wortgefecht gipfelte darin, dass Derf Elton drohte: „Wenn du es wagen solltest, noch einmal so mit ihr zu reden, dann erzähle ich der Polizei, was du dir da immer die Nase hochziehst.“(17)

				Kaum hatte Derf seinen dramatischen Abgang gemacht, wurde Elton, überwältigt von seinen Gefühlen und vollgestopft mit Drogen, ohnmächtig und kippte um. Als er wieder zu sich kam, meinte er zu Gary, das würde ihm in letzter Zeit öfters passieren und sei nichts, worüber man sich Sorgen machen müsse. Wie unschwer zu erkennen, war Elton auf dem besten Weg, sich mit seiner Kokainsucht nicht nur seine Gesundheit zu ruinieren, sondern auch die Beziehung zu seinen Eltern. 

				Zwischen den Jahren flog Elton mit Gary nach Montserrat, wo die Arbeit an seinem neuen Album Breaking Hearts begann. In der Zeit auf der Insel machte Elton viel mit einem jungen Kerl herum, den er eigens für Sex hatte einfliegen lassen. Überhaupt geriet dieser Aufenthalt auf Montserrat laut Gary zu einem wahren Sex- und Drogengelage. Einmal machten sich Elton und er im Studio sogar gemeinsam an einen gut aussehenden jungen Tape Operator heran, der jedoch straight war und ihre Annäherungsversuche zurückwies. Gleichzeitig aber war einer der ersten Songs, den sie bei diesen Sessions aufnahmen, der spätere Hit „Sad Songs“.

				Eine der Schlüsselfiguren der Aufnahme war eine junge Deutsche namens Renate Blauel, eine attraktive Brünette. Sie arbeitete als Toningenieurin an Breaking Hearts mit und war bereits bei Two Low For Zero als Tape Operator mit von der Partie gewesen. Gary zufolge besaß Renate „null“ Sinn für Mode und lief eigentlich immer nur in T-Shirts und Jeans herum. In Eltons Umfeld hielten sie die meisten wegen ihres männlichen Kleidungsstils für eine Lesbierin. Renate neigte zwar zur Introvertiertheit, besaß aber einen ausgeprägten Sinn für Humor, und vor allem Gary mochte sie sehr gerne.

				Nach Abschluss der Sessions auf Montserrat zog die gesamte Entourage weiter nach Australien, wo die Arbeit an dem Album fortgesetzt wurde. Auch Gary und Renate waren mit dabei, Renate in ihrer offiziellen Funktion als Toningenieurin, da Breaking Hearts in den EMI-Studios in Sydney abgemischt werden sollte.

				Gary und Elton kamen zwar gut miteinander aus, doch Eltons Stimmungsschwankungen hielten auch in Australien unverändert an. Als sie nach ihrer Ankunft in Sydney im Sebel Town House Hotel eincheckten, musste Gary zu seiner großen Überraschung feststellen, dass Elton für sich die Präsidentensuite und für ihn ein Zimmer mehrere Stockwerke tiefer gebucht hatte. Eltons lahme Entschuldigung: „Chook“ – einer von Eltons Spitznamen für Gary – „ich hab’ ganz vergessen dir zu sagen, dass ich für uns separate Zimmer gebucht habe. Bei mir werden so viele Aktivitäten stattfinden, Meetings und Interviews. Es wird leichter sein für dich, wenn du dich nicht damit herumschlagen musst.“(18) Gary war von dieser Zurückweisung tief getroffen. Aber auch wenn ihm klar war, dass Elton ihn benutzte, hätte er sich niemals vorstellen können, was die nächsten Tage noch bringen sollten. 

				Wie er beim Blick auf die Hotelreservierung und den Schlüssel feststellte, war das Zimmer für ihn noch nicht einmal unter seinem eigenen Namen, sondern unter „A. N. Other“ gebucht worden, als wäre er nicht Gary, Eltons Freund, sondern einfach irgendein „weiteres“ Mitglieder der Elton-Entourage. Gary sah darin eine unverhohlene Beleidigung – und eine Bestärkung des sowieso schon in ihm gärenden Verdachts, Elton habe ihn nur deswegen mit nach Australien genommen, um ihn, wie er es ja schon zweimal getan hatte, umso leichter abservieren zu können. Nun, zumindest hatte er es dieses Mal nicht so weit nach Hause.

				Andererseits hinderte Gary jetzt nichts daran, sich in Sydney zu vergnügen, und genau das tat er auch. Als ihn einer seiner Freunde aus Sydney anrief, ein extrem gut gebauter Bodybuilder und Teilzeit-Prostituierter, lud Gary ihn ein, die Nacht mit ihm im Hotel zu verbringen. „Wir reden hier von Mr. Gay Sydney persönlich, Sean Roney, dem jungen, blonden und superhübschen Stricher, dem König des Rotlichtbezirks von King’s Cross, des Zentrums des käuflichen Sex in Australien.“(19)

				Als Gary nach der gemeinsam verbrachten Nacht am anderen Morgen mit Sean hinunter in die Lobby kam, liefen sie Elton über den Weg, dem beim Anblick des Bodybuilders fast die Augen aus dem Kopf fielen. Auf Seans Bitte hin stellte Gary ihn seinem berühmten Teilzeitliebhaber vor. Elton seinerseits nahm Gary zur Seite und trug ihm auf, Sean an diesem Abend zu einer Nacht mit Kokain, Champagner und Sex zu dritt in die Präsidentensuite einzuladen. Gary tat, wie ihm geheißen, und sie verbrachten eine drogen- und alkoholgeschwängerte Ménage à trois. 

				Am Freitagabend jener Woche traf sich Gary mit dem Plattenprodu­zenten Chris Thomas zum Essen in einem japanischen Restaurant. Als er später ins Sebel Town House zurückkehrte, hatten sich Elton und seine Entourage in der Lounge versammelt. Gary spürte sofort, dass etwas in der Luft lag.

				Elton erhob sich, kam auf ihn zu und flüsterte ihm ins Ohr: „Flipp’ jetzt nicht aus, Chook, aber ich habe Renate gefragt, ob sie meine Frau werden will.“ Gary starrte ihn ungläubig an. „Es war ein Albtraum, wie ein in die Länge gezogener Tod in einem Horrorfilm.“ Renate kam herein, ging zu Gary und versicherte ihm, sie wisse genau, wie er sich jetzt fühlte. Als nächstes legte John Reid den Arm um Gary und raunte ihm ein mitfühlendes „Unfassbar!“ ins Ohr.(20)

				Gary fühlte sich verraten, er konnte es einfach nicht glauben. Noch vor ein paar Tagen hatte Elton mit ihm und einem schwulen Stricher gekokst und Sex gehabt. Und jetzt wollte er plötzlich eine Frau heiraten? Wem wollte Elton damit etwas vorspielen? Sich selbst?

				Die Hochzeit sollte bereits vier Tage später stattfinden, am Dienstag, den 14. Februar 1984, dem Valentinstag. Vielleicht hätte Elton bis zum 1. April warten sollen, dann hätte er sich, was wohl weitaus angemessener gewirkt hätte, mit der Hochzeit gleich selbst zum Aprilscherz machen können.

				Zwischen der Ausstellung einer Heiratserlaubnis und der tatsächlichen Eheschließung müssen im australischen Bundesstaat New South Wales mindestens 30 Tage liegen. Weil Elton aber ein Medienstar war, und ein reicher noch dazu, hielt John Reid nach einigem juristischen Gerangel eine Sondererlaubnis in Händen, sodass die Zeremonie wie geplant stattfinden konnte. Mit zum Ersten, was es nun zu tun galt, gehörte es, ein Kleid für eine Braut zu besorgen, die sich eigentlich in T-Shirt, Jeans und Tennisschuhen am wohlsten fühlte. Dazu wandte sich Elton an jemanden, dem er in solchen Dingen vertrauen konnte: an Gary Clarke. Ausgerechnet an Gary! Zuerst schob Elton ihn in ein separates Hotelzimmer ab, dann ließ er sich von ihm einen Callboy klarmachen, mit dem sie zu dritt eine wilde Sex- und Koksparty feierten, und nun übertrug er seinem Gespielen die Aufgabe, ein Hochzeitskleid für eine sozusagen aus heiterem Himmel heruntergefallene Braut zu besorgen. Und das alles binnen einer Woche! So unglaublich das alles klingen mochte, genau so war es.

				„Nicht einer von Eltons engeren Freunden nahm ihm ab, dass er allen Ernstes eine Hetero-Ehe eingehen wollte“, erzählte Gary. „Das muss ein PR-Gag sein, dachte fast jeder. Dass ein homosexueller Mann seinen Ex losschickt, ein Brautkleid für seine künftige Frau zu besorgen, kommt ja nicht alle Tage vor.“(21)

				Wie bizarr: John Reid bügelte die juristischen Hindernisse aus und Gary Clarke wählte für die in Sachen Mode unbeleckte Braut das Hochzeitskleid aus. Und was für eine bizarre „Freakshow“ musste das Hochzeitsfest erst abgeben, an dessen Vorbereitung sich Eltons schwule Ex-Liebhaber so eifrig beteiligten, als würden sie eine „Tea Dance Party“ auf Fire Island inszenieren.

				Selbst Elton gab später zu, dass er sich damals nicht richtig verhalten hatte: „Ich war so unglücklich mit meinem Leben, dass ich glaubte, eine Veränderung, gleich was für eine, würde… Wenn du viel Drogen nimmst und die Hälfte der Zeit zum Lunch ausgehst, dann denkst du, ein Tapetenwechsel könnte … ich kauf’ mir ein neues Haus, ich zieh’ in ein anderes Land.“(22) Oder man beschließt, so wie Elton, mitten im Spiel „die Seiten zu wechseln“, sprich: gestern noch mit seinem schwulen Geliebten und einem Stricher ins Bett zu steigen, und morgen eine Frau zu heiraten, die man kaum kennt. Was so eine Kokaindepression doch alles bewirken kann.

				Die Nachricht von Eltons bevorstehender Hochzeit mit Renate Blauel versetzte die Medien natürlich in hellen Aufruhr. Ungläubig vernahm die Welt die Meldung vom neuesten Coup des Rocket Man. Von überall auf der Welt trudelten fassungslose Glückwünsche von Freunden und Bekannten ein, aus denen zumeist vor allem eines sprach: absolute und äußerste Ungläubigkeit.

				Die Regenbogenpresse in Großbritannien flippte fast aus. Der Sunday Mirror spürte sogar Linda Woodrow auf, um Renate zu warnen, dass Elton als heterosexueller Lover unfähig sei. „Ich kann nur hoffen, dass die Ehe der beiden funktioniert“, sagte sie in der Zeitung. „Sollte Renate auf Romantik stehen, hat sie sich definitiv den falschen Kerl ausgesucht. Im Bett war Elton lausig.“(23)

				Der Daily Express sekundierte: „Wahrscheinlich ist niemand mehr überrascht als Elton Johns persönlicher Assistent Bill Halley, der Jahre lang mit ihm unter einem Dach gewohnt hat. Halley, der als Chauffeur ins Leben des Stars trat, ist ihm treu ergeben und praktisch überall hin gefolgt, auch wenn dadurch seine Ehe mit Pearl gescheitert ist, von der er sich in den Siebzigern trennte. Bill und sein Boss tragen sogar zueinander passende Ohrringe, jeder davon mit zwei Diamantsolitären bestückt.“(24)

				Es war die Rock’n’Roll-Hochzeit des Jahres. Die Braut war in weiße Spitze gekleidet und hatte einen Kranz aus Schleierkraut im Haar. Der Bräutigam trug die Farben Lavendel, Schwarz und Malve, eine Orchidee am Revers seines weißen Fracks und auf dem Kopf einen Boater-Strohhut im Stil der zwanziger Jahre. Für ihn war die Veranstaltung nichts weiter als eine Show, und von denen, die das Ereignis live miterlebten, hatten die meisten eher das Gefühl, einem PR-Gag als einer realen Hochzeit beizuwohnen. 

				Neben Elton, der auf den bei der Feier gemachten Fotos mit der Kamera um die Wette lächelt, wirkte Renate, als wäre sie ein an Land gespülter Fisch. Geladen zu der Feier waren unter anderem Olivia Newton-John, Bernie Taupin, Molly Meldrum und die Drag Queen Barry Humphries, dessen weibliches Alter Ego auf den Namen Dame Edna Everage hört. Zum „Best Man“ des Bräutigams hatte Elton seinen Ex-Lover John Reid auserkoren. Am Treffendsten auf den Punkt brachte es Molly Meldrum, der zu Gary meinte: „Das alles ist nur noch bizarr.“(25) 

				Gary hatte keine offizielle Einladung zu der Zeremonie in der St. Marks Church in Darling Point erhalten, und er ging auch nicht hin. Dazu war er viel zu geschockt und verletzt. Fühlte er sich als Freund von Elton und als sein Geliebter nicht verkauft und verraten? Nach allem, was gewesen war, hatte Elton ausgerechnet ihn noch das Brautkleid für Renate besorgen lassen, es aber dann nicht einmal für nötig befunden, ihn zur Hochzeit einzuladen. 

				Gary zog es vor, auf seinem Zimmer im Hotel zu bleiben, ein Bad zu nehmen und zu hoffen, den Schmerz wenigstens eine Weile vergessen zu können. Er räkelte sich gerade wohlig in der Wanne, als plötzlich die Tür zu seinem Hotelzimmer geöffnet wurde. Eine Sekunde später platzte Molly ins Badezimmer. Offenbar hatte er befürchtet, Gary würde sich etwas antun. Molly auf dem Fuß folgte Renate, noch im Brautkleid und mit dem Hochzeitsstrauß in der Hand. Sie legte die Blumen auf den Fernseher in Garys Zimmer und sagte zu ihm, die seien für ihn. Bis Elton Garys Abwesenheit bei dem abendlichen Empfang im Hotel auffiel, war es bereits 22.30 Uhr; sofort rief er ihn an und beschwor ihn, in den Ballsaal des Hotels zu kommen. 

				Gary kam gerade noch rechtzeitig in den Saal, um Elton eine Rede halten zu hören, in der er auch das Glückwunschtelegramm verlas, das Michael Jackson ihm geschickt hatte. In einer Nachahmung von Jacksons eigenartiger Mickey Maus-Stimme las Elton vor: „Ich musste mir die Haare abfackeln, um auf die Titelseiten zu kommen, aber bei dir reicht es, wenn du heiratest!“(26)

				Die meisten Lacher aber kassierte ein Glückwunschtelegramm von Billy Gaff, der in Anspielung auf Eltons Song „I’m Still Standing“ geschrieben hatte: „Du magst ja vielleicht noch stehen, wir anderen liegen aber alle am Boden!“(27)

				Um Mitternacht ließ Elton verlauten, dass er und die Braut sich nun in ihre Honeymoon-Suite begeben würden – das war seine Art, alle Gäste hinauszukomplimentieren. Tatsächlich aber wurden ein paar wenige Ausgewählte, darunter auch Gary, noch zu einer Party in Eltons Suite eingeladen. Die meisten Ehemänner hätten diese Nacht wohl in intimer Zweisamkeit mit ihrer frischgebackenen Frau verbringen wollen. Dieser nicht. Dieser Bräutigam lud schwule Jungs und Freunde ein und feierte mit ihnen durch bis zum Sonnenaufgang – wach gehalten von dem Kokain, das die Partygäste, so Gary, sich in einem separaten Zimmer der Suite reinzogen. Molly Meldrum machte gegen vier Uhr morgens schlapp. Gary brachte ihn hinunter in sein Zimmer und kehrte dann zur Party zurück. Und auch als er rund zwei Stunden später ging, hatte es noch nicht den Anschein, als wären Braut und Bräutigam drauf und dran, die Party zu beenden.

				Für Gary fand diese Woche voller schockierender und bizarrer Wendungen ihren Abschluss am nächsten Morgen, als er in der Lobby auf Elton traf. Er sei, eröffnete ihm dieser, nicht länger eingeladen, sich der Entourage für die bevorstehende Neuseeland-Tournee anzuschließen. Das war Eltons taktlose Art, ihm zu sagen, er solle sich „verpissen“.

				Gary fühlte sich verständlicherweise verletzt und deprimiert. Jetzt, da Elton plötzlich entdeckt hatte, dass er hetero war, wurde er abserviert. Aber so langsam schien Gary von dem zickigen und verzogenen Superstar auch gar nichts anderes mehr zu erwarten. Das einzige Trostpflaster war, dass er den Mietwagen, den Elton ihm gegeben hatte, eine weitere Woche behalten durfte, um damit die 1.000 Kilometer von Sydney nach Melbourne zu fahren. Somit war also auch in Runde 3 von Garys Affäre mit Elton der Gong ertönt. Nicht einmal zwei Wochen später besuchte Renate Gary in Melbourne, bevor sie – alleine – nach England flog. Wie es aussah, steuerte die Ehe bereits zu diesem Zeitpunkt durch schwere See. 

				„Elton schob Panik und Renate hatte beschlossen, nach England zu fliehen“, beschrieb Gary die Situation. Und auf dem Weg nach London machte sie einen Abstecher nach Melbourne, um mit Gary zu reden. „Elton und ich werden unsere Probleme in Woodside klären“, versicherte sie ihm. „Wir werden dort mehr Zeit für uns und zum Reden haben, hoffe ich, weniger Ablenkungen.“(28)

				Die Ehe sei jetzt schon, vertraute Renate Eltons Ex an, ein heilloses Chaos – zur gleichen Zeit lief eine Presseerklärung über die Ticker, dass Renate nach Woodside reise, um in ihrer Eigenschaft als neue „Dame des Hauses“ das Anwesen ihren Bedürfnissen entsprechend umzudekorieren. Diese Kluft zwischen Sein und Schein sollte typisch für die gesamte kurze Ehe des extravaganten Rockstars mit seiner süßen, aber etwas naiven Toningenieurin sein.

				So sehr John Reid Elton auch gedrängt hatte, Renate vor der Hochzeit einen Ehevertrag unterschreiben zu lassen, Elton hatte davon nichts hören wollen. Nun aber, die Rosen des Brautbouquets waren noch nicht einmal verdorrt, sah das ganz nach einem gewaltigen Fehler aus. Schließlich lautete bereits jetzt die Frage nicht mehr, ob, sondern nur noch wann diese Ehe zerbricht.

				Die Bediensteten in Woodside hatten Anweisung erhalten, alles zu tun, damit Renate sich wohl fühlte und es ihr gut ging. Was Änderungswünsche am Haus anging, erwies sich Renate als sehr zurückhaltend. Abgesehen von einigen Umbauten in der Küche richtete sie sich lediglich ein eigenes Schlafzimmer ein – entsprechend Eltons Instruktion, sie solle ein eigenes Zimmer haben.

				Was um alles in der Welt hatte Elton geritten, als er Renate das Jawort gab? „Nun“, erklärte er später, „natürlich fragen mich viele schwule Leute, warum ich geheiratet habe. Der Grund war ganz einfach der, dass ich einer wunderbaren Frau begegnete, die ich für den unglaublichsten Menschen hielt, und so süchtig wie ich war, wollte ich alles versuchen, um meine Situation zu ändern. Wenn ich heiratete, dachte ich, würde ich verantwortungsbewusster werden. Natürlich änderte sich gar nichts, das wahre Problem war ja, dass ich drogenabhängig war. Ich war völlig irrational. Ich hatte alles probiert, aber alles war schief gelaufen – die ganzen Beziehungen zu Männern, die ich gehabt hatte. Und so hoffte ich, dass sich mit Renate alles ändern würde.“(29)

				Für die meisten war Eltons Ehe mit Renate ein PR-Trick, nichts weiter, was insbesondere für die Zuschauer der Fußballspiele des FC Watford galt. „Wenn Watford spielte“, erzählte Gary, „stimmten die Anhänger der gegnerischen Teams gerne Sprechchöre an: ,Don’t bend down / When Elton’s around / Or you’ll get a penis up your arse‘ (Bück dich nicht, wenn Elton in der Nähe ist. Sonst kriegst du einen Schwanz in den Arsch gesteckt).“ Mit Renate im Arm, hoffte er wohl, würde er in den Augen der Fußballfans an Respektabilität gewinnen. „Elton“, behauptete Gary, „verzehrte sich nach der Anerkennung der Funktionäre und Fans von Watford, in deren Augen ihr Präsident eine dicke, fette Schwuchtel mit viel Geld und wenig Grips war.“(30)

				Im Anschluss an die Neuseeland-Tournee flog Elton nicht zu Renate nach England. Stattdessen kehrte er nach Australien zurück, rief Gary an und ließ ihn – wieder einmal – nach Sydney einfliegen, verzichtete allerdings vorerst darauf, die sexuelle Beziehung mit ihm wiederzubeleben. 

				Am 17. April 1984 trat Elton im damals noch jugoslawischen Sarajevo eine Europa-Tour mit insgesamt 44 Auftritten an, die am 30. Juni in London zu Ende ging. Während der Tour flog Elton aber von Kopenhagen nach London, um im Wembleystadion den FC Watford in seinem ersten Pokalfinale der Clubgeschichte anzufeuern. Aus dem erhofften Sieg wurde allerdings nichts, Eltons Team unterlag dem FC Everton mit 0:2.

				Zu den Gästen von Eltons Konzert in der polnischen Hafenstadt Danzig gehörte auch der Führer der Gewerkschaft Solidarnos´c´ und Friedensnobelpreisträger Lech Walesa. Vor dem Konzert verbrachte Elton über eine Stunde in Walesas Wohnung, während sich vor dem Gebäude die Pressefotografen in der Hoffnung drängten, ein Bild von dem Friedensadvokaten und dem Rocket Man zu bekommen. Worüber sich Elton John und der polnische Gewerkschaftsführer so lange in dessen Wohnzimmer unterhalten haben? Ganz einfach: über Fußball!

				Elton zufolge ist Lech Walesa ein Fußballfanatiker. „Ich stattete ihm in Danzig einen Besuch ab, und wir redeten eineinhalb Stunden über nichts anderes als Fußball. Er war großartig. Er kam zu meinem Auftritt an diesem Abend. Und als ich ihn fragte, warum er sich mit mir hatte treffen wollen, antwortete er: ,Weil das der einzige Weg für mich ist, in die Medien zu kommen.‘“(31)

				Breaking Hearts, Eltons fünfundzwanzigstes Album, kam im Juni 1984 in den USA und im darauffolgenden Monat in Europa auf den Markt. Die Platte, die Elton wieder mit seiner alten Band – Davey Johnstone, Dee Murray und Nigel Olsson – aufgenommen hatte, war ein weiterer Versuch, die klassische Elton-Magie aus der Zeit Mitte der Siebziger wiederauferstehen zu lassen. Das von Chris Thomas produzierte Album, dessen Texte ausnahmslos aus der Feder von Bernie Taupin stammten, muss zwar als unausgewogen bezeichnet werden, enthielt aber auch Eltons nächstes Quartett an Single-Hits.

				In Australien stürmte die Platte auf Platz 1 der Album-Charts, in Großbritannien auf Platz 2. In Deutschland kam sie auf Platz 5 und in den USA auf Rang 20. In Großbritannien und in den USA wurde Breaking Hearts mit Gold ausgezeichnet. 

				Auch auf dieser Platte probierte Elton eine Vielzahl von Musikstilen aus. Eines der überzeugendsten Stücke ist „Breaking Hearts (Ain’t What It Used To Be)“, eine wunderschöne, zu Herzen gehende Ballade über die Reue – ein Lied von der Sorte, mit der Peggy Lee oder Perry Como in den Fünfzigern einen Dauerbrenner gelandet hätten.

				Am nachhaltigsten in Erinnerung blieb aber Breaking Hearts mit dem darauf enthaltenen internationalen Top Ten-Hit „Sad Songs (Say So Much)“ und den Chartplatzierungen 4 in Australien und Kanada, 5 in Amerika, 7 in England und 22 in Deutschland. Der Anti-Apartheid-Song „Passengers“ kam auf Platz 5 in Großbritannien und auf Platz 9 in Australien, „Who Wears These Shoes“ auf Platz 16 in den USA und Platz 50 in Großbritannien, „In Neon“ schaffte es in den USA auf Platz 38, und in Großbritannien kletterte der Titelsong „Breaking Hearts (Ain’t What They Used To Be)“ immerhin noch auf Rang 59.

				In Amerika erzielte Elton seine besten Platzierungen in den Adult Contemporary-Charts des Billboard-Magazins, das „Sad Songs“ auf Platz 2 und „In Neon“ und „Who Wears These Shoes“ jeweils auf Platz 11 listete.

				Dass der Song „Breaking Hearts (Ain’t What It Used To Be)“ am 14. Februar 1985 pünktlich zum ersten Jahrestag von Eltons Hochzeit mit Renate als Single veröffentlicht wurde, ging weitgehend unter. Offenbar interessierten sich Eltons Fans, wenn das überhaupt möglich war, noch weniger für seine Ehe als er selbst.

				Die Pressekritiken zu Breaking Hearts fielen bestenfalls lauwarm aus. Peter Puterbaugh schrieb im Rolling Stone: „Beim ersten Anhören klingt Elton Johns neueste Single ,Sad Songs (Say So Much)‘ wie ein klassischer Oldie but Goldie, der sich mit der alliterativen Eingängigkeit eines aalglatten Werbespot-Jingles schnell im Unterbewusstsein festsetzt.“ (32)

				Mary Ann Cassata meinte in ihrem Elton John Scrap Book: „Musikalisch leidet Breaking Hearts darunter, das erste in einer ganzen Reihe von Elton-Alben zu sein, die in den achtziger und neunziger Jahren veröffentlicht wurden, auf denen sich der Schwerpunkt weg vom wichtigsten Einzelelement verlagerte, soll heißen von seinem Klavierspiel.“(33)

				Gary Clarke betrachtete sich weiterhin als guter Freund von Renate und hielt telefonisch Kontakt mit ihr. „Elton und ich schauen stundenlang zusammen Videofilme an“, erzählte sie ihm bei einem dieser Gespräche. „Er kauft die Dinger haufenweise, und ich habe ihm versprochen, sie zu katalogisieren. Ich dachte ja, ich sei verrückt nach Schokolade, aber Elton ist mindestens genauso schlimm. Wenn wir Filme anschauen, vertilgen wir ganze Berge von Schokolade.“(34)

				Genau von diesem Bild ließ sich Bernie Taupin zu „Candy By The Pound“ inspirieren, einem seiner Songs für das kommende Ice On Fire-Album, in dem der Zuhörer von Elton vor allem eins erfährt: Dass Renate zu lieben so köstlich sei, wie pfundweise Süßigkeiten zu verzehren.

				Ende 1984 flogen Sheila und Derf nach Australien, um mit Gary Clarkes Eltern, zu denen sie weiterhin freundschaftliche Beziehungen unterhielten, Urlaub zu machen. Während des Aufenthalts vertraute Sheila Gary an, sie fühle sich immer noch verletzt, weil sie keine Chance erhalten hatte, an Eltons Hochzeit mit Renate teilzunehmen. Ohnehin sei sie nicht unbedingt glücklich mit der Frau ihres Sohnes, die sie zwar als freundlich, aber nicht gerade herzlich beschrieb. Sie und Derf seien, berichtete sie weiter, bei weitem nicht mehr so häufig zu Gast in Woodside, wie sie das früher, also vor Renates Ankunft, gewesen waren.

				Eltons Mitarbeitern und allen in seiner Entourage war von Anfang an, von den Worten „Ja, ich will“ an, klar, dass die Ehe eine einzige Katastrophe werden würde – was Elton aber keineswegs davon abhielt, gegenüber der Presse in einem fort davon zu schwärmen, wie wunderbar alles sei zwischen Renate und ihm. So, wie er in der Presse davon sprach, wie sehr sie ineinander verliebt seien und wie sehr sie sich gemeinsame Kinder wünschten, konnte man fast den Eindruck gewinnen, diese Ehe sei ein von Elton erträumtes Märchen. In Wahrheit war das alles natürlich barer Unsinn.

				Statt sein Eheleben zu pflegen, zog Elton es vor, sich mit seinem neuen Kumpel George Michael herumzutreiben, mit dem er viel gemeinsam hatte. Beide litten unter einer von abwesenden Vätern und übervorsichtigen Müttern geprägten Kindheit, beide waren sehr jung zu Popstars und Millionären geworden, und beide waren schwule Männer, die sich – zu der Zeit jedenfalls – um die Aufrechterhaltung einer heterosexuellen Fassade bemühten. 

				Im März 1985 war es denn auch Elton John, der George Michael für den Song „Careless Whisper“ öffentlich den Ivor Novello Award als bester Songwriter des Jahres überreichte. George Michael sei, schwärmte Elton bei der Preisverleihung vor versammeltem Publikum, „der Paul McCartney seiner Generation“, eine Lobpreisung, die den Geehrten zu Tränen rührte.

				Gleichermaßen geehrt dürfte sich George Michael dadurch gefühlt haben, gleich an zwei der wichtigsten und besten Songs auf Ice On Fire mitgewirkt zu haben, nämlich an „Wrap Her Up“ und „Nikita“. Als die beiden sich kennen lernten, stand George Michael gerade kurz vor dem Absprung aus dem Pop-Duo Wham!, das aus ihm und Andrew Ridgeley bestand – und vor dem Beginn einer überaus erfolgreichen Solokarriere.

				Elton half dieser Solokarriere enorm auf die Sprünge, als er den jungen Sänger einlud, zusammen mit ihm bei dem im Fernsehen übertragenen Live Aid-Konzert am 15. Juli 1985 eine Duettversion seines Songs „Don’t Let The Sun Go Down On Me“ vorzutragen. Die Background-Stimmen bei dem Stück stammten von Andrew Ridgeley und Kiki Dee. 

				Live Aid war eine gewaltige Veranstaltung mit Simultanübertragungen aus dem Londoner Wembleystadion, dem RFK Stadion in Washington D.C. und dem Luna Park in Sydney. Während Elton und George Michael in Wembley ihr Duett sangen, tummelte sich Gary Clarke als Gast von Molly Meldrum im Luna Park in Sydney, wo Molly ihn den dort versammelten VIPs mit den Worten vorstellte: „Das ist Crystal. Er war mit Elton zusammen.“(35)

				Ice On Fire gehört zu den Alben, die man entweder liebt oder hasst. Manche halten es für das mitreißendste Album, das Elton in den Achtzigern vorlegte. Die fröhliche Pop-Mischung „Candy By The Pound“, das Fest der Diven mit George Michael in „Wrap Her Up“ und selbst das bekennende „Tell Me What The Papers Say“ sind voller Lebendigkeit und Begeisterung, wobei Elton bei „Wrap Her Up“ noch einen Gang zulegt, um mit George Michaels jugendlichem Enthusiasmus mitzuhalten.

				Außerdem war Gus Dudgeon bei Ice On Fire als Produzent in Eltons Team zurückgekehrt, ein Umstand, dem der Sound der Platte den hörbaren Glamour und die Schärfe verdankte, die Eltons Alben zu seinen Glanzzeiten in den Siebzigern ausgezeichnet hatten. Im Eröffnungsstück „This Town“ stammte der Backgroundgesang von dem Disco-Quartett Sister Sledge, und in „Too Young“, von dem lange Zeit das Gerücht ging, es handle von Eltons Beziehung zu Gary Glarke, sind Roger Taylor und John Deacon von Queen zu hören.

				Die Kritiker überhäuften Eltons neues Album nicht gerade mit Lob, wobei Rob Hoerburgers Kritik im Rolling Stone besonders frostig ausfiel. „Gegenwärtig wäre es zu viel, von Elton John ein substanzielles Album zu erwarten“, schrieb Hoerburger, „aber die Rückkehr seines langjährigen Produzenten Gus Dudgeon bei Ice On Fire hatte zumindest die Hoffnung geweckt, er würde ein paar erfrischende Singles aus dem Ärmel schütteln. Identitätskrisen sind für Elton ja nichts Neues, aber auf diesem Album sind selbst die offensichtlichen Einflüsse aus zweiter Hand. Aus Elton John ist ein alter Comicstrip geworden.“(36)

				Elton selbst bekundete, er sei von den Resultaten auf Ice On Fire erfreut, und im Hinblick auf „This Town“, das Eröffnungsstück des Albums, verkündete er sogar voller Enthusiasmus: „Das ist der ultimative Saturday Night-Track, aber die meisten Leute werden ihn noch gar nicht gehört haben. Der Song rockt einfach, der-na-der-na-der-na, ein ganzer Power-Riff-Zug, der da die Gleise herandonnert, und das rockt verdammt gut.“(37)

				In England kletterte Ice On Fire auf Platz 3 der Albumcharts, in den USA aber kam es nicht über einen kläglichen Rang 48 hinaus. Am bekanntesten ist das Album für seinen größten Chart-Hit, den Song „Nikita“, mit dem Elton eine ähnliche Aufregung auslöste wie schon mit „Daniel“ in den Siebzigern. Dass ein Mann ein Liebeslied an eine Nikita genannte russische Person singt, mochte dem westlichen Publikum charmant erscheinen – bis es innehielt und sich vergegenwärtigte, dass Nikita in Russland ein Männername ist. Um den Eindruck abzuschwächen, dass er wieder einmal im Chart-Radio von seiner Liebe zu einem Mann sang, ging Elton in seiner Geschlechtervertuschung noch weiter und ließ in dem Videoclip zum Song eine Frau in einem russischen Militärmantel den Part der – beziehungsweise des – „Nikita“ spielen. Die Frage, ob Elton nun von seiner Liebe zu einem Mann oder zu einer Frau sang, tat dem Erfolg des Stücks jedoch keinen Abbruch; in Deutschland stürmte es an die Spitze der Hitparade, in Kanada auf Platz 2, in Großbritannien auf Platz 3 und in den USA immerhin noch auf Platz 7. Auch die Singleauskopplungen „Wrap Her Up“ und „Cry To Heaven“ hielten sich gut in den Charts.

				Neben seinen Soloaufnahmen setzte Elton John seine Kooperationen mit anderen Sängern fort, und aus solchen Gemeinschaftsprojekten gingen zwei seiner erfolgreichsten Singles in den Jahren 1985 und 1986 hervor. Eine davon war der aggressive Rock’n’Roll-Song „Act Of War“ mit der Soul-Sängerin Millie Jackson, der zwar niemals offiziell Aufnahme in eines von Eltons Alben aus den Achtzigern fand, aber mit zu seinen kraftvollsten Aufnahmen aus diesem Jahrzehnt zählt.

				Das Stück basierte auf einer Idee, die Elton ursprünglich für ein Duett mit Tina Turner entwickelt hatte. Er schickte ihr den Song zu, aber sie winkte ab. Weit davon entfernt, das Projekt in den Müll zu werfen, suchte er nach einer Alternative – und fand Millie Jackson. Millie war nicht nur als die Sängerin von Siebziger-R&B-Hits wie „Ask Me What You Want“, „Hurts So Good“ und „If You’re Not In Love By Monday“ bekannt, sondern auch für ihre zotigen Bühnenauftritte und Aufnahmen. Auf dem Cover eines ihrer bekanntesten Alben sieht man sie auf einer Toilette sitzen, und zwei ihrer anderen Alben heißen Get It Out’cha System und Back To The Shit. Mit anderen Worten, die nicht gerade konventionelle Miss Jackson gab bei diesem Song die perfekte Kontrastfigur für Elton ab.

				Als Elton hörte, dass Millie Jackson eine Konzertreise nach England plante, hatte er ihr unverzüglich ein Demotape des Songs zugeschickt. Millie ihrerseits stürzte sich, wie sie sagte, sofort auf die Gelegenheit, mit Elton aufzunehmen, und verkündete: „Egal in welcher Tonart das Lied ist, ich mache es!“(38)

				In dem Song gibt Elton einen Pantoffelhelden, dessen Frau – Millie Jackson – es als einen Kriegsakt, einen „Act of War“ betrachtet, dass er sich die Nächte in der Stadt um die Ohren schlägt. In dem knallbunten und witzig anzusehenden Video zu dem Song wirken beide, Elton und Millie, als hätten sie einen Riesenspaß, sich gegenseitig aggressive Verbalbomben an den Kopf zu werfen. Elton glänzt in einem seiner bizarrsten Outfits der Achtziger, bestehend aus einem überlangen Wams, Smokinghosen, meterweise Uniformtressen und einem federgeschmückten Pillbox-Hut auf dem Kopf. Das Video endet damit, dass die staubbedeckten Elton und Millie inmitten der rauchenden und brennenden Trümmer ihres „Act Of War“ voreinander knien.

				Dieses vergessene Song-Juwel war als Bonus Track auf den Originalversionen der Ice On Fire-CDs und -Cassetten enthalten und wurde auch als Maxi- und normale Single veröffentlicht. Später zählte es zu den Highlights der Album-Box To Be Continued… , die 1990 erschien. Der Song kam in Großbritannien auf Platz 32, in Deutschland auf Platz 39, in Australien auf Platz 50 und in den USA auf Platz 94.

				Im Januar 1986 erklomm der von dem Quartett Dionne Warwick, Stevie Wonder, Gladys Knight und Elton John eingespielte Song „That’s What Friends Are For“ in den USA und Kanada die Spitze der Charts, in England kam er auf Platz 16. Friends, das Album von Dionne Warwick, auf dem das Stück enthalten war, stieg in den USA bis auf Platz 12 der Albumcharts und wurde vergoldet. In den USA sollten das Eltons beste Platzierungen der gesamten achtziger Jahre bleiben, sowohl in den Single- wie in den Albumcharts.

				„That’s What Friends Are For“ war aus mehreren Gründen bedeutend. Erstens und vor allem war es Eltons erster Nummer-1-Hit in den USA seit „Don’t Go Breaking My Heart“ mit Kiki Dee 1976. Zweitens markierte der Song die künstlerische Wiedervereinigung von Dionne Warwick mit Burt Bacharach, ihrem Hitkomponisten aus den sechziger Jahren. Und drittens war es die erste und erfolgreichste Hitsingle, von deren Umsätzen ein Teil in die Aids-Forschung floss.

				Dass Elton an dieser Rekorde brechenden Single beteiligt war, die in Amerika vier Wochen lang die Chartlisten anführte, war nur angemessen. Das Video zu dem Song zeigte jeden der vier Stars in Bestform und angetrieben von dem Wunsch, Geld für eine gute Sache einzutreiben.

				Allerdings war diese Haltung zu dieser Zeit nicht ganz unriskant. Als Aids sich Anfang der Achtzigerjahre anschickte, sich über die ganze Welt auszubreiten, galt die Krankheit noch als „Schwulenpest“ oder „Homoseuche“ und selbst im liberalen Showbusiness hatten viele Homosexuelle mit extremen Vorurteilen zu kämpfen. Um das zu ändern, beschlossen mehrere Prominente aus dem Showbiz, darunter Elizabeth Taylor und eben auch Dionne Warwick, in die Offensive zu gehen und die Opfer der heimtückischen Epidemie zu unterstützen; ein Anliegen, dem sich Elton aus ganzem Herzen anschloss. 

				Ebenfalls im Januar 1986 wurden Elton John und Bernie Taupin in ihrem Rechtsstreit mit Dick James Music eine Nachzahlung in Höhe von fünf Millionen britischen Pfund zugesprochen, von der nach etlichen Einsprüchen jedoch nur eine deutlich unter einer Million Pfund liegende sechsstellige Summe übrig blieb. Damit war der Schlussstrich unter ein langwieriges Gerichtsverfahren gezogen, das Elton und Bernie mehrere Millionen US-Dollar gekostet hatte und bei dem sie am Ende eine Nachzahlung erhielten, die kaum ihre Gerichtskosten deckte.

				Dick James hatte die Belastung, Woche um Woche vor Gericht erscheinen und zu seiner Verteidigung aussagen zu müssen, immens zugesetzt, und schon bald nach der Urteilsverkündung erlag Eltons einstiger Plattenproduzent am 1. Februar 1986 einem Herzinfarkt – beziehungsweise, wie manche meinten, der Last des Rechtsstreits mit Elton John. 

				Dieser Ansicht war zum Beispiel sein Sohn Stephen James: „Ohne die Anstrengungen des Gerichtsverfahrens und die Angriffe auf seine Reputation, die ihn massiv trafen, hätte er, da bin ich mir ganz sicher, diesen Herzanfall nicht gehabt und wäre er heute vielleicht immer noch unter uns. Ich bin immer noch wütend, wenn ich daran denke, dass eine im Vergleich zum Leben meines Vaters so unwichtige Sache dafür verantwortlich war. Ich hätte mir gerne ein anderes Ende für ihn gewünscht.“(39)

				Aber auch auf Elton lastete schwer die Vorstellung, möglicherweise den Tod von Dick James beschleunigt zu haben, und als ihm jemand riet, das Gerichtsurteil anzufechten, winkte er ab: „Ich wollte eigentlich nie vor Gericht gehen. Und jetzt, da Dick tot ist, will ich dazu eigentlich gar nichts mehr sagen. Was passiert ist, ist sehr unglücklich. Das früher gute Verhältnis zwischen mir und Dicks Familie ist heute zerrüttet. Bevor wir vor Gericht zogen, habe ich mich noch zum Lunch mit Dick getroffen. Ich wollte ihm vorschlagen, die Sache so zu regeln, aber er hatte davon nichts hören wollen.“(40)

				1986 war auch das Jahr, in dem die britische Regenbogenpresse anfing, sich in Spekulationen darüber zu ergehen, wie lange die Ehe von Elton und Renate wohl noch halten würde. Die einzigen Gelegenheiten, bei denen man die beiden gemeinsam sah, waren publicityträchtige Anlässe, wozu Spiele des FC Watford und gelegentliche Preisverleihungen zählten. Ein weiterer gemeinsamer Auftritt des Paares war die Hochzeit von Prinz Andrew und Sarah Ferguson.

				Was seine eigene Ehe anging, war Elton bei jeder sich bietenden Gelegenheit darauf erpicht, den Skeptikern den Wind aus den Segeln zu nehmen, so zum Beispiel bei einem Auftritt in der französischen Fernsehshow Le Jeu de la Vérité (Das Wahrheitsspiel) im Februar 1986. Während der Show, deren Konzept darin bestand, dass Anrufer aus dem Publikum den geladenen prominenten Gästen – in der Hoffnung auf möglichst aufregende Enthüllungen – peinliche Fragen stellen durften, sagte ein Anrufer zu Elton: „Ich erinnere mich, Sie an einem Strand in St. Tropez inmitten von lauter hübschen jungen Männern gesehen zu haben.“ Worauf Elton konterte: „Sie mögen mich früher mit einem hübschen jungen Mann gesehen haben, heute sehen Sie sich mich mit einer hübschen Frau.“(41)

				Seine anhaltenden elegischen Auslassungen darüber, wie wunderbar seine Beziehung mit Renate sei, erinnerten an das Märchen von des Kaisers neuen Kleidern. Wen versuchte Elton mit diesen Geschichten über den wahren Zustand seiner Ehe hinwegzutäuschen? Die Welt oder sich selbst? In einem im Dezember 1986 im britischen Q-Magazin veröffentlichten Interview mit Chris Salewicz erklärte er: „Ich hatte lange die Möglichkeit einer Liebesbeziehung für mich ausgeschlossen, weil sich in der Regel die andere Person am Ende verletzt fühlte. Mit mir zu leben ist sehr schwierig, weil der andere seine Unabhängigkeit aufgeben muss. Und auch wenn ich dachte, ich hätte mich damit schließlich abgefunden, so hatte ich für mich doch nie die Möglichkeit einer Ehe ausgeschlossen, sollte ich der richtigen Person begegnen. Und als ich Renate traf, stand für mich schnell fest, dass ich sie heiraten wollte, obwohl ich mit ihr noch nicht einmal aus gewesen war. Ich selbst war nicht so sehr überrascht, aber ich glaube, ein Haufen anderer Leute dafür umso mehr. Ich bin mir sicher, dass eine ganze Menge infamer Gerüchte die Runde machen.“(42) Oh ja, das taten sie, und zwar nicht zu knapp.

				In diesem Jahr frischte Elton auch den Kontakt zu Duncan Faure wieder auf. Sein junger Freund aber war, wie er feststellen musste, ziemlich niedergeschlagen. Auf Eltons Frage, was los sei, erzählte Duncan, dass er und Woody die Bay City Rollers verlassen hatten und alle in der Band glaubten, sie säßen jetzt, nachdem sie weltweit Millionen von Platten verkauft hatten, auf einem Riesenhaufen Geld. Tatsächlich aber waren sie wegen des üblichen Bürokratismus in der Plattenindustrie und zahlreicher Schlupflöcher in ihren Verträgen so gut wie blank. Und damit nicht genug, klagte Duncan, habe er auch noch sein aktuelles US-Visum überzogen. Elton sagte ihm, er solle sich deswegen keinen Kopf machen und versprach ihm, die Sache für ihn zu regeln. Und er hielt Wort: Elton versorgte Duncan nicht nur mit Bargeld, sondern ließ einen seiner Anwälte auch Duncans Visa-Problem mit der amerikanischen Einwanderungsbehörde aus der Welt schaffen.

				Dank seiner Hilfe hatte Faure nun die Chance, unabhängig von den Bay City Rollers Karriere zu machen. Und als er das Angebot erhielt, für Madonnas Soundtrackalbum zu ihrem Film Who’s That Girl? den Song „24 Hours“ aufzunehmen, war das ein weiterer Glückstreffer. Madonnas Album mit Duncans Song stieg in den USA auf Platz 7 der Charts und wurde mit Platin ausgezeichnet. Ohne Eltons Beistand zu einer Zeit, da er wirklich auf einen Freund angewiesen war, hätte Duncan Faure diese Chance wohl kaum bekommen.

				Eltons Terminplan für 1986 stand auch ganz im Zeichen der, wie sie genannt wurde, Elton John World Tour. Nach einer Serie von Konzerten in Großbritannien, die mit einem Auftritt am 3. Januar im schottischen Glasgow begann und über Newcastle nach Belfast führte, wo am 11. Januar das letzte Konzert stattfand, ging die Welttour am 1. März in Barcelona weiter. Von dort aus arbeiteten sich Elton und seine Entourage durch Frankreich, die Schweiz, Deutschland, Österreich und die Niederlande, bevor diese Etappe der Tournee am 26. April mit einem Konzert in Belgien zu Ende ging.

				Am 20. Juni trat Elton beim 10. Anniversary of The Prince’s Trust auf, einem All Star-Wohltätigkeitskonzert, bei dem Prinz Charles und Lady Diana anwesend waren. Zu den anderen Acts bei dem ausverkauften Konzert im Wembleystadion zählten Paul McCartney, Tina Turner, Big Country, Paul Young, Phil Collins, Eric Clapton, Joan Armatrading, Rod Stewart und George Michael. Elton spielte „I’m Still Standing“ und begleitete Paul McCartney bei dessen Songs „Long Tall Sally“, „Get Back“ and „I Saw Her Standing There“ am Klavier.

				Die amerikanische Etappe von Eltons ’86er-Welttour geriet zu einem überwältigenden Erfolg. Über das Eröffnungskonzert im berühmten Amphitheater Pine Knob unweit von Detroit schrieb der Musikkritiker Jim McFarlin in der Tageszeitung USA Today: „In seinen bodenlangen und mit schillernden Pailletten in allen Farben verzierten Umhängen, entworfen von Bob Mackie aus Hollywood, brachte der zunächst noch von einer halbmeterhohen Perücke gekrönte Elton John die Nacht im Alleingang zum Leuchten.“(43)

				Von dem Konzert im Pine Knob Amphitheatre am 17. August in Detroit bis zu dem Abschlusskonzert in der Hollywood Bowl von Los Angeles absolvierte Elton John beeindruckende 38 Auftritte. Doch das Programm forderte auch seinen Preis. Bereits während der Tour machten Berichte die Runde, dass Elton an einer Kehlkopfentzündung laboriere, und an vielen Abenden waren seine Stimmbänder bei den Zugaben schon so angegriffen, dass seine Stimme praktisch keine Kraft mehr hatte. Plötzlich und ohne Vorwarnung drohten die Dinge wieder einmal auf gefährliche Weise Elton Johns Kontrolle zu entgleiten.
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				Ende 1986 glitt Elton John allmählich alles aus der Hand. Seine Ehe, seine musikalische Laufbahn und sein Privatleben schlidderten ins Chaos. Eltons Album Leather Jackets wurde in jenem Herbst veröffent­licht, und es sollte als erfolglosestes Album seiner gesamten Karriere in die Geschichte eingehen. Außerdem steckte seine Ehe mit Renate in einer tiefen Krise, er litt unter Depressionen, und all diese Probleme wurden durch seinen Drogenkonsum nur noch verschlimmert.

				Aber nach außen hin lief alles wie immer. Am 13. September 1986 begegnete ich Elton John, der sich gerade auf Welttournee befand, zum ersten Mal persönlich. Mein Verleger David Salidor hatte uns Karten für die Show des Rocket Man im Madison Square Garden besorgt. Wir hatten nicht nur Spitzenplätze, sondern auch Backstage-pässe und durften Elton vor dem Konzert kennen lernen. Arrangiert hatte das alles Eltons guter Freund Tony King, den ich schon seit Jahren über David Salidor kannte. Wenn Elton sich irgendwo aufhielt, war Tony meist nicht weit.

				Als wir im Backstage-Bereich des Garden ankamen, brachte man uns zu Eltons Garderobe, genauer gesagt zu dem Vorzimmer seiner eigentlichen Garderobe. Und wer wartete dort bereits auf eine Audienz bei Elton? Niemand geringeres als Andy Warhol. Ich kannte Andy schon seit ein paar Jahren von einigen Partys und Medienereignissen. „Andy, wie geht es dir?“, fragte ich und reichte ihm die Hand. „Gut, und selbst?“ 

				Andy die Hand zu geben war immer ein merkwürdiges Erlebnis, denn er gehörte zu den Menschen, die einem die Hand hinhielten als handele es sich um ein Pfund rohes Rindfleisch. Seine Finger blieben völlig schlaff, und sobald man seine Hand los ließ, zog er sie sofort wieder zurück.

				David und ich plauderten ein paar Minuten lang mit Tony King, bis dieser zu der Tür blickte, die zum privaten Rückzugsraum des Rockstars führte.

				„Da ist Elton“, verkündete Tony, als der Pinball Wizard höchstpersönlich seine Garderobe verließ.

				Sobald er den Raum betrat, spürten wir an seinem Charisma, dass hier ein Star vor uns stand. „Hi, Andy“, sagte Elton und ging zu Warhol. Andy murmelte einen Gruß und Tony sagte: „Ich möchte dir meinen Freund David Salidor vorstellen. Dies ist sein Freund Mark Bego, der Schriftsteller.“

				Elton begrüßte uns sehr freundlich: „Schön, euch kennen zu lernen. Es freut mich, dass ihr euch meine Show ansehen wollt.“

				Natürlich hatte Elton an diesem Abend eine Menge um die Ohren, deshalb wechselten wir nur ein paar Sätze und verzichteten weitgehend auf Smalltalk. Dann entschuldigte er sich mit den Worten: „Jetzt müssen wir eine Show über die Bühne bringen.“

				David, Andy Warhol, sein Begleiter und ich verließen daraufhin die Garderobe. Obwohl das Treffen nur sehr kurz gewesen war, hatte ich wenigstens die Gelegenheit bekommen, „Hallo“ zu sagen und herauszufinden, wie der Rocket Man aus nächster Nähe wirkte. David und ich setzten uns auf unsere Plätze und schauten zu, wie sich vor unseren Augen eine phänomenale Show auf der Bühne abspielte. Es war kaum zu glauben, dass der Elton John, der auf der Bühne herumwirbelte und sich die Seele aus dem Leib sang, wirklich der unauffällige Typ war, den wir gerade backstage getroffen hatten.

				Aber diese Dichotomie charakterisierte Elton eigentlich immer. Er wirkte schüchtern und bescheiden, und nur Minuten später stand er auf der Bühne und hämmerte wie ein Wilder auf die Klaviertasten ein. Zu den eindrücklichsten und schrägsten Momenten dieses Konzerts gehörte die Zugabe, zu der Elton John in voller Tina Turner-Montur auf der Bühne erschien, mit einem Minirock aus Leder, Make-up und einer riesigen Perücke, die aus der Ära von „What’s Love Got To Do With It?“ zu stammen schien.

				Dieser Abend inspirierte Andy Warhol zu einem Eintrag in sein Tagebuch: „16. September 1986. Um 20 Uhr zum Elton John-Konzert aufgebrochen (Kartenpreis 40 Dollar). Er erschien uns auf der Bühne wie ein Engel mit Heiligenschein und Zottelperücke. Und er ist unheimlich fett. Er hatte einen Kaftan aus Silberlamé an, aber hauteng, und das Publikum war total vernarrt in ihn. Als ich um 22 Uhr gehen musste, war Elton immer noch in voller Fahrt.“(1)

				Es war für alle ein denkwürdiger Abend gewesen, obwohl Andy das Tina Turner-Outfit verpasst hatte.

				In dieser Zeit beschäftigte sich Elton auch mit seinem nächsten Album. Leather Jackets hätte wegen seines reduzierten, raueren Sounds eigentlich ein Riesenerfolg für ihn werden sollen, aber es schoss am Ziel vorbei und fand kein Publikum. Das Album enthielt einige Songs, die sich darauf bezogen, was sich in Eltons Leben gerade abspielte: „Don’t Trust That Woman“ klingt verdächtig danach, als sei seine Ehe am Ende gewesen. „I Fall Apart“ und „Go It Alone“ zeigen Elton in einer sehr düsteren und zerbrechlichen Stimmung. Obwohl das Album zum größten Teil in Zusammenarbeit mit Bernie entstanden war, wirkten noch ein paar weitere Songwriter mit. „Memory Of Love“ brachte Elton zum Beispiel wieder mit dem Texter Gary Osborne zusammen. Elton war alle Texte, die Bernie ihm geliefert hatte, durchgegangen, hatte sich dann in seine Aufzeichnungen vertieft und ein bislang unbeachtetes Juwel aus seiner Arbeit mit Osborne entdeckt.

				Das Cover von Leather Jackets zeigt eine sehr Warholeske Montage aus neun Bildern von Elton John in einer Lederjacke. Er ist in verschiedenen Farben vor einem grellpinken Hintergrund im Siebdruck abgebildet. Auf der Rückseite des CD-Booklets sind Elton und seine Band in voller Ledermontur zu sehen, als seien sie alle harte Motorradrocker. Elton allerdings wirkt nicht, als habe er sich für das Aufnahmeritual einer Motorradgang, sondern eher für eine Nacht in einer Schwulendisco herausgeputzt. 

				Außerdem hatte Leather Jackets noch eine beeindruckende Menge an Gaststars zu bieten, darunter Cher (Songwriting), die Queen-Mitglieder John Deacon (Bass) und Roger Taylor (Schlagzeug) und Kiki Dee als Background-Sängerin. Das Album wurde erneut von Gus Dudgeon produziert und John Reid fand wieder einmal Erwähnung als Eltons Manager. Was für Probleme „Sharon“ und „Beryl“ auch miteinander gehabt haben mochten, sie schafften es, sich zumindest kurzfristig zusammenzuraufen. Laut Duncan Faure nannte Elton John Reid scherzhaft seine „Managerpuppe“, als wäre Reid sein weiblicher Sidekick.

				Damals gab Elton auch erstmals öffentlich zu, dass er und John Reid nicht nur als Manager und Klient, sondern auch als Liebespaar zusammengelebt hatten.

				„Ja, fünf Jahre lang“, bestätigte Elton der Zeitschrift Q. „Aber wir arbeiten immer noch zusammen und stehen uns noch genauso nahe wie früher. Es ist unglaublich, dass wir das geschafft haben.“(2)

				Nach Eltons Einschätzung gibt es einige Alben, auf denen er ziemlich durch den Wind war, zum Beispiel Leather Jackets, das Album mit dem Biker-Cover. „Mir ging es überhaupt nicht gut: Ich war verheiratet und zog mir eine Tüte Koks nach der anderen rein.“(3)

				Ein Song darauf trägt den Titel „Don’t Trust That Woman“ und wird den Songwritern Cher und Lady Choc Ice zugeschrieben. Elton hatte sich früher schon mal Lord Choc Ice genannt, aber wer war nun diese Lady? Natürlich ebenfalls Elton John, der eins seiner weiblichen Pseudonyme benutzte.

				Wie alle Elton John-Alben hat auch Leather Jackets ein paar Highlights und brillante Momente. Der Song „Paris“, eine wundervolle Ballade, wird vollkommen zu Unrecht kaum gewürdigt. 1985 lebten Elton und Renate vorübergehend getrennt, und er mietete sich solange im Londoner Mayfair Hotel ein. Dort schrieb er den Song „Paris“, von dem er sagte: „Die Melodielinie zieht sich durch das ganze Stück, es gibt nur einen Break.“(4) Und im Song „Angeline“ ist wieder der erdige Rock’n’Roll-Sound zu hören, der Eltons Alben seit einiger Zeit gefehlt hatte.

				Als „Heartache All Over The World“ als Single veröffentlich wurde, schaffte der Song es auf Platz 7 der australischen, Platz 45 der britischen und Platz 55 der amerikanischen Charts.

				Elton John selbst bezeichnete Leather Jackets 1986 als das schlechteste Album seiner gesamten Karriere: „Gus Dudgeon hat sein Möglichstes getan, aber mit einem Irren kann man eben nicht arbeiten.“(5)

				Der Kritiker Ken Tucker hasste das Album leidenschaftlich und schrieb im Philadelphia Inquirer: „Dies ist das schlechteste Album, das er je aufgenommen hat, und diesmal gibt es nicht einmal eine einzige Melodie, die es schafft, Bernie Taupins banale Texte zu veredeln.“(6)

				Leather Jackets erreichte Platz 21 in Deutschland, Platz 24 in England und nur Platz 91 in den USA, ein erstaunlich schlechtes Ergebnis. „Slow Rivers“, ein Duett, das Elton John mit seinem Freund Cliff Richards aufnahm, schaffte es 1986 in England auf Platz 44 und in Australien auf Platz 82.

				Im Februar 1986 wurde Elton gemeinsam mit Andrew Ridgeley und George Michael von Wham! von der britischen Schallplattenindustrie mit einem BPI Award für „herausragende Verdienste um die britische Musik“ ausgezeichnet. Nachdem Elton den Preis entgegen genommen hatte, beschwerte er sich genervt und lautstark bei der Londoner Musikpresse darüber: „Ich wollte mit meiner Frau in Urlaub fahren und habe das abgesagt, weil man mir einen Preis verleihen wollte. Wahrscheinlich dafür, dass ich so alt geworden bin. Und am Tag der Verleihung sagt man mir dann: ‚Das wird der größte Tag Ihres Lebens, die größte Auszeichnung, die Sie jemals erhalten werden.‘ Und als ich auf die Bühne gehe, stehen Wham! auch da oben. Plötzlich war klar, dass das alles ein Riesen-Bullshit war. Ich hatte mich einwickeln lassen, obwohl ich das eigentlich schon vorher kapiert hatte.“(7)

				Wenn Elton John sich über etwas oder jemanden aufregt, dann dauert es nicht lange, bis er seine Meinung auch öffentlich verkündet. Er war noch nie der Typ, der still vor sich hin leidet.

				Elton war sehr zufrieden damit, wie sich seine Karriere in den 1980er Jahren entwickelt hatte. „Ich habe mich wieder nach oben gekämpft“, verkündete er 1986. „Und gute Arbeit geleistet, besonders, was Europa angeht. Vorher hatte ich in England, Amerika und Australien Erfolg, aber in Europa kaufte niemand meine Platten. Aber dann verlor Amerika das Interesse an mir. Früher war ich der Liebling der Radiosender, aber …“(8) Nun, so war es eben. Aber das brauchte Elton John nicht zu kümmern. Er befand sich in einer neuen Ära der Kreativität und des Wachstums und schlug musikalisch neue Richtungen ein. Außerdem trug Elton in dieser Zeit seine verrücktesten Bühnenkostüme. Er verkleidete sich als Ronald McDonald oder Tina Turner und hatte keine Angst davor, die Rolle des Hofnarren im Rock’n’Roll-Business zu übernehmen.

				Obwohl seine Ehe mit Renate Blauel alles andere als stabil war, behauptete Elton der Presse gegenüber weiterhin standhaft, sie seien sehr glücklich miteinander. 1986 sagte er: „Ich bin froh darüber, dass ich in Australien geheiratet habe, denn so entkam ich der britischen Presse. Und ich habe sowieso eine Schwäche für Australien. Im nächsten Februar sind wir drei Jahre verheiratet, und das ist wahrscheinlich länger, als uns die meisten Leute gegeben hätten.“(9) Sehr viel länger!

				Und wie vertrugen sich die Eheleute? „Wir streiten uns wie andere Leute auch“, erklärte Elton. „Aber meistens über total banale Sachen. In amerikanischen Zeitungen wurde behauptet, Renate und ich würden uns trennen oder steckten in einer Krise. Angeblich würden wir uns bei dem Herzog und der Herzogin von York Rat holen. So ein Quatsch. ‚Verbinden Sie mich bitte mit dem Herzog von York, ich habe Probleme in meiner Ehe!‘“(10)

				Da Renate das Jahr 1986 hauptsächlich in England verbrachte, führten sie und Elton kaum noch ein gemeinsames Leben. Als Elton vom 5. November bis zum Dezember 1986 nach Australien flog, wo er 27 Konzerte gab, unter anderem eines, das auf dem Album Live In Australia verewigt wurde, konnte er tun und lassen, was er wollte. Er rief Gary Clarke an und bat ihn, einen Kerl für einen „flotten Dreier“ aufzutreiben. Da Gary, wie er selbst sagt, damals noch bis über beide Ohren in Elton verliebt war, kam er der Bitte nach.

				Gary lebte in der Nähe des Rotlichtbezirkes von Melbourne und hatte sich mit ein paar achtzehnjährigen Strichern namens Stephen und Mike angefreundet, die er zu Eltons erstem Konzert in Melbourne mitbrachte. Stephen gefiel Elton nicht, weil er ein bisschen brutal wirkte, aber Mike fand er sehr attraktiv. Er sagte es Gary und leckte sich dabei voller Vorfreude die Lippen.

				Gary und Mick kamen eine Stunde nach dem Konzert in Eltons Hotelsuite an, und der „Rocket Man“ erwartete sie nur in einen Morgenmantel gehüllt. Zur Einstimmung wurden Champagner und Kokain gereicht, und dann ging die Party los. Sie dauerte nicht lange, dann erhielt Gary ein Bündel Banknoten, mit denen er Mikes sexuelle Dienste bezahlen sollte, und die beiden wurden gebeten, sofort zu gehen.

				Dies war derselbe Elton, der die Presse immer noch mit Geschichten darüber versorgte, wie glücklich er und Renate verheiratet seien. Die Realität sah allerdings etwas anders aus. In Eltonland drehte sich immer noch alles um Kokain und hübsche Jungs.

				Als der Star einige Wochen später nach Sydney zurückkehrte, hatte er einen blonden australischen Surfer im Schlepptau. Laut Clarke bezeichneten die Mitglieder von Elton Johns Entourage den Jungen nur als „Eltons Betthäschen“. Als Zeichen seiner Wertschätzung kaufte Elton ihm ein neues Surfbrett.

				Die 27 Konzerte umfassende Australien-Tour, die Elton im November und Dezember 1986 durchzog, trug den passenden Namen Tour de Force, und seine Konzerte mit dem Sinfonieorchester von Melbourne zählen zu den Glanzlichtern in einem sonst sehr düsteren Jahr in Eltons Leben. Sie ergaben eine TV-Dokumentation, ein Top Forty-Album und eine enorm erfolgreiche Top Ten-Single für ihn. Aber sie kamen nicht ohne dramatische Szenen und traumatische Ereignisse zustande.

				Zu den für Elton reizvollsten Aspekten seiner Australienreise gehörte die Aussicht darauf, bei einigen Konzerten eine Showeinlage zu geben, mit der er schon früher große Erfolge gefeiert hatte. Er würde einige seiner größten Hits mit einem Sinfonieorchester aufführen und dafür Paul Buckmasters Arrangements verwenden, in diesem Fall mit dem Melbourne Symphony Orchestra. Das Abschlusskonzert der Tour sollte nicht nur ein riesiges Live-Event werden, sondern auch live im australischen Fernsehen übertragen werden und als Grundlage für ein neues Live-Album dienen.

				Genau wie in den 1970er Jahren hatte Elton Probleme mit einigen Musikern des Orchesters, die anfangs wenig begeistert davon waren, mit einem „bloßen“ Rockstar aufzutreten. Einige Musiker weigerten sich schlichtweg, an den Konzerten teilzunehmen. Elton erinnert sich: „Ich traf mich persönlich mit ihnen, um ihnen zu zeigen, dass sie es hier nicht mit Ozzy Osbourne zu tun hatten.“(11)

				Die Shows sollten aus zwei Hälften bestehen. Zuerst würde Elton mit seiner Band ein rockiges Set spielen, und nach der Pause, als Wolfgang Amadeus Mozart verkleidet, mit passender Perücke wieder auf der Bühne erscheinen. In dieser Montur würde er dann ein Set seiner größten Hits mit dem Orchester darbieten. Die frühesten Songs seiner Karriere, die auf dem Album Elton John erschienen waren, kamen besonders gut an, vor allem „Sixty Years On“, „I Need You To Turn To“, und „The Greatest Discovery“. Tatsächlich war die ganze Show ein unglaubliches Spektakel.

				Es lief jedoch bei weitem nicht alles wie am Schnürchen, ganz im Gegenteil. Auf dieser Welttournee litt Elton unter Kehlkopfproblemen, die immer schlimmer wurden. Wie Gus Dudgeon sich später erinnerte: „Er gab zwei Konzerte in Perth, bei denen seine Stimme völlig in Ordnung war, aber am dritten Abend saß er vor der Show in der Garderobe und brachte auf einmal keinen Ton mehr heraus. Das Konzert musste abgesagt werden, und ein Arzt teilte Elton mit, er dürfe vier Tage lang überhaupt nicht sprechen. Er musste mit einer kleinen Schiefertafel herumlaufen und alles aufschreiben, was er sagen wollte.“(12)

				Bei den drei direkt aufeinander folgenden Konzerten in Sydney hatte Elton starke Schmerzen in der Kehle und bekam auf der Bühne heftige Hustenanfälle. Schließlich konsultierte er einen Hals-Nasen-Ohren-Spezialisten. Dudgeon: „Wir saßen im Sebel Town House an der Bar, als er reinkam und sagte: ‚Die Ärzte meinen, es könnte Kehlkopfkrebs sein.‘“(13)

				Die Tour endete mit acht Shows in Melbourne, die von keinem freien Tag unterbrochen wurden. Sie standen auf der Kippe, da Elton in Erwägung zog, die Tour auf der Stelle abzubrechen, aber letztlich fanden sie doch statt. Und wie durch ein Wunder hielt Elton bis zu dem Höhepunkt und Abschluss der Tour durch, der am 14. Dezember 1986 live im Fernsehen übertragen wurde. Aber es war offensichtlich, dass mit Eltons Stimme etwas nicht in Ordnung war. Schließlich entdeckten die Ärzte Knötchen auf seinen Stimmbändern, die nur operativ zu entfernen waren. Medizinisch gesehen mussten zwei Fragen beantwortet werden: Waren die Knötchen gutartig oder bösartig? Das ließ sich nur durch eine Biopsie herausfinden. Und welche langfristigen Auswirkungen würde die Stimmbandoperation auf Eltons Singstimme haben?

				Während der Australien-Tour ging es auch in Eltons Liebesleben wieder einmal dramatisch zu. Offenbar hatte er sich unsterblich in den ersten Geiger vom Melbourne Symphony Orchestra verliebt, einen Mann namens Robert. Der lud Elton auch zum Weihnachtsessen zu sich nach Hause ein, und der Pop-Superstar hoffte wohl, dass sich unter dem Mistelzweig ein Feuerwerk der Lust entzünden würde. Man stelle sich seine Überraschung vor, als der Violinist die Haustür öffnete und Elton seiner Frau und seinen Kindern vorstellte.

				Elton war am Boden zerstört, weil Robert nicht mit ihm schlafen wollte, und er beklagte sich bitter bei seinem Exfreund Gary Clarke darüber, wie sehr ihn seine unerwiderte Liebe schmerze. Clarke fragte Elton, ob er Robert seine Gefühle offenbart habe. Elton antwortete: „Ich habe ihm gesagt, dass ich ihn liebe und begehre. Noch direkter konnte ich ja wohl kaum werden.“(14) Es frustrierte ihn ungemein, dass nicht einmal sein Status als Star ihm Sex mit allen erwünschten Partnern verschaffen konnte.

				Am 6. Januar 1987 unterzog sich Elton John in einer Privatklinik in Sydney einer Stimmbandoperation, die von John Tonkin durchgeführt wurde. Zum Glück stellten sich die Knötchen auf seinen Stimmbändern als gutartig heraus, und es sah so aus, als würde er sich vollständig von dem Eingriff erholen. Während Eltons Rekonvaleszenz in Australien wurde er mit Genesungswünschen in Form von Postkarten, Blumensträußen und Telegrammen überhäuft, zu den Absendern zählten auch Sarah Ferguson, die Herzogin von York, und Lady Diana. Nur ein Mensch glänzte während dieser Episode durch Abwesenheit: Eltons Noch-Ehefrau Renate. Sie entschied sich gegen eine Reise nach Sydney und blieb lieber in Los Angeles.

				Offenbar waren dunkle Wolken am Ehehimmel aufgezogen. Angeblich hatte Elton Renate im vergangenen Jahr beinahe vollständig aus seinem Leben ausgeschlossen. Als er sich jedoch in Australien unters Messer legen musste, befahl er ihr, an seine Seite zu eilen, damit die Presse nicht misstrauisch wurde. Als sie sich weigerte, das Spiel mitzuspielen, bekam Elton einen seiner berüchtigten Tobsuchtsanfälle.

				Er hatte sich noch nicht von seiner Operation erholt, als er sich dem nächsten Kampf stellen musste – mit der britischen Klatschpresse. In der Ausgabe vom 11. Januar 1987 von Sunday People war zu lesen: „Ehe von Superstar Elton John am Ende – er ist bisexuell. Freunde berichten, er wolle die Scheidung einreichen und habe in den vergangenen vier Monaten nur drei Tage mit seiner Frau Renate verbracht.“(15)

				Dieser Winter hielt nur wenig Erfreuliches für Elton bereit. Immerhin gewann am 24. Februar 1987 der Song „That’s What Friends Are For“ einen Grammy, der die Auftritte von Elton John, Dionne Warwick, Gladys Knight und Stevie Wonder würdigte.

				Als Elton am 25. Februar wieder in England ankam, steckte er bereits in einem erbitterten Grabenkampf mit den Jungs von der Fleet Street. Die Sun druckte mehrere Anschuldigungen, die Elton mit Callboys und der Teilnahme an Drogen- und Sexorgien in Verbindung brachten. Die Zeitung berief sich auf einen mysteriösen Zeugen namens „Graham X“ und zitierte ihn: Elton „bevorzugte tätowierte Skinheads und Punks mit Stachelfrisuren und schnupfte während der manchmal vier Tage dauernden Orgien eine Line Kokain nach der anderen. Er bettelte die Teenager an, seine Bondage-Fantasien zu erfüllen.“(16)

				Obwohl Elton diese Anschuldigungen sofort leugnete und gegen die Sun eine Verleumdungsklage erhob, merkte er schnell, dass es ziemlich lange dauern konnte, bis solche Klagen vor Gericht abschließend behandelt wurden. Obwohl er seine Unschuld beteuerte, musste er Beweise dafür erbringen. Erst dann konnte der Fall vor Gericht gebracht werden. In der Zwischenzeit brachte die Presse immer neue Geschichten über Eltons Ausschweifungen und verließ sich dabei ausschließlich auf die Zuverlässigkeit ihrer Quelle „Graham X“ alias Stephen Hardy.

				Normalerweise laufen solche Episoden nach einem bestimmten Muster ab. Eine Klatschzeitung druckt eine haarsträubende Geschichte über einen Promi, der sie meist ignoriert, um nicht unnötig Staub aufzuwirbeln. Die Klatschpresse entfacht einen handfesten Skandal, verkauft unzählige Zeitungen und wendet sich dann der nächsten Story zu. Mit der Zeit wächst Gras über die Sache, und der Promi kann wieder in Frieden leben.

				Elton entschied sich aber dafür, die Sache nicht zu ignorieren, sondern eine Menge Geld dafür auszugeben, die Sun zu verklagen. Ein weiterer Grund, aus dem Promis meist „die andere Wange hinhielten“, wenn die Sun sich solche Behauptungen leistete, war der Umstand, dass sie einem der reichsten Männer im Mediengeschäft gehörte: Rupert Murdoch. Aber Elton wollte nicht klein beigeben. Schließlich gehörte er zu den reichsten Männern Großbritanniens und konnte sich die besten Anwälte leisten. Dennoch sollte dieser Schritt ihn ziemlich in die Bredouille bringen.

				„Als ich bekannt gab, dass ich klagen würde“, berichtete Elton, „rief mich Mick Jagger an und sagte: ‚Hör zu, mir hat man auch schon solches Zeug angedichtet. Lass die Presse drei Tage lang hetzen, dann ist es auch schon wieder vorbei. Langfristig lohnt es sich nicht, zu kämpfen. Die Presse wird alles versuchen, um dich in den Schmutz zu ziehen.‘ Ich sagte: ‚Danke, aber ich mache es trotzdem. Von mir aus können sie mich einen fetten alten Bastard oder eine Schwuchtel nennen, aber sie dürfen keine Lügen über mich verbreiten, denn dagegen wehre ich mich.‘“(17)

				Der Fall „Elton John gegen die Klatschpresse“ entwickelte sich zur Seifenoper des Jahres 1987. Plötzlich war alles, was Elton tat, Stoff für die Titelseite, und er erkannte, dass er von nun an wie unter einem Mikroskop leben würde. Zu seinem Entsetzen merkte er, dass ihm Reporter überallhin folgten. Er kam sich vor wie James Bond: „Ich schaute mich die ganze Zeit nach Verfolgern um und wusste nicht mehr, wem ich trauen konnte. Ich hatte mein Privatleben bisher nicht in aller Öffentlichkeit gelebt und war immer sehr diskret gewesen. Aber jetzt spielte sich mein Privatleben auf den Titelseiten ab. Das machte mich völlig fertig.“(18)

				Als der Sun der Stoff für weitere Callboy-Storys ausging, stellte sie Elton als grausamen Hundebesitzer dar. Angeblich hatte Elton seinen Rottweilern die Stimmbänder entfernen lassen. Diese Anschuldigungen wurden daraufhin von der Tierschutzbehörde überprüft. Eltons Unschuldsbezeugungen dienten nur als Material für weitere Sun-Artikel. Auf dem Höhepunkt der Elton-Hetze tauchte auch noch ein Mann auf, der behauptete, Eltons ehemaliger Liebhaber zu sein und Polaroidaufnahmen von ihrem Liebesspiel zu besitzen. Die Situation wurde immer grotesker. Bis die Sache vom Tisch war, hatten Eltons Anwälte der Sun mehr als zehn Verleumdungsklagen vorgelegt.

				Seinen Vierzigsten feierte Elton auf einer glamourösen Party zu seinen Ehren, die in John Reids georgianischem Herrenhaus bei Ricmansworth in Hertfordshire stattfand. Auf der Gästeliste standen George Harrison, Ringo Starr, Bob Geldof, Lionel Richie, Eric Clapton, Phil Collins, Britt Ekland und der Regisseur Ken Russell. Kurz vor Mitternacht fuhr ein von einem Chauffeur gesteuerter Jaguar vor, der von Angehörigen des Geheimdienstes begleitet wurde. In ihm saßen der Herzog und die Herzogin von York, die dem Geburtstagskind die Ehre erweisen wollten. Nur eine fehlte: Eltons Frau Renate.

				Während des Grabenkriegs mit der Sun war Elton extrem depressiv. Wochenlang lebte er wie ein Gefangener in seinem eigenen Haus, denn er hatte Angst, die sicheren Mauern von Woodside zu verlassen.

				Trotz aller Anschuldigungen, die in der Klatschpresse zu lesen waren, blieben Elton und Renate auch weiterhin offiziell verheiratet. Aber es kamen Gerüchte auf, nach denen Elton bereit war, sich mit fünf Millionen Pfund und einer luxuriösen Wohnung im Londoner West End aus seiner Ehe mit Renate freizukaufen.

				Am 1. April 1987 gab Elton sein erstes Konzert nach der Stimmbandoperation. Er nahm an dem Aids-Benefizkonzert Stand By Me im Wembleystadion teil und sang den Carole King-Klassiker „Will You Still Love Me Tomorrow“ und seinen eigenen Hit „I Guess That’s Why They Call It The Blues“.

				Im Juni 1987 wurde Elton John Live In Australia in den USA veröffentlicht und erreichte Platz 24 der Charts. Im September desselben Jahres kam es in Europa auf den Markt und schaffte es bis auf Platz 43 in Großbritannien. Es gab drei Single-Auskopplungen. Die Live-Version von „Your Song“ erreichte Platz 85 in Großbritannien und Platz 90 in Australien. Und „Take Me To The Pilot“ schaffte es auf Platz 37 der amerikanischen Adult Contemporary-Charts. Der größte Hit des Albums wurde jedoch die Live-Version von „Candle In The Wind“. Der Song erreichte Platz 5 in Großbritannien und Kanada, Platz 6 in den USA, Platz 55 in Deutschland und Platz 92 in Australien.

				Die Reaktionen der Presse auf das Album waren jedoch gemischt. Brian Chin schrieb in der New York Post: „Es war eine seltsame Idee, dieses Live-Album aufzunehmen. Eltons Stimme klingt so gequält, als würde sie gleich brechen. Aber die Qualität der Songs, von denen manche zehn Jahre lang nicht mehr live zu hören waren, bleibt weiterhin unerreicht.“(19)

				Im All Music Guide to Rock schrieb Stephen Thomas Erlewine: „Beim ersten Hören ist dies ein ganz normales Live-Album, aber das entspricht nicht der Wahrheit. Es ist viel interessanter und vitaler, als es beim flüchtigen Hören erscheint.“(20)

				Für Elton hatte Live In Australia eine ganz spezielle Bedeutung: „Ich war am Ende und konnte nicht mehr singen. Ich habe gesungen, aber ich weiß nicht, wie ich das geschafft habe. Der größte Teil des Albums stammt vom Abschlusskonzert der Tour, und als ich ,Don’t Let The Sun Go Down On Me‘ sang, weinte ich dabei.“(21)

				In diesen Jahren hatte Elton eine Menge Zeit, Bilanz zu ziehen. Zu seinen hervorstechendsten Eigenschaften hatte schon immer seine Großzügigkeit gehört. Nach der Australien-Tour beschenkte er seine Musiker üppig. Alle 88 Mitglieder des Melbourne Symphony Orchestra erhielten 500 Pfund teure Cartier-Uhren. „Ich bin immer noch großzügig“, gab Elton zu. „Großzügigkeit ist ein Teil meines Wesens, und ich hoffe, das wird sich niemals ändern.“(22)

				Genauso legendär waren inzwischen allerdings seine Wutausbrüche: „Ich habe mich wirklich oft wie ein verwöhnter Rockstar mit Allüren aufgeführt. Und immer wegen komplett unwichtiger Sachen. Zum Beispiel, wenn der Käse nicht zum Brot passte. Früher ging ich beim kleinsten Anlass in die Luft, was inzwischen viel besser geworden ist. Es kam immer ganz plötzlich, aber inzwischen habe ich mich besser im Griff. Und wenn es mir doch noch mal passiert, denken die Leute einfach: ‚Spinn dich aus, Alter!‘“(23)

				Aber warum war er so deprimiert? Elton konnte sich doch jeden Wunsch erfüllen? „Meist wegen persönlicher Probleme“, erklärte er. „Zum Beispiel, wenn es mit einem Partner nicht funktionierte.“(24)

				Er behauptete weiterhin, sein Engagement bei Watford verleihe ihm Bodenhaftung. „Ich war immer von anständigen Menschen umgeben, die mich einfach ignorierten, wenn ich gemein oder weinerlich wurde. Es hat mir sehr gut getan, aufzuhören, und die Sache mit dem FC Wat­ford hat mir auch sehr gut getan. Als wir das Finale erreichten, war das der größte Tag meines Lebens.“(25)

				Natürlich waren Eltons „tiefe Taschen“ ein Anreiz für den FC Wat­ford, die Spleens des Rockstars zu tolerieren. Wie viel Geld hatte Elton bis zum Jahr 1987 eigentlich für Watford ausgegeben? „Bislang habe ich mehr als zweieinhalb Millionen Pfund in den Verein gesteckt“, gab Elton zu.(26)

				Etwas früher in jenem Jahr hatte Elton seinen Vertrag bei MCA Records erneuert, was bedeutete, dass das missglückte Leather Jackets sein letztes Studioalbum für Geffen Records gewesen war. Im September 1987 veröffentlichte Geffen Records deshalb Elton John: Greatest Hits Volume III in den USA. Die Compilation enthielt die größten Hits der sechs Geffen-Alben aus den 1980er Jahren, darunter „I’m Still Standing“, „Blue Eyes“ und „Nikita“, und kombinierte sie mit „Mama Can’t Buy You Love“. Mit diesem Album waren die letzten vertraglichen Verpflichtungen gegenüber Geffen erfüllt. Es erreichte Platz 84 der US-Charts.

				Obwohl Elton John die Titelseiten der Sun dominierte, erregten andere Schlagzeilen seine Aufmerksamkeit und holten ihn in die Wirklichkeit zurück. Als er Details über den Bombenanschlag vom 8. November 1987 las, den die Irish Republican Army (IRA) am Veteranendenkmal von Enniskillen im nordirischen County Fermanagh verübt hatte, erkannte er, dass seine eigene Lage zwar unangenehm, sein Selbstmitleid aber völlig unangemessen und beinahe absurd war. Andere zeigten großen Mut und er saß winselnd zuhause: „Der Anschlag von Enniskillen gab mir einen richtigen Ruck. Ein Mann namens Gordon Wilson musste seine Tochter neben sich unter Trümmern sterben sehen. Er hatte Schreckliches durchgemacht, aber er war voller Würde, voller Vergebung. Ich dachte: ‚Jesus, das ist wirklich mutig. Halt bloß die Klappe, Elton. Halt den Mund und geh sofort wieder an die Arbeit!‘ Wenn du einmal nackt auf der Titelseite der Sun zu sehen warst, brauchst du eigentlich nichts mehr zu fürchten.“(27) Endlich hatte er wieder eine Perspektive.

				Er hielt den Zeitpunkt für angemessen, sich mit seinem früheren Ich zu konfrontieren – Reginald Dwight: „Vielleicht wird Reg ein Comeback versuchen. Wir hatten uns lange Zeit voneinander entfremdet. The Alienation Of Reg wäre ein guter Albumtitel! Aber ich habe musikalisch noch so vieles vor, zum Beispiel ein Album im Stil von Keith Jarrett, oder ein Instrumentalalbum, oder ein Album mit Cover-Versionen. Außerdem will meine Plattenfirma auch neue Elton John-Platten sehen. Ich glaube, es ist an der Zeit, Reg wieder ans Tageslicht zu holen und seine Platten bei einem Indie-Label zu veröffentlichen.“(28) 

				Es gab schließlich weder ein Cover-Album noch ein rein instrumentales Studiowerk. Stattdessen ging Elton John ins Aufnahmestudio und wagte einen Neuanfang. Außerdem begann er, seine Schränke auszumisten und sich von den meisten Besitztümern und Kostümen aus seiner Vergangenheit zu verabschieden. 1988 ließ er die Erinnerungsstücke an seine opulente Vergangenheit unter den Hammer bringen. Damals erklärte er sein Vorhaben so: „Ich habe ein riesiges Haus in Windsor, und vor lauter Zeug konnten wir uns kaum noch bewegen. Es war kein Heim, sondern ein Museum oder Lagerhaus. Irgendwann erstickt dich der ganze Kram. Ich wollte mich eine Zeitlang von Elton John trennen und zuhause nicht die ganze Zeit an ihn erinnert werden.“(29)

				In den 1980ern hatte er es mit dem Verkleiden maßlos übertrieben und Bernie damit an den Rand der Verzweiflung gebracht. Das Verkleiden hatte seine Unschuld und Spontaneität aber verloren und machte ihm einfach keinen Spaß mehr: „Ich sang seine Texte und sah dabei aus, als wäre ich dem Taj Mahal in Atlantic City entsprungen. Aber er war viel zu anständig, um mir das ins Gesicht zu sagen.“(30)

				Die Sotheby’s-Auktion der „Elton John Collection“ war ungeheuer aufwändig. Die Sammlung sollte in einer viertägigen Auktion vom 6. bis zum 9. September 1988 in London versteigert werden, zuvor gingen die Exponate aber noch auf Weltreise. Am 18. und 19. Juni wurden sie in Tokio ausgestellt, vom 1. bis zum 4. Juli in Sydney, vom 19. bis zum 25. Juli in New York und vom 29. Juli bis zum 3. August 1988 in Beverly Hills. Elton John war endlich so berühmt geworden, dass er seine Besitztümer auf Tournee schicken konnte statt sich selbst dem Publikum zu präsentieren.

				„The Elton John Collection“ wurde katalogisiert und in vier Bereiche unterteilt. Volume One: Bühnenkostüme und Memorabilia. Volume Two: Schmuck. Volume Three enthielt Eltons Jugendstil- und Art Deco-Sammlung und Volume Four bestand aus diversen Sammlungen, darunter Silber, Gemälde, Drucke, Keramik und Glaswaren, Skulpturen und Designerkleidung. Alleine der Katalog kostete 40 Pfund, damals rund 80 Dollar.

				Unter den zum Verkauf angebotenen Stücken befanden sich Goldene Schallplatten, Flipperautomaten, die riesigen Stiefel, die Elton in dem Film Tommy getragen hatte, Möbel, Tiffany-Lampen, Keramikbüsten von Queen Elizabeth II, Magritte-Gemälde, ein Meer aus Hüten, die Minni Maus- und Donald Duck-Kostüme und eine unüberschaubare Menge seiner grellsten Brillen und Kleider. Die vier Tage dauernde Auktion brachte die erstaunliche Summe von 8.224.637 Dollar ein. Es war die Auktion des Jahres.

				Elton ließ all die farbenprächtigen Gegenstände, von denen er sich trennen wollte, zusammentragen und fotografieren. Das Foto wurde zum Albumcover seines nächsten Albums, des großen „Comeback“-Projektes Reg Strikes Back.

				Natürlich verscherbelte Elton nicht seinen gesamten Besitz. Er behielt die Dinge, an denen er besonders hing, zum Beispiel seine Gemälde von Francis Bacon, Patrick Proctor und Brian Organ, 20 seiner Lieblingsautos, einen Teil seines Schmucks und die Originaldrehbücher von Peter Sellers’ Goon Show. Und natürlich seine 30.000 Langspielplatten. Da die „Elton John Collection“ mehr als acht Millionen Dollar eingebracht hatte, war die Auktion der lukrativste Flohmarkt des Jahres.

				Das Album Reg Strikes Back brachte Elton wieder mit dem Produzenten Chris Thomas zusammen. Nach drei Alben mit Gus Dudgeon wollte er die nächsten drei nun wieder mit Thomas produzieren. Reg Strikes Back wurde im Juni 1988 in den USA veröffentlicht und erreichte Platz 16 der Charts. Im Juli kam es in Europa auf den Markt und wurde auf Platz 18 in Großbritannien und Deutschland notiert. „I Don’t Wanna Go On With You Like This“, die tanzbarste Nummer des Albums, wurde ein riesiger Nummer-1-Hit in Kanada, erreichte Platz 2 in den USA, Platz 16 in Australien, Platz 22 in Deutschland und Platz 30 in Großbritannien. „A Word In Spanish“ schaffte es in Kanada auf Platz 10 und in den USA auf Platz 19. In Amerika bekam der Song in der ersten Woche nach der Veröffentlichung Gold und blieb beinahe fünf Monate in den Charts.

				Vielen Kritikern zufolge war Reg Strikes Back ein Aufmerksamkeit erregendes Werk. Im Rolling Stone schrieb Harold Goldberg: „Okay, Leute, hier ist das echte Comeback. Nach einer erfolgreich verlaufenen Stimmbandoperation ist Elton John zurück. Er schreit und säuselt so mitreißend wie eh und je. Eine Rückkehr zum inspirierten Pop-Rock, den er in den 1970ern geschrieben hat. Reg Strikes Back ist eine Katharsis für Elton John.“(31)

				Elton rührte gern die Werbetrommel, also ging er sofort auf Tour, um das neue Album zu promoten. Am 8. Juni 1988 gab Elton ein Set aus 14 Songs bei einer Aids-Benefizgala in Los Angeles zum Besten, und im September und Oktober ging er auf eine US-Tour mit 31 Konzerten.

				In jenem Jahr erlebte die jugendliche Sängerin Debbie Gibson eine unglaubliche Erfolgsserie in den amerikanischen Charts. Sie schaffte es mit fünf Songs in die Top Ten und hatte zwei Nummer-1-Hits, „Foolish Beat“ und „Lost In Your Eyes“. Damit war sie die jüngste Sängerin, die jemals mit einem von ihr selbst geschriebenen Song und Album die Höchstplatzierung erreicht hatte. Sie war auf Long Island aufgewachsen und ein glühender Fan von Billy Joel. „Ich hatte bei seinem Klavierlehrer Morton Estrin in Hicksville Unterricht“, erzählte sie.(32) Außerdem war sie ein erklärter Fan von Elton John. In den 1990er Jahren änderte Gibson ihren Bühnennamen in das erwachsener klingende „Deborah“ und ist inzwischen eine gefeierte Broadway-Künstlerin mit Rollen in Stücken wie Cabaret und The Beauty & The Beast. Zu ihren unvergesslichsten Erlebnissen in ihrer Zeit als Teenie-Star gehörte jedoch der Abend, an dem sie die Gelegenheit bekam, mit Elton John und Billy Joel auf der Bühne zu singen.

				Deborah erinnert sich: „Als Geschenk zu meinem achtzehnten Geburtstag organisierten meine Mom und mein Agent Dennis Arfa, dass Billy mich anrief. Ich habe immer noch ein Foto von mir mit dem Hörer in der Hand – ich konnte es kaum glauben! Damals hätte ich es mir nicht träumen lassen, dass ich nur ein paar Jahre später mit ihm auf der Bühne stehen würde. Elton John bat mich im Madison Square Garden auf die Bühne, um mit ihm und Billy zu singen. Ich war fassungslos!“(33)

				Gibsons Pressesprecher David Salidor erinnert sich: „Es war 1988, und Elton John gab ein Konzert im Madison Square Garden. Billy Joel war zufällig dort. Ich hatte Debbie und mir über Tony King, der damals für Elton und heute für Mick Jagger arbeitet, Karten besorgt. Tony hatte uns auch Backstage-Pässe gegeben. Vor der Show gingen wir also hinter die Bühne, um Elton zu treffen, und Debbie war natürlich total aufgeregt, weil sie Elton kennen lernen durfte. Als wir in Eltons Garderobe kamen, trafen wir dort auch noch auf Billy Joel. Debbie war überglücklich, denn sie durfte auf einen Schlag ihre größten Idole kennen lernen. Beim Konzert ging Billy auf die Bühne und sang mit Elton. Der lud auch noch Debbie auf die Bühne ein und zu dritt sangen sie ,Lucy In The Sky With Diamonds‘. Es war wirklich ein unvergesslicher Abend.“(34)

				Als Elton die „Elton John Collection“ versteigert hatte, war ihm eine Zentnerlast von der Seele genommen. Jetzt wollte er sich auch noch des Drucks entledigen, unter dem er als Eigentümer des FC Watford stand, und handelte einen Deal mit Robert Maxwell aus, an den er seine Rechte für zwei Millionen Pfund abtreten wollte. Der Deal kam zwar nicht zustande, aber Elton erklärte: „Robert nimmt kein Blatt vor den Mund, um es mal vorsichtig auszudrücken, aber wir kommen gut miteinander aus. Ich wollte mich auch nie von Watford lossagen, sondern dem Verein nur eine sichere Zukunft geben und ihn in die Hände von Maxwells Firma BPCC legen.“(35) Er tat zwar so, als kümmere ihn der geplatzte Deal nicht weiter, aber Watford kostete ihn allmählich zu viel Zeit und Energie.

				Elton stand auch unter Druck, da seine Klage gegen die Sun immer noch nicht vor Gericht gelandet war. Schließlich gewann Elton am 12. Dezember 1988 den Prozess gegen die Zeitung. Die Sun entschuldigte sich öffentlich bei ihm und musste ihm 1,85 Millionen Pfund Schmerzensgeld bezahlen. Offenbar stützten sich die Storys des Klatschblattes einzig und allein auf die Aussagen des Augenzeugen „Graham X“. Der Schelm war allerdings übermütig geworden und hatte ein bestimmtes Datum genannt, an dem er Elton angeblich mit Callboys versorgt hatte, an dem Elton aber nicht in England gewesen war. Elton konnte dies beweisen, da sein und Bob Halleys Name auf der Passagierliste der Concorde standen, mit der er den Atlantik überquert hatte. Schließlich brach „Graham X“ unter dem Druck zusammen und gestand, dass er die ganze Geschichte erfunden hatte.

				Und noch etwas anderes brach zusammen. Nach drei Jahren Ehe endete die Verbindung zwischen Elton John und Renate Blauel. Elton hatte schon wenige Tage nach der Hochzeit erkannt, dass er einen enormen Fehler gemacht hatte. Nun gab das Paar seine Trennung bekannt. Nachdem die Scheidung vollzogen war, sagte Elton: „An meiner Ehe bereue ich am meisten, dass ich einen ganz besonderen Menschen verletzt habe, der zu den lustigsten, nettesten, attraktivsten und großartigsten Menschen gehört, die ich je getroffen habe.“(36)

				Angeblich erhielt Renate eine großzügige Abfindung – 45 Millionen Dollar und ein Cottage aus dem 17. Jahrhundert. Doch nicht nur die Ehe zwischen Elton und Renate, auch ihre Freundschaft war am Ende. Als Elton 1995 gefragt wurde, ob er noch Kontakt zu ihr habe, verneinte er das: „Ich hoffe, dass wir eines Tages wieder Freunde werden können. Aber ich respektiere ihren Wunsch nach Privatsphäre.“(37)

				Am 20. März 1989 begann Elton eine zweimonatige Europa-Tournee. Bei einem Konzert in Paris brach er auf der Bühne zusammen und musste ärztlich behandelt werden. Er erholte sich jedoch soweit, dass er die Show beenden konnte. In Paris feierte er auch seinen 42. Geburtstag mit einer Party, die angeblich 200.000 Pfund gekostet hatte.

				Im Frühling 1989 schaffte Elton erneut den Sprung in die Charts, mit dem Song „Through The Storm“, den er im Duett mit Aretha Franklin aufgenommen hatte. Arethas Karriere ging wieder steil nach oben, und man hatte sie mit so unterschiedlichen Entertainern wie George Michael, den Eurythmics, Keith Richards, James Brown, Whitney Houston und den Four Tops ins Studio geschickt. Das Duett mit Elton John zeigte beide Künstler in Bestform. Später beklagte er sich jedoch darüber, dass der Song erst in der „Post-Production“ in einem Studio zusammengeschustert worden war und er nie die Gelegenheit bekommen hatte, mit Aretha zusammen zu singen. 

				Im selben Jahr war Elton John auch auf dem Allstar-Album Rock, Rhythm & Blues zu hören, einer Hommage an die 1950er und 1960er Jahre, auf dem auch Chaka Khan, Michael McDonald und die Pointer Sisters vertreten waren. Eltons Beitrag zu dem von Richard Perry produzierten Album war die Nummer „I’m Ready“ von Fats Domino. 

				Am 24. August nahm Elton an einer Allstar-Aufführung der Rockoper Tommy im Universal Amphitheatre in North Hollywood teil. Außer Elton, der wieder in seine alte Rolle des Pinball Wizard schlüpfte, standen noch Patti Labelle als Acid Queen, Phil Collins als Uncle Ernie, Steve Winwood als Hawker und Billy Idol als Cousin Kevin auf der Bühne.

				Zur Feier seiner Vertragsunterzeichnung bei MCA Records veröffentlichte die Firma zum ersten Mal The Complete Thom Bell Sessions. Diesmal enthielt das Album alle sechs Tracks, die Elton mit Bell und den Spinners aufgenommen hatte.

				Im August 1989 wurde Elton Johns einunddreißigstes Album Sleeping With The Past veröffentlicht. Über den Entstehungsprozess dieser Platte sagte Elton später: „Ich fand eine richtig gute Band, absolvierte eine Welttournee und ging dann sofort ins Studio, um mit ihr Sleeping With The Past einzuspielen.“(38)

				Für dieses Album studierte Elton die Hits von Martha & The Vandellas, Aretha Franklin, Sam & Dave, Percy Sledge, Jackie Wilson, Marvin Gaye, Otis Redding, Ray Charles und The Drifters. Er hoffte, dass sein Gesang dadurch souliger werden würde. Es war ein faszinierender Versuch, die Harmonien und gefühlvollen Gesangsvorträge dieser R&B-Legenden zusammenzuführen. Viele Songs sind direkt an alte R&B-Klassiker angelehnt. „Club At The End Of The Street“ zum Beispiel spiegelte ganz offensichtlich „Dark End Of The Street“ von Percy Sledge.

				Wie Elton selbst sagt, versuchte er damals, nach jahrelangem Alkoholmissbrauch „wieder nüchtern“ zu werden. „Dies war das erste Album, bei dem ich nicht unter Druck stand“, erklärte er. „Als ich mit den Aufnahmen anfing, wusste ich, dass mein Privatleben allmählich wieder ins Lot kam.“(39)

				Sleeping With The Past wurde im dänischen Puk Studio und im englischen Air Studio aufgenommen. Produzent war erneut Chris ­Thomas.

				Elton wusste es sehr zu schätzen, wie viel Arbeit Bernie Taupin in die Songs gesteckt hatte: „Ich widmete Sleeping With The Past Bernie, weil wir so wunderbar zusammengearbeitet hatten. Und ich wusste, dass Bernie das fertige Album richtig gut gefiel. Es wurde genau so, wie er es sich vorgestellt hatte.“(40)

				Nach dem Erscheinen des Albums verkündete Elton bei seinen Auftritten, dass er sich weigere, seine neuen Songs zu spielen, da MCA seiner Meinung nach nicht genug Werbung für das Album mache. Es war eine Zeit der abgesagten Konzerte, abgesagten Interviews und einer gesundheitlichen Krise für den Sänger.

				Obwohl Elton sich darüber beklagte, wie MCA Promotion betrieb, ist Sleeping With The Past bis heute sein meistverkauftes Album der gesamten 1980er Jahre. Das Album schaffte es auf Platz 1 der britischen Charts, auf Platz 2 in Frankreich und Australien, Platz 9 in Deutschland und Platz 23 in den USA.

				Drei Singles wurden Riesenhits: „Healing Hands“ erreichte Platz 8 in Kanada, Platz 13 in den USA, Platz 14 in Australien und Platz 45 in Großbritannien. „Club At The End Of The Street“ schaffte es in Kanada auf Platz 12, in Australien auf Platz 19, in den USA auf Platz 28 und in England auf Platz 47.

				Den großen Jackpot jedoch brachte der Song „Sacrifice“. Es hatte zwanzig Jahre gedauert, aber endlich schaffte es Elton John mit einer Solonummer in seinem Heimatland an die Spitze der Charts. Der Song erreichte Platz 7 in Australien, Platz 18 in den USA, 19 in Kanada und 36 in Deutschland.

				Laut Bernie Taupin hat „Sacrifice“ von all seinen Songs den gelungensten Text: „Wenn ich das Lied höre, staune ich jedes Mal, dass ich das geschrieben habe.“ Außerdem hallt in dem Song seiner Meinung nach die Unschuld wieder, die „Your Song“ 1970 gehabt hatte. „Ich habe immer gesagt, dass die Nummer wie ein Song über einen Siebzehnjährigen klingt, der sich verzweifelt wünscht, jemanden ins Bett zu kriegen. Und damals war das auch so. Diese Naivität. ‚Sacrifice‘ ist das genaue Gegenteil, und für mich sind die beiden Lieder wie zwei Buchstützen.“(41)

				Von Juli bis Oktober 1989 sollte Elton eine Nordamerika-Tour mit 45 Konzerten absolvieren. Er musste jedoch einige Konzerte aus gesundheitlichen Gründen absagen. Über seine gesundheitlichen Probleme kamen die unterschiedlichsten Gerüchte auf und verbreiteten sich wie ein Lauffeuer. Wegen seiner Bulimie, seiner Kokainsucht und seines Alkoholmissbrauchs sei Elton John in äußerst schlechter Form. Gegen Ende der Tour bekam er auf der Bühne einen Tobsuchtsanfall, stürmte davon und verkündete, dies sei sein allerletztes Konzert gewesen.

				Wie er später erklärte, war er nüchtern gewesen, als er Sleeping With The Past aufnahm: „Gerade mal so. Auf der Tour danach kannte ich keine Grenzen mehr.“(42) Was stimmte. Eine Woche nach Tourbeginn war er auf der Bühne kollabiert.

				Ein Lichtblick in seinem Leben war zu dieser Zeit sein neuer Freund Hugh Williams. Elton hatte Hugh in Atlanta kennen gelernt, wo der als Verkäufer in einer Eisdiele gearbeitet hatte. Die beiden verstanden sich auf Anhieb und zogen bald danach zusammen. Am Anfang ihrer Beziehung gingen sie vor allem in ihren gemeinsamen Süchten auf. Eine Zeitlang hatte Elton John den perfekten Partner gefunden: Eine Mischung aus Liebhaber und Saufkumpan.

				Wenn Elton John später über diese Zeit sprach, erklärte er: „Ich war kokainabhängig. Ich war ein Alkoholiker. Ich war sexsüchtig. Ich hatte sechs Jahre lang Bulimie. Das lag daran, dass ich wegen meines Gewichts paranoid war, aber nicht aufhören konnte, zu essen. Also stopfte ich mich voll und steckte mir dann den Finger in den Hals. Morgens futterte ich einen Haufen fettes, gebratenes Zeug, dann zwanzig Portionen Herzmuscheln, und danach so viel Vanilleeis von Häagen-Dazs, bis ich kotzen musste. Ich konnte keine Sekunde stillsitzen. Ich war immer ruhelos, dachte immer daran, was als Nächstes kam. Wenn ich ein Curry aß, konnte ich es kaum erwarten, es wieder auszukotzen und das nächste in mich hineinzuschlingen.“(43)

				Im Januar 1990 war Elton wieder unterwegs und gab Konzerte in Australien, Neuseeland und Tasmanien. Anschließend hatte er noch einige Einzelauftritte in den USA. Aber irgendwas war mit Elton John nicht in Ordnung, das wurde immer deutlicher. Bei einigen Konzerten erinnerte er sich nicht mehr an seine Texte, und sein Klavierspiel war gelegentlich nicht ganz im Takt.

				Zu dieser Zeit wurde ganz Amerika vom Schicksal des Ryan White bewegt. Der am 6. Dezember 1971 geborene junge Mann war ein Bluter, weshalb er regelmäßig Transfusionen benötigte. 1984 erhielt er verseuchtes Blut, und bald darauf erkrankte er an Aids. Mitte der 1980er wurden Aids-Kranke oft noch behandelt, als seien sie Aussätzige. Als man Ryan aus Angst vor Ansteckung verbot, seine Schule in Indianapolis zu betreten, zog seine Familie vor Gericht. Die engstirnige Gemeinde, in der sie lebte, behandelte sie jedoch schrecklich, und die Familie musste wegziehen, um der Verfolgung zu entkommen.

				Elton John gehörte zu den vielen Stars, die der Familie zu Hilfe kamen und sich des traurigen Falles annahmen. Am 7. April 1990 trat Elton bei Farm Aid IV in Indianapolis auf. Nach dem tosenden Applaus für seinen Song „Daniel“ setzte er sich ans Klavier und spielte „I’m Still Standing“. Mitten im Song vergaß er den Text. Er vertuschte das Missgeschick und leitete in den Song „Candle In The Wind“ über, den er Ryan White widmete.

				Diese Performance markierte den absoluten Tiefpunkt für Elton. Er war noch nie so daneben gewesen, dass er den Text von einem seiner Songs vergessen hatte, schon gar nicht von einem Lied, das er schon seit Jahren live spielte.

				Ryan erlag am Morgen des 8. April 1990 den Komplikationen seiner Krankheit. Elton sagte, er habe alles in seiner Macht stehende getan, um Ryan ein guter Freund zu sein. Er selbst jedoch war damals ein aufgedunsenes Wrack. Bei Ryans Beerdigung sang er den Song „Skyline Pidgeon“.

				Über sein Verhältnis zu Ryan und der Familie White sagte er später: „Ich habe ziemlich viel Zeit mit ihnen verbracht. Als Ryan starb, ging ich mit Hugh, meinem damaligen Lebensgefährten, nach Indianapolis, um bei der Beerdigung zu spielen. Wenn man sich die Aufnahmen von der Beerdigung ansieht, merkt man aber, dass ich kaum lebendiger war als er. Meine Haare waren schlohweiß geworden. Ich wog über hundert Kilo, meine Augen waren leblos. Ich sah aus wie ein Klavier spielender Elvis Presley. Ich war total am Ende. Aber meine Erfahrung mit den Whites öffnete mir die Augen. Plötzlich wurde mir klar, welche Dinge im Leben wirklich etwas bedeuten. Wenn man eine solche Tragödie miterlebt, trifft einen das bis ins Mark. Und es kann einen verändern. Ich wusste auf einmal, dass ich mich ändern musste, wenn ich nicht sterben wollte. Ich dachte: Was ist aus dir geworden? Du kannst entweder so weitermachen und demnächst an einem Herzinfarkt oder einer Überdosis sterben, oder du kannst versuchen, dein Leben wieder in den Griff zu kriegen.“(44)

				Es hatte ihn tief beeindruckt und berührt, wie die Familie White mit der Tragödie umgegangen war. „Mein Gott, diese Menschen hatten so viel Würde“, sagte Elton. „Sie hatten so viel durchgemacht, waren aber nicht verbittert. Und ich hatte in meinem Leben so viel Glück gehabt und es nie richtig zu schätzen gewusst. Ich war aus Hotelzimmern gestürmt, weil mir die Blumen nicht gefallen hatten. Ich werde mich niemals, niemals wieder über solche Nichtigkeiten beklagen.“(45)

				Bevor sich Elton seinem Privatleben und der Bekämpfung seiner Süchte widmen konnte, musste er noch einige Termine wahrnehmen. Im Mai war er für Donald Trumps Casino Taj Mahal in Atlantic City gebucht.

				David Wilde berichtete für den Rolling Stone über das Konzert und schrieb: „Früher wäre Elton John der passende Rockstar für einen Casino-Auftritt gewesen. Die grellen Konzerte, die er auf der Höhe seines kommerziellen Erfolgs in den 1970er Jahren gab, wirkten manchmal wie ein kitschiger Wanderzirkus mit üppigen Requisiten und zahllosen Kostümwechseln. Aber seit einigen Jahren ist John als Performer reifer geworden. Er hat die Exzesse zurückgeschraubt und die Betonung wieder dahin verlagert, wo sie hingehört: Auf seinen beeindruckenden Katalog inspirierter Pop-Songs.“(46)

				Im Juli 1990 waren Elton John und Bernie Taupin in Los Angeles, wo sie das nächste Album, eine Vier-CD-Box mit dem Titel To Be Continued…, vollendeten. Die beiden trafen sich in Beverly Hills mit Andy McKaie und erzählten ihre erstaunliche Geschichte für den ausführlichen Begleittext des Albums neu. Es war der passende Zeitpunkt, denn Elton stand wirklich an einem Wendepunkt seines Lebens. Später in jenem Monat ging er ins Aufnahmestudio und nahm zwölf neue Tracks mit dem Produzenten Don Was auf. So hatte das Label eine Auswahl an unveröffentlichten Songs, die „exklusiv“ auf der Compilation erscheinen würden. Elton nahm seinen Gesang für die zwölf Stücke innerhalb von drei Stunden auf. Don Was, der früher mit Bonnie Raitt zusammengearbeitet hatte, war sehr beeindruckt davon, wie schnell Elton im Studio ­arbeitete.

				Am 30. Juni stand Elton auf der Bühne des Knebworth-Festivals in England. Außer ihm traten noch Phil Collins, Paul McCartney und Cliff Richards auf. Das Konzert wurde anschließend als Album veröffentlicht.

				Allerdings war auch Eltons Kokainsucht auf einem neuen Höhepunkt angelangt. Angeblich soll es ja Spaß machen, Drogen zu konsumieren. Hatte Elton noch Spaß? „Manchmal machte es Spaß“, gab er zu. „Am Ende aber nicht mehr. Ich hatte ein Haus gemietet und saß alleine im ersten Stock und nahm Koks. Ich verbrauchte drei bis vier Gramm pro Tag. George Harrison versuchte, mir zu helfen, und ich sagte ihm, er solle sich verpissen.“(47)

				Zweifellos geriet Eltons Leben 1990 immer mehr aus den Fugen. Er wusste, dass er Hilfe brauchte, aber nicht, woher er sie bekommen sollte. Sein Freund Hugh Williams brachte ihn auf den richtigen Weg. Tatsächlich suchte er als erster eine Suchtklinik auf. Eltons erste Reaktion darauf war nicht Mitgefühl oder Unterstützung, sondern blanke Empörung: „Ich wusste nicht, womit ich anfangen sollte. Dann machte Hugh einen Entzug, kurz nach unserer Rückkehr aus Indianapolis. Zuerst war ich total wütend auf ihn. ‚Wie kannst du es wagen, einen Entzug zu machen? Wie kannst du es wagen, gesund werden zu wollen und dein Leben zu ändern?‘ Schließlich entschloss auch ich mich dazu, clean zu werden.“(48)

				Hugh ging in ein Therapiezentrum in Prescott, Arizona. „Ich besuchte ihn dort“, erinnert sich Elton. „Als ich ankam, bat man mich, drei Dinge aufzuschreiben, die mich an Hugh störten, und er sollte dasselbe über mich tun. Darüber, was wir ändern sollten. Ich wusste, was passieren würde. Ich schrieb etwas auf, ich glaube es war: ‚Er lässt seine CDs überall rumliegen‘ und ‚er ist unordentlich‘, aber mehr fiel mir nicht ein. Wir saßen uns gegenüber, unsere Knie berührten sich, und ich las zuerst meine Liste vor. Dann las er seine vor, und sie war ungefähr eine Seite lang. Er hatte furchtbare Angst, weil er meinen Jähzorn kannte und dachte, ich würde ihm sagen, er solle sich verpissen. Ich saß da und zitterte und sagte mir: ‚Da musst du durch. Du musst dir die Wahrheit anhören.‘ Er sagte: ‚Du bist ein Drogensüchtiger, du hast Bulimie.‘ Alles, was er sagte, entsprach voll und ganz der Wahrheit. Und als er fertig war, sagte ich: ‚Du hast Recht.‘ Es war so mutig von ihm, mir reinen Wein einzuschenken. Ich saß weinend vor ihm und sagte: ‚Okay, ich brauche Hilfe.‘ Und sobald diese drei Worte meinen Mund verlassen hatten, kam meine Seele zu mir zurück. Ich konnte wieder fühlen und wusste, dass es mir von diesem Augenblick an wieder besser gehen würde.“(49)

				Elton war schon immer ein Extremist, der alles, was er anpackt, mit 150 Prozent Einsatz angeht, ob es sich nun um Drogen, wilde Partys oder das Ordnen seiner CDs handelt. Genauso war es, als er sich entschloss, nüchtern zu werden. Er watete nicht langsam in das nüchterne Leben hinaus, sondern stürzte sich vom Sprungturm hinein.

				Im Juli 1990 begann Elton John einen Entzug. Elton: „Weil ich so organisiert bin, rief ich meinen Arzt an und sagte: ‚Ich will sobald wie möglich eine Therapie anfangen.‘ Damals gab es keine Behandlungszentren, in denen Patienten gleichzeitig gegen Bulimie, Alkoholismus und Drogensucht behandelt und alle drei Problemfelder abgedeckt wurden. Aber man fand in einer Klinik in Chicago einen Platz für mich, und dort ging ich hin. Mein Appetit für das Leben erwachte wieder. Ich hatte eine zweite Chance bekommen, und dieses Glück haben nicht viele Menschen.“(50)

				Durch Ryan Whites Tod, Hugh Williams’ Entzug und den Entschluss, sich endlich seiner eigenen Drogen- und Alkoholsucht zu stellen, sah Elton die Welt endlich wieder mit klarem Blick. „Seit ich nüchtern bin, begebe ich mich nicht mehr so oft in sexuelle Situationen mit hohem HIV-Risiko. Bisher hatte ich Glück gehabt, mich nie irgendwo anzustecken.“(51)

				Endlich erkannte er, wie unglaublich selbstzerstörerisch und selbstsüchtig er gewesen war. „Ich versuche, diese Muster zu durchbrechen. Ich akzeptiere, dass ich meine Persönlichkeit nicht über Nacht ändern kann. Es wird besser, aber für mich ist es besonders schwer, weil ich mein ganzes Leben lang eigentlich nur süchtig nach Liebe war.“(52)

				Jahrelang hatte Eltons Leben nur aus Scotch, Kokain und Schwulenpornos bestanden. Schließlich erkannte er, dass ein solches Leben hohl und leer war. Trotz seines Reichtums und seines Ruhms war er depressiv, gesundheitlich angeschlagen und schrecklich traurig gewesen. Die Ärzte, an die er sich wandte, sagten ihm, er müsse mit den Drogen aufhören, sonst werde er nur noch ein paar Jahre leben. Dies war der Weckruf, der Elton John wieder zu Bewusstsein brachte. All die Jahre hatte er furchtbare Angst gehabt, wie Elvis Presley zu enden und einen langsamen, durch Drogen verursachten Selbstmord zu begehen. Elvis war mit 42 Jahren gestorben. Elton war jetzt 43 und hatte sich in seinen größten Alptraum verwandelt. Als er bereit war, sich seinen Dämonen zu stellen, wollte er am liebsten sofort geheilt werden. Die Ärzte sagten jedoch, es werde länger dauern. „Als sie mir sagten, ich müsse sechs Wochen in Therapie, antwortete ich: ‚Aber ich muss ein Album abmischen! Ich kann mir doch nicht sechs Wochen frei nehmen!‘“(53)

				Elton musste sich Zeit nehmen, um sein Leben wieder in den Griff zu bekommen. Und von Juli 1990 bis Ende des folgenden Jahres sollte er genau das tun: „Als ich aus der Behandlung kam, nahm ich mir ein Jahr frei. Das hatte ich noch nie gemacht, aber mir war klar geworden, dass es nicht anders ging, wenn ich wirklich Fortschritte machen wollte.“(54)

				Im Herbst 1990 bezog Elton eine neue Wohnung in London. Er ließ Woodside gerade renovieren, also warum nicht mal wieder Stadtluft schnuppern. Elton taufte seine neue Bleibe „Queensdale“, und es gab keinen Zweifel daran, wer die Königin im Haus war.

				Endlich konnte Elton mit klarem Blick auf die letzten vierzehn Jahre seines Lebens zurückblicken, in denen er vollkommen die Kontrolle verloren hatte. Wenn er high und betrunken war, hatte er sich manchmal unmöglich aufgeführt.

				In dieser Zeit schrieb Elton Entschuldigungsbriefe an all die Freunde und Bekannten, die er während seiner vierzehn Jahre dauernden Kokainsucht verletzt hatte. Sheila und Derf, seine Mutter und sein Stiefvater, entschlossen sich dazu, nach England zurückzukehren, nun, da Eltons Leben wieder in geordneten Bahnen ­verlief.

				Im November 1990 veröffentlichte MCA Records das Album To Be Continued… Das CD-Set ist wirklich das ultimative Elton John-Paket. Vom Bluesology-Album Come Back Baby und seinem Solo „Lady Samantha“ ausgehend, streifte To Be Continued… alle Alben und musikalischen Perioden in Eltons Leben und enthielt einige Raritäten und B-Seiten, darunter auch fast unbekannte Juwelen wie „Ego“, das französische Lied „Donner pour donner“ und Eltons Duett mit Millie Jackson, „Act Of War“. Zum neu aufgenommenen Material gehörte „Made For Me“, „You Gotta Love Someone“, „I Swear I Heard The Night Talkin‘“ und „Easier To Walk Away“. Elton widmete To Be Continued… seinem Freund Hugh Williams. Schließlich hatte der ihm das Leben gerettet.

				To Be Continued… schaffte es auf Platz 82 der US-Charts. Es wurden ein paar Singles ausgekoppelt. „You Gotta Love Someone“ erreichte Platz 33 in Großbritannien und Platz 43 in den USA, und der Song „Easier To Walk Away“ landete auf Platz 63 in Großbritannien. In Europa wurde das Album The Very Best Of Elton John veröffentlicht und auf Platz 1 in England, Australien und Frankreich notiert.

				Am 11. November gab Elton sein erstes Konzert nach seiner Therapie. Es war ein Benefizkonzert, Elton spielte Klavier, am Schlagzeug saß Ray Cooper. Obwohl er den größten Teil des folgenden Jahres damit verbringen würde, sich von seinem jahrelangen Drogen- und Alkoholmissbrauch zu erholen, wollte er mehrere Gastauftritte bei Benefizkonzerten und anderen Events wahrnehmen.

				Als er an diesem Abend für sein erstes nüchternes Konzert die Bühne betrat, realisierte Elton, dass in diesem Augenblick eine neue Ära für ihn anbrach. Für ihn war es das erste Mal in vierzehn Jahren, dass er sich nicht auf Kokain oder Alkohol verließ. Wahrlich eine neue Ära, nicht nur für den Sänger und Musiker, sondern auch für den Menschen Elton John.
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				Als Elton John seine Bulimie, seinen Alkoholismus und seine Drogensucht überwunden hatte, war er bereit für einen Neuanfang. Er war endlich frei von seiner Abhängigkeit und den ganzen Verrücktheiten, die nach Goodbye Yellow Brick Road Teil seines Lebens gewesen waren. Es war der Beginn einer neuen Ära.

				Das bedeutete natürlich nicht, dass alles glatt lief, als Elton John im Sommer 1990 aus dem Krankenhaus entlassen wurde. Bei Weitem nicht. Es war ein ungeheurer Fortschritt, aber nur weil er nüchtern war, würde der Rest des Jahrzehnts nicht plötzlich ein Zuckerschlecken werden. Für ihn war es eine Zeit neuer Herausforderungen, und seine Karriere steuerte auf neue Höhepunkte zu. Aber es sollte auch eine Zeit voller neuer bedauerlicher Fehler und mehrerer unvorhersehbarer Schicksalsschläge werden. Kokain und Alkohol gehörten der Vergangenheit an, aber Elton Johns Leben blieb weiterhin dramatisch.

				Für einen Großteil der Dramen und Traumata war Elton definitiv selbst verantwortlich. Aber er sollte auch Schicksalsschläge erleiden, für die er überhaupt nichts konnte. In den folgenden zehn Jahren sollte er einige der wichtigsten Menschen in seinem Leben verlieren. Leute rasten in Höchstgeschwindigkeit durch sein Leben und die Ereignisse überschlugen sich. In dieser Zeit sollte ein Begräbnis oder Gedenkkonzert dem anderen folgen. Aber der nun nüchterne Elton John sollte all diese Tragödien mit neu gefundener Sicherheit stoisch überstehen. Trotz alledem wollte in dieser Zeit der Veränderung auch der Spaß nicht zu kurz kommen. Am 10. März 1991 trat Elton bei dem zweiten jährlichen Benefizkonzert für die Rainforest Foundation auf. Dieses Charity-Event wird jedes Jahr von Sting in der New Yorker Carnegie-Hall ausgerichtet. Bei dem Konzert sang Elton seinen Klassiker „Come Down In Time“ von dem Album Tumbleweed Connection im Duett mit Sting. Seinen 44. Geburtstag, den 25. März, verbrachte er auf der Bühne bei einem George Michael-Konzert im Londoner Wembleystadion. Bei diesem Auftritt boten George und Elton eine einzigartige Duettversion des Songs „Don’t Let The Sun Go Down On Me“ dar. Glücklicherweise wurde das ganze Konzert mitgeschnitten, da man plante, es vielleicht als Album zu veröffentlichen. 

				Am 1. April hatte Elton einen Überraschungsauftritt bei Rod ­Stewarts Konzert im Wembleystadion. Rod hatte keine Ahnung, dass Elton dort sein würde, und noch weniger rechnete er wohl damit, ihn als Frau verkleidet auf der Bühne anzutreffen. Elton kam als die neue Mrs. Stewart, Rachel Hunter, die ihm höchstpersönlich dabei geholfen hatte, sich backstage in ihr Ebenbild zu verwandeln. Mitten im Konzert sang Elton den Song „You’re In My Heart“ gemeinsam mit Rod.

				Ansonsten verbrachte Elton einen großen Teil seiner Zeit in Atlanta, Georgia. Dies hatte mehrere Gründe. Erstens lebte Hugh dort, und zweitens war Atlanta weit entfernt von Eltons Drogenvergangenheit in New York und Los Angeles.

				Am 7. September 1991 nahm er an dem in Atlanta ausgerichteten Aids-Benefizlauf All Walks of Life teil. Am 16. Oktober fand im Restaurant des Hotels Four Seasons eine Release-Party für das Album Two Rooms: Celebrating The Songs Of Elton John & Bernie Taupin statt. Auf diesem Album wurde das Songwriter-Duo von einem großen Staraufgebot mit Interpretationen ihrer Songs gefeiert. Dazu zählten: Eric Clapton, die Beach Boys, Jon Bon Jovi, Oleta Adams, Sineàd O’Connor, Phil Collins, The Who, George Michael, Hall & Oates, Bruce Hornsby, Tina Turner, Rod Stewart, Sting, Kate Bush, Wilson Phillips und Joe Cocker. Natürlich konnte Elton der Versuchung nicht widerstehen, auf dem Album auch selbst einen Gastauftritt zu absolvieren: Bei Stings Version des Songs „Come Down In Time“ wird in den Credits die Pianistin Nancy Treadlight genannt. Das war natürlich nur ein weiteres weibliches Pseudonym von Elton John. Two Rooms erreichte Platz 16 der amerikanischen Charts. 

				Am 24. November 1991 starb der Queen-Sänger Freddie Mercury an den Komplikationen seiner Aids-Krankheit. Mercury hatte seine Homosexualität nie öffentlich bekannt gemacht und nie zugegeben, dass er sich infiziert hatte. Erst am Tag vor seinem Tod gab er eine dementsprechende Presseerklärung ab. Die Trauerfeier fand vier Tage später statt, und Elton John gehörte zu den Gästen. Freddies Schicksal beeindruckte Elton zutiefst und brachte ihn dazu, sich stärker als bisher im Kampf gegen Aids zu engagieren. Elton hatte seine Sucht besiegt und verspürte das Bedürfnis, auch für andere etwas ähnlich Positives zu erreichen. An Ideen dazu mangelte es ihm nicht. 

				Im Herbst 1991 schlug George Michael ihm vor, den Song „Don’t Let The Sun Go Down On Me“ als Single zu veröffentlichen. Elton versuchte nach Kräften, es ihm auszureden, aber George war davon überzeugt, dass sie damit einen Hit landen würden.

				Um das „Karma“ des Songs zu verbessern, entschloss sich George Michael, den gesamten Gewinn zu spenden. Die eine Hälfte der Einnahmen der britischen Single sollte an die Aids-Hilfsorganisation The London Lighthouse und die andere Hälfte an The Rainbow Trust, eine Kinder-Hilfsorganisation, gehen. Der Gewinn aus der amerikanischen Veröffentlichung war für den Boys & Girls Club of Chicago und die San Francisco Aids Foundation bestimmt. Entgegen allen Prognosen wurde George Michaels und Elton Johns Live-Version von „Don’t Let The Sun Go Down On Me“ für beide eine der größten Hitsingles ihrer Karrieren. Sie schnellte in Großbritannien, in den USA und Kanada an die Spitze der Charts, erreichte Platz 3 in Australien und Platz 4 in Deutschland. Das Jahr 1991 bescherte Elton John aber auch noch eine Geschichte ohne Happy End. Am 15. Dezember 1991 starb sein Vater Stanley Dwight im Alter von 66 Jahren. Stanley hatte seit sechs Jahren Herzprobleme gehabt und sich einer vierfachen Bypass-Operation unterziehen müssen. Er hatte mehrere Magengeschwüre und litt an einer so schweren Arthritis, dass er schließlich an den Rollstuhl gefesselt war. Elton wusste dies alles, weigerte sich aber dennoch, seinen sterbenden Vater zu besuchen. Elton John ist und bleibt eine zwiespältige Persönlichkeit. 

				Einerseits ist er extrem großzügig und setzt sich unermüdlich für seine Freunde und wohltätige Zwecke ein. Andererseits schaffte er es nicht, Stanley zu verzeihen. Es kann nur spekuliert werden, worin der Grund für das Zerwürfnis zwischen Elton und seinem leiblichen Vater bestanden hat. Elton hat offen darüber gesprochen, dass er als Kind sehr unter der Strenge seines Vaters gelitten habe. Aber obwohl Elton Stanley in seiner Kindheit als kühl und lieblos erlebt hatte, sollte inzwischen doch genug Zeit vergangen sein, um diese Differenzen zu begraben. Doch offenbar war dies nicht der Fall.

				Anfang 1991 hatte Stanleys zweite Frau Edna über John Reid Kontakt mit Elton aufgenommen. Er telefonierte während seines Frankreich-Aufenthaltes mit ihr, und sie informierte ihn über den schlechten Zustand seines Vaters. Außerdem bat sie ihn dringend, ihn so bald wie möglich zu besuchen. Edna war so überzeugt davon, dass Elton ihrer Bitte Folge leisten würde, dass sie sogar das Gästezimmer für seine Ankunft vorbereitete. 

				Kurze Zeit später verkündete Elton in einem Interview mit Sky Television, dass er als Kind schreckliche Angst vor seinem Vater gehabt hatte. Dies reichte, um die Presse auf Stanleys Fährte zu schicken. Eine Reporterin von Sunday People verschaffte sich Zugang zum Haus der Dwights und erhielt einige Statements von Stanley. Die Story, die daraufhin in dem Klatschblatt gedruckt wurde, trug die Schlagzeile: „DEIN STERBENDER VATER LIEBT DICH, ELTON. BITTE LASS MICH DICH NOCH EINMAL SEHEN.“ Die Konkurrenz, der Sunday Mirror, beeilte sich, mit einer eigenen Story aufzutrumpfen: „DIE WUT EINES STERBENDEN VATERS: ELTON HAT UNS SEIT JAHREN IGNORIERT.“ 

				Wie Edna Dwight es darstellt, hatte Elton sie angerufen und ihr gesagt, dass er seinen sterbenden Vater nicht besuchen würde, weil es ihn „nervte“, dass die Klatschpresse Wind von der Sache bekommen hatte. Ihr zufolge wollte er sich nicht auf diese Schlammschlacht einlassen. Dann habe er den Hörer aufgelegt. Seitdem hatte sie nichts mehr von ihm gehört. Später erklärte Edna traurig: „Wir wollten überhaupt nichts von ihm. Das einzige, was Stanley sich von ihm wünschte, war ein bisschen Zeit.“(1) Es hatte nicht sein sollen.

				Am 15. Januar 1992 starb Dee Murray nach achtjährigem Kampf gegen den Hautkrebs im Alter von 45 Jahren an einem Herzinfarkt. Das letzte Elton John-Album, an dem er mitgewirkt hatte, war Reg Strikes Back. Er hinterließ eine Witwe, drei Kinder und einen Berg unbezahlter Arztrechnungen. Um ihnen zu helfen, nahm Elton an einem Gedenk- und Benefizkonzert für Dee in der Grand Ole Opry in Nashville teil. 

				Am 12. März trat Elton erneut bei Stings Benefizkonzert für die Rainforest Foundation in der Carnegie Hall auf. Die Veranstaltung trug den Titel An Evening of Gershwin and Porter and Coward and… Es war ein unvergesslicher Abend, und das lag unter anderem daran, dass Elton John mit einem völlig neuen Look aufwartete. Plötzlich hatte er dichtes, volles Haar. Es war sogar dichter und voller als in seiner Kindheit. 

				Wie hatte er es geschafft, seine immer mit einem Hut bedeckte Glatze über Nacht gegen das dunkle, dicke, gesunde Haar eines sechzehnjährigen Jungen einzutauschen? Es war äußerst unwahrscheinlich, dass Eltons zwanzig Jahre zurück liegende missglückte Haartransplantationen auf einmal diese Millionen neuer Follikel produziert hatten. Also trug er wohl eine aufwändig gearbeitete Perücke, die erste von vielen. Angeblich hatte sie 27.000 Dollar gekostet. Es dauerte nicht lange, bis die ersten Witze über Eltons „neues Haar“ in den Zeitungen auftauchten. 

				Und dann ließ Elton John mal wieder eine Bombe platzen, wie immer auf den Seiten des Rolling Stone. Vor vierzehn Jahren hatte der Sänger sich dort als „bisexuell“ bezeichnet, und jetzt feierte er sein „Coming Out“ und verkündete seine Homosexualität. In einem Interview mit Phillip Norman in der Ausgabe vom 19. März 1992 erklärte der seit kurzem nüchterne Elton: „Es geht mir jetzt viel besser. Ich habe jemand gefunden, den ich wirklich liebe, und das ist wundervoll. Ich fühle mich sehr wohl damit, schwul zu sein.“(2) Er sagte auch, er habe vor seiner Beziehung mit Hugh noch nie eine solche Euphorie verspürt. „Zum ersten Mal in meinem Leben will ich einem Menschen vollkommen treu sein. Zuvor hatte ich nur Geiseln genommen.“(3)

				Ebenfalls im März 1992 verließ Elton MCA Records zum zweiten Mal und unterzeichnete einen neuen Plattenvertrag mit PolyGram. Ihm hatte die Promotion für das Album Two Rooms gefallen, und von MCA hatte er sich schon seit einiger Zeit nicht mehr angemessen vertreten gefühlt.

				Am 20. April versammelte sich die Elite der Rockmusik im Londoner Wembleystadion zu einem Konzert zu Ehren von Freddie Mercury. Neben Elton traten auch noch Guns N’ Roses, Annie Lennox, David Bowie, Mick Ronson, Ian Hunter, Paul Young, Lisa Stansfield, George Michael, Roger Daltry und Robert Plant auf. Außerdem standen bei fast jeder Darbietung die drei verbliebenen Mitglieder von Queen, Brian May, John Deacon und Roger Taylor, auf der Bühne. Einige Musiker interpretierten die Songs, die Freddie und Queen berühmt gemacht hatten. Roger Daltry sang „Innuendo“, Annie Lennox und David Bowie brachten gemeinsam „I Want To Break Free“ und Elton eine Version von „The Show Must Go On“. Außerdem sang er noch gemeinsam mit Axl Rose „Bohemian Rhapsody“.

				Der Höhepunkt des Abends war jedoch Liza Minnellis surreale Interpretation von „We Are The Champions“. 

				Nachdem ein britischer Journalist eine spitze Bemerkung gemacht hatte, war in der Klatschpresse auf einmal die Jagd auf Elton Johns neues Haar eröffnet. Verletzte das seine Gefühle? „Anfangs schon“, gab er zu. „Der Independent schrieb, ich trüge ein totes Eichhörnchen auf dem Kopf. Im Nachhinein finde ich das ziemlich witzig. Mir gefällt mein Haar, und das ist das Wichtigste.“(4)

				Außerdem fiel der Presse auf, dass Elton deutlich abgenommen hatte und aussah, als sei er geradewegs dem Schaufenster einer Versace-Boutique entstiegen. Dies war sein neuer Look für die 1990er Jahre. Am Abend des Tribute to Freddie Mercury-Konzertes trug Elton eine scharlachrote Jacke und eine Versace-Weste mit acht goldenen Schnallen. 

				Im Juli 1992 veröffentlichte Elton sein fünfunddreißigstes Album, The One. Es wurde im Pariser Studio Guillaume Tell und den Londoner Studios Air und The Townhouse aufgenommen. Chris Thomas produzierte. Diesmal war es keine leichte Aufgabe, denn zum ersten Mal seit Jahren war Elton im Studio nicht von Kokain beflügelt.

				„Anfangs hatte er große Angst davor, ins Studio zu gehen, weil er noch nie nüchtern ein Album gemacht hatte“, verriet John Reid. „Am ersten Tag hielt er es ungefähr zwanzig Minuten aus und sagte dann, es ginge einfach nicht.“(5) Aber sobald das Eis gebrochen war, wurde alles viel einfacher. 

				Bernie Taupin war besonders stolz auf den Sound des neuen Albums, und zwar sowohl, was die Musik, als auch was Eltons Stimme anging. Unbestreitbar zählt das Werk zu Eltons allerstärksten Veröffentlichungen. Im Gegensatz zu so vielen anderen Alben, die alle mit lauwarmen, langsamen Balladen begannen, hat The One einen ansteckend treibenden Anfangssong, „The Simple Life“. In diesem Stück singt er voller Inbrunst davon, wie leidenschaftlich er sich in das neue Leben stürzt, das er für sich entdeckt hat.

				Zu den anderen dramatischen Stücken auf The One gehört „Run­away Train“, ein Duett mit Eric Clapton. Beide Rockstars wussten aus eigener Erfahrung, dass das Leben manchmal so schnell entgleisen kann wie ein führerloser Zug. Da bald eine gemeinsame Tour von Elton und Eric anstand, bat der Rocket Man Taupin, einen Song zu schreiben, den sie beide zusammen singen konnten.

				Sowohl Elton als auch Eric hatten ihre Drogensucht besiegt, und beide hatten viele Freunde verloren. Außerdem hatte Eric erst vor kurzem auf tragische Art und Weise gelernt, wie vergänglich das Leben sein konnte. Der Tod seines Sohnes Connor, der 1991 gestorben war, lastete immer noch schwer auf ihm. „Runaway Train“ war das perfekte Stück für ein Duett der beiden.

				Taupin erinnert sich: „In dem Stück geht es hauptsächlich darum, wie schmerzhaft so ein Verlust ist. Und das passt sowohl zu Elton als auch zu Erics Leben. Der Song klingt auch nach Akzeptanz und Versöhnung. Sie beide sind durch die Hölle gegangen und dadurch stärker geworden.“(6)

				Zu den eindrücklichsten Liedern auf The One gehört „Emily“, bei dem Elton so jazzig Klavier spielt wie seit Jahren nicht mehr. Am ergreifendsten ist jedoch „The Last Song“, in dem ein sterbender Aidskranker seinen heterosexuellen Vater mit seinem Leben als Homosexueller konfrontiert. Das Stück gehört zu den traurigsten und berührendsten Kooperationen von Elton und Bernie. „Elton hatte mir keine Vorgabe gegeben. Und so suchte ich mir ein großes Thema, das so noch nie in einem Liedtext verarbeitet worden war. Meiner Meinung nach war die Zeit reif dafür.“(7)

				Auch das Design des Albums spiegelte wider, dass sich einiges verändert hatte. Der Elton John auf dem Cover ist kaum wieder zu erkennen. Patrick Demarchelier hatte ihn mit einer seiner neuen, teuren Perücken fotografiert, und er ist von einer Grafik von Gianni Versace umgeben, die aussieht wie ein ultrateurer Schal aus der Kollektion des Designers.

				Gianni Versace war ein sehr enger Freund von Elton geworden. Wie Elton war auch der italienische Designer ein schwerreicher Homosexueller, und die beiden leisteten sich Eskapaden an den unterschiedlichsten Orten rund um den Globus. Versace hatte das gesamte Album gestaltet, und das Ergebnis war so opulent wie Elton John selbst.

				„In letzter Zeit fasziniert mich Mode sehr“, erklärte Elton damals, „denn ich verstehe jetzt, wie viel Arbeit und Kreativität dahinter steckt. Ich habe großen Respekt vor allen, die Kleider entwerfen und damit dauerhaft Erfolg haben. Ob mir ihre Kreationen nun besonders gefallen oder nicht, ist dabei nebensächlich. Aber die Menschen, die ein solches Risiko eingehen und dabei eine solche Lebensfreude und Energie ausstrahlen wie mein Freund Gianni Versace, die mag ich wirklich. Deshalb trage ich auch hauptsächlich Versace. Natürlich mag ich auch andere Designer, aber in 85 Prozent der Fälle greife ich zu Versace. Seine Entwürfe gefallen mir einfach und ich fühle mich wohl in ihnen. Gianni und ich sind Seelenverwandte, und seine Gegenwart gibt mir immer neue Energie!“(8)

				Elton war in dieser Zeit so restlos begeistert von Versaces Arbeiten, dass er sich von ihm sogar das Bühnenbild für seine The One-Tour entwerfen ließ. Sein damaliger Beleuchter George Masek erinnert sich: „Angeblich war bei den ersten Entwürfen kein Platz für die Band auf der Bühne. Sie sollten hinter den Aufbauten stehen. Offenbar hatte Elton dagegen einige Bedenken und fragte: ‚Aber wo ist denn die Band?‘ Und Versace sagte: ‚Die verdecken das Bühnenbild. Wenn man die Band sehen kann, wirkt mein Hintergrund nicht richtig.‘“(9) Wie man sieht, machte Elton wirklich eine intensive „Versace-Periode“ durch.

				Der Pressesprecher David Salidor sah das ähnlich: „Das Album The One wurde von Versace gestaltet, die Schrift ist von Versace, Elton trägt Versace-Kleider und dazu eine seiner irren Perücken. Das Ganze sieht aus wie der feuchte Traum eines Homosexuellen.“(10)

				Die Kritiker reagierten sehr gemischt auf The One.

				Jim Farber schrieb im Rolling Stone: „Ein Elton John-Album zu kaufen ist wie in Bankanleihen zu investieren. Riesengewinne sind nicht zu erwarten, aber dafür ist die Anlage ziemlich sicher. The One wird der Nachwelt wahrscheinlich nicht wegen der Musik in Erinnerung bleiben, sondern weil es das erste Albumcover ist, auf dem Elton John eine Perücke trägt.“(11) Mittlerweile wurde über Eltons neues Haar leidenschaftlicher diskutiert als über seine Musik.

				The One und die ausgekoppelten Singles erreichten gute Chart-Werte und katapultierten Elton John im internationalen Geschäft in mehreren Ländern auf den Spitzenplatz, namentlich in Deutschland, Frankreich und Italien. Das Album erreichte Platz 2 in Großbritannien und Australien, Platz 8 in den USA und Platz 35 in Japan. Der Song „The One“ schaffte es in Kanada und den amerikanischen Adult Contemporary-Charts auf Platz 1, in Deutschland auf Platz 4 und auf Platz 9 in den US-Pop-Charts. „Runaway Train“ erreichte Platz 31 in Großbritannien und Platz 41 in Deutschland. „The Last Song“ kletterte in Kanada auf Platz 7, in Großbritannien auf Platz 21 und in Australien und den USA auf Platz 23. „The Simple Life“ setzte sich an die Spitze der Adult Contemporary-Charts, erreichte Platz 3 in Kanada, Platz 38 in Deutschland und Platz 44 in Großbritannien. Elton war zurück, und zwar enorm erfolgreich.

				Jetzt war es an der Zeit für ihn, der Welt, die so gut zu ihm gewesen war, etwas zurückzugeben. 1992 gründete er den amerikanischen und 1993 den britischen Zweig seiner Elton John Aids Foundation. Wie auf der Website zu lesen ist, „konzentriert sich EJAF auf die Unterstützung lokal organisierter Präventionsprogramme, Hilfsprojekte, Aufklärungskampagnen zur Minderung der Stigmatisierung Erkrankter, Aktionen zur Änderung der Aids-Politik der Regierung und die Direkthilfe für HIV/Aids-Erkrankte.“(12)

				Was motivierte Elton dazu, diese Stiftung ins Leben zu rufen? „Ich dachte‚ vielleicht kannst du ja irgendetwas tun, um all die schrecklichen Dinge zu mildern, die so vielen Menschen um dich herum geschehen. Damals starben immer mehr meiner Freunde an Aids, und ich kannte sehr viele Leute, die HIV-positiv waren. Ich gab ein paar Benefizkonzerte für sie, aber ich wollte irgendwann meine eigene Stiftung gründen, bei der ich die Fäden selbst in der Hand hatte.“(13)

				Damals standen Wohltätigkeitsorganisationen gerade schwer in der Kritik. Es kam die Frage auf, wie viel Geld eigentlich dafür ausgegeben wurde, Spenden einzutreiben, und wie viel Prozent dieser Spenden dann schlussendlich bei den Bedürftigen und Kranken landeten. „Ich habe schon auf sehr vielen Benefizkonzerten gespielt“, sagte Elton. „Und ich habe ziemlich genau hingeschaut. Manchmal geht wirklich alles Geld für Hotelzimmer, die Sonderwünsche von Stars und das Catering drauf. Ich dachte mir: ‚Du kannst das anständig aufziehen. Du musst das einfach machen, weil du es den Leuten schuldest, die einsam und ohne jede Hilfe sterben mussten.‘“(14)

				Elton sagte, er habe volle Kontrolle darüber, was mit den Spenden geschehe, die seine Stiftung einbringe. „Zum Glück haben wir zwei Stiftungen, eine in den USA und eine in Großbritannien“, erklärte er. „Und wir haben beschlossen, uns hauptsächlich auf direkte Hilfsleistungen zu konzentrieren. Ich wollte Erkrankten die Chance geben, ihre Lebensqualität zu erhalten, solange sie noch hier sind. Außerdem unterstützen wir die Aufklärungskampagnen, denn wenn man den Leuten nicht sagt, was Sache ist, dann kommt man auf keinen grünen Zweig. Alle Erlöse meiner Singles gehen an die Elton John Aids Foundation.“(15)

				Inzwischen sprach Elton John völlig offen über sein Leben als homosexueller Mann. Nachdem der Rolling Stone sein Coming-Out abgedruckt hatte, fand Elton überhaupt nichts mehr dabei, sein Schwulsein öffentlich zu erwähnen. Hat er es jemals bereut, so offen gewesen zu sein? „Ich habe so viele positive Reaktionen von Menschen erhalten, die in weit schwierigeren Situationen lebten als ich selbst, in kleinen Städten und Dörfern, in denen man sehr mutig sein muss, um sich als schwul zu outen“, sagte er. „Mir war nicht klar gewesen, dass meine Offenheit anderen Menschen helfen konnte.“(16)

				Eltons öffentliches Coming-Out fand viele Unterstützer, unter anderem Angela Bowie: „Als Elton sich endlich outete, öffnete er nicht nur eine Tür, sondern riss sie quasi aus den Angeln. Er dachte an all die großen, schwulen Entertainer wie Liberace oder Danny LaRue, die ihm vorausgegangen waren. Ihnen war es scheißegal, was andere über sie dachten. Er überwand seine Angst und wurde endlich er selbst.“(17)

				Für Elton wurde es Mitte 1992 Zeit für eine neue Welttournee. Sie begann in Oslo und führte ihn dann nach Schweden, Dänemark, Deutschland, die Schweiz, Österreich, Frankreich und die Niederlande. Vom 26. bis zum 28. Juni stand er mit Eric Clapton im Wembleystadion vor ausverkauften Rängen auf der Bühne. Dann ging es weiter nach Belgien, Italien und Portugal. Das Konzert in Barcelona am 21. Juli wurde vom britischen Radio One zur Feier des 25. Geburtstages des Senders live übertragen. Am 11. August begann der Nordamerika-Teil der Welttournee im Lakewood Amphitheatre in Atlanta. Am 21. und 22. August spielten Elton und Eric Clapton zwei ausverkaufte Konzerte im New Yorker Shea Stadium und nahmen dabei die unglaubliche Summe von 4.594.205 Dollar ein.

				In den folgenden Monaten absolvierte Elton in ganz Amerika Auftritte, von Kalifornien über Colorado bis nach Tennessee. Am 11. September trat er bei der Übertragung der MTV Awards im Fernsehen auf. Er spielte „The One“ und eine Duettversion von „November Rain“ mit Guns N’ Roses. Dann ging es weiter nach Illinois, Pennsylvania und Massachusetts. Im Oktober gab er noch einmal sechs ausverkaufte Konzerte in New York, wo er vor insgesamt 113.406 Zuschauern spielte.

				Im Oktober 1992 unterzeichneten Elton John und Bernie Taupin einen Vertrag mit dem Musikverlag Warner Chappell, für den sie einen Vorschuss von 39 Millionen Dollar erhielten. „Weil so viele Leute John und Taupins Lieder covern, sind die beiden für mich die modernen George und Ira Gershwin“, erklärte Les Bider von Warner Chappell.(18) 

				Der Amerika-Teil der Welttournee ging weiter und endete im November mit dem Abschlusskonzert in Los Angeles. Im selben Monat veröffentlichte PolyGram Records eine aus zwei CDs bestehende Mini-Box mit dem Titel Rare Masters By Elton John, die lang erwartete Veröffentlichung von seltenem Material aus seinem 25-jährigen Schaffen. Es enthielt bis dahin unveröffentlichte Perlen, zum Beispiel sechs Aufnahmen aus den 1960er Jahren und die Originalversionen von Songs wie „Grey Seal“. Ebenfalls vertreten war das gesamte Soundtrack-Album von Friends, das zuvor nicht auf CD erhältlich gewesen war.

				Die zweite Scheibe von Rare Masters enthielt Kuriositäten wie die Originalversion von „Madman Across The Water“ mit Mick Ronsons grellem Gitarrensound. Außerdem noch die bislang unveröffentlichten Elton-Versionen von Songs, die seine Freunde „gecovert“ hatten, unter anderem „Rock Me When He’s Gone“ (eingespielt von Long John Baldry) und „Let Me Be Your Car“ (eingespielt von Rod Stewart). Ein weiteres Juwel war Eltons Interpretation der Kiki Dee-Komposition „Sugar On The Floor“.

				Als nächstes überquerte Elton auf der Welttournee die amerikanische Staatsgrenze in Richtung Süden und stellte einen neuen Publikumsrekord im Azteca-Stadion von Mexico City auf. Elton gab zwei Konzerte vor insgesamt 180.000 Zuschauern.

				Zu seinem neuen Deal mit PolyGram Records gehörten die Rechte an Eltons Platten, die vor 1976 erschienen waren. Zusätzlich kaufte PolyGram noch alles Material, das Elton bei Geffen Records veröffentlicht hatte. Damit wurde die Produktion von Elton Johns Greatest Hits III eingestellt, die Platte neu gestaltet und als Elton Johns Greatest Hits 1976–1986 wiederaufgelegt. Geplant war auch, Eltons zwölf Originalalben von Empty Sky bis zu Here And There neu zu mastern und in den Original-Covern auf CD zu veröffentlichen.

				Im Januar 1993 verkaufte Elton seine Anteile am FC Watford. Er hatte viel Spaß mit dem Verein gehabt, der ihm Bodenhaftung verliehen hatte, als er sie dringend brauchte. Nun, da er Alkohol und Kokain hinter sich gelassen hatte, war er zu sehr damit beschäftigt, sein Leben in Ordnung zu bringen und eine Aids-Stiftung zu leiten, um weiterhin Zeit und Geld in den Verein zu stecken.

				Eltons Welttournee ging weiter und machte im Februar und März in Australien Station. Zu seiner großen Überraschung kündigte Eltons ehemaliger Freund Gary Clarke an, er wolle ein Buch über sein Liebesleben mit Elton John schreiben. Um vor der Veröffentlichung ein wenig die Pressetrommel zu rühren, gab Clarke dem australischen Klatschblatt Women’s Week zwei Interviews, in denen er über Eltons Drogen- und Sexsucht und seine kindischen Wutanfälle sprach.

				Zur gleichen Zeit brachte die Fernsehsendung A Current Affair einen Bericht über Johns früheres wildes Leben. In aufgezeichneten Interviews gab Elton zu: „Persönlich finde ich es enttäuschend, dass Gary so etwas gemacht hat, aber davon lasse ich mir nicht mein Leben zerstören. Damals habe ich eine Menge Scheiße gebaut, und in vielerlei Hinsicht war ich ein Mistkerl. Daran lässt sich nichts mehr ändern. Aber jetzt muss ich nach vorne schauen und dafür sorgen, dass so etwas nie wieder passiert.“(19)

				Sein drittes Open-Air-Konzert in Melbourne fand am 19. Februar statt. Es war gut besucht, sowohl von Fans als auch von zahllosen ungeladenen Gästen – Grillen, die in dieser Jahreszeit ausschwärmten und sich überall niederließen. An diesem Tag hatten sie sich offenbar dafür entschieden, sich Eltons Konzert anzuhören. Der drogenfreie Pinball Wizard stand tapfer zwei Stunden auf der Bühne durch, bis ihm ein besonders vorwitziges Insekt mitten im Song geradewegs in den Mund flog. Elton und seine Band verließen aufgeregt die Bühne, und fünf Minuten später ertönte die Durchsage, dass die von Käfern okkupierte Show zu Ende war. Die sechs Konzerte, die er auf dieser Tour im Sydney Entertainment Centre gab, brachten insgesamt 2.958.506 australische Dollar ein.

				Am 27. April 1993 war Elton zu Gast in der amerikanischen Fernsehshow Aretha Franklin: Duets. Die Sendung, an der auch Rod Stewart, Gloria Estefan und Bonnie Raitt mitwirkten, wurde im Niederlander Theater auf dem New Yorker Broadway aufgezeichnet. Elton sang den „Border Song“ im Duett mit Aretha. Endlich hatten sie es geschafft, leibhaftig miteinander auf der Bühne zu singen. Die Sendung wurde am 9. Mai von Fox TV ausgestrahlt, und der Erlös der Live-Performance ging an die Aids-Hilfsorganisation Gay Men’s Health Crisis.

				Im April und im Mai tourte Elton erneut durch die USA. Im Mai und Juni folgten Konzerte in Europa. Seit Elton seine Süchte überwunden hatte, verfügte er über eine ungeheure, geradezu atomare Energie und war wieder kerngesund. Im Juni trat er außerdem noch in Israel, Griechenland und der Türkei auf.

				Am 6. September stand er gemeinsam mit Don Henley, Sting, Aerosmith und Melissa Etheridge bei einem Benefizkonzert zugunsten von Henleys Wohltätigkeitsorganisation Walden Woods im Foxborough Stadion in Massachusetts auf der Bühne.

				Die frühen 1990er Jahre markierten im Musikgeschäft eine Zeit, in der Duett-Alben von Superstars der letzte Schrei zu sein schienen. Von Frank Sinatra über Reba McIntyre, Tony Bennett und Kenny Rogers bis hin zu Ray Charles veröffentlichte manch einer Alben, die nur aus Duetten mit anderen Stars bestanden. In Eltons Fall war dies eine brillante Entscheidung. Er war in seiner Arbeit mit Bernie so stark auf tiefgründige und persönliche Songs festgelegt, dass es höchste Zeit war, ein bisschen lockerer zu werden und sich an spritzigeres Material zu wagen.

				Bei den Vorbereitungen zu Duets zeigte Elton sich in einer sehr lebendigen und spielerischen Stimmung, als er sich überlegte, welche Gastsänger er einladen und welche Songs er aufnehmen wollte. Er arbeitete mit mehreren Produzenten zusammen. Obwohl einige Fans von den Songs, die Elton und seine Duettpartner auswählten, ein bisschen enttäuscht waren, ist Duets zweifellos das heiterste und lebhafteste Album, das er in jenem Jahrzehnt veröffentlichte. Nur ein Elton John konnte so unterschiedliche Sänger wie Tammy Wynette, Leonard Cohen, k.d. lang, Bonnie Raitt, Little Richard, Don Henley, Gladys Knight und sogar den exotischen Transvestiten RuPaul auf einem einzigen Album zusammenbringen. Und natürlich durfte auch seine liebste Duettpartnerin Kiki Dee nicht fehlen.

				Einige Künstler, mit denen Elton gerne zusammengearbeitet hätte, mussten leider absagen. Auf der Liste standen James Taylor, Neil Young, Axl Rose, Steve Winwood und Bono von U2. Elton lud aber nicht nur etablierte Superstars ein, mit ihm zu singen, sondern auch einige jüngere Sänger, darunter P.M. Dawn, Nik Kershaw und Marcella Detroit. Und selbstverständlich war auch Eltons Duett mit George Michael, der Nummer-1-Hit „Don’t Let The Sun Go Down On Me“, auf dem Album vertreten.

				Die Aufnahmen dauerten acht Wochen und fanden im Juli und August 1993 statt. John Reid sagte damals: „Es ist erstaunlich – das Album hat soviel Energie, weil in den ersten Wochen ein neuer Track pro Tag fertig eingespielt wurde.“(20) Und Elton ergänzte: „Ich wollte alles schnell aufnehmen, weil es im Musikgeschäft nur noch sehr wenig Spontaneität gibt. Ich wollte schnell arbeiten und möglichst viel Spaß dabei haben, der sich auf der CD niederschlagen sollte.“(21)

				Über seine Duettpartner sagte Elton: „Es hat viel Spaß gemacht, mit RuPaul zusammenzuarbeiten. Ich habe mir für die meisten Stücke auf Duets Partner ausgesucht, mit denen es sich entspannt arbeiten lässt, wie Don Henley oder Leonard Cohen. So bereitete mir die Sache Freude. Die Arbeit mit Aretha Franklin war nicht besonders lustig gewesen, weil ich zwar gemeinsam mit ihr zu hören war, sie aber erst letztes Jahr persönlich kennen lernen durfte. Wir sangen die Spuren getrennt voneinander ein. Und das Stück war nicht in meiner Tonlage, also musste ich die Eier zusammenkneifen und einfach nur durchhalten.“(22)

				Die Produzenten, die an Duets mitarbeiteten, waren aufgrund ganz unterschiedlicher Talente ausgesucht worden. Giorgio Moroder sollte die 1990er Disco-Version von „Don’t Go Breaking My Heart“ produzieren. Don Was, der sowohl mit Elton als auch mit Bonnie Raitt bereits gearbeitet hatte, war die ideale Wahl für ihr Duett „Love Letters“. Und Stevie Wonder spielte alle Instrumente auf „Go On And On“ mit Gladys Knight, daher war es nahe liegend, dass er den Song auch produzieren würde.

				Andere Künstler produzierten ihre eigenen Tracks, zum Beispiel Don Henley, Nik Kershaw, Chris Rea und P.M. Dawn. Elton hatte schon lange den Wunsch gehabt, ein paar seiner liebsten Motown-Songs zu covern, hier hatte er endlich Gelegenheit dazu. Zusätzlich schrieben er und Bernie neue Songs für die Duette mit Tammy Wynette und Little Richard. Einen Song, „Duets For One“, komponierte Elton mit Chris Difford von Squeeze.

				Nachdem Elton und Tammy Wynette die Aufnahmen für den Song „What A Woman Needs“ abgeschlossen hatten, bat sie ihn, ihre Noten zu signieren, als Souvenir ihrer Zusammenarbeit. Elton nahm den Stift und erfüllte ihre Bitte: „Für die Queen der Country Music von der Queen von England.“ Das war Elton, wie er leibt und lebte!

				Bei den Vorbereitungen zu der neuen Version von „Don’t Go Breaking My Heart“ mit RuPaul entdeckte Elton, dass die beiden etwas gemeinsam hatten, und zwar ihre Liebe zu Atlanta. RuPaul: „Ich zog 1976 nach Atlanta, und als ich 1987 wegzog, kannte ich diese Stadt wirklich in- und auswendig. Ich kann dir zu jedem Quadratzentimeter Boden eine Geschichte erzählen. In dieser Stadt bin ich erwachsen geworden.“(23)

				RuPaul, der ein begeisterter Musiksammler war, behauptet auch, es habe ihn am meisten beeindruckt, dass er mit dem legendären Produzenten Giorgio Moroder zusammenarbeiten sollte. „Als er mir sagte, Giorgio Moroder werde unseren Track produzieren, flippte ich total aus. Ich fand es schon geil, mit Elton John zusammenzuarbeiten, aber als ich erfuhr, dass Giorgio Moroder uns produzieren würde, drehte ich völlig durch. Ich bin der größte lebende Fan von Giorgio Moroder – Donna Summer, Debbie Harry, die Soundtracks … Vor Elton hatte ich keine Angst, aber beim Gedanken an Giorgio Moroder machte ich mir ins Hemd!“(24)

				Was ihn an Elton besonders beeindruckte, war die Geschwindigkeit, in der er arbeitete. Beide Sänger hörten sich die fertigen Aufnahmen im Studio an und hatten einen Heidenspaß miteinander. RuPaul erinnert sich: „Ich hatte ziemlich Muffensausen, weil ich mit diesen beiden Giganten arbeitete, die ich sehr bewunderte. Inzwischen nehme ich seit Jahren Platten auf und habe meine Stimme gefunden, aber damals war das noch nicht der Fall. Ich war sehr eingeschüchtert, und diese beiden wollten ins Studio, die Sache runterreißen und Feierabend machen. Ich glaube, wir haben nicht einmal eine Stunde für die Aufnahmen gebraucht.“(25)

				Im gleichen Jahr veröffentlichte auch Frank Sinatra ein Album mit dem Titel Duets, das an die Spitze der Charts schnellte. Aber keiner der Stars, die auf der Platte zu hören sind, war gemeinsam mit ihm im Studio. Elton wollte sein Album auf keinen Fall so machen. Und die Songs funktionieren unter anderem deshalb so gut, weil sie klingen, als seien sie völlig spontan entstanden. RuPaul mag sich im Studio vielleicht gehetzt gefühlt haben, aber dies verleiht dem Song eine seltene Unmittelbarkeit. Die „Live im Studio“-Atmosphäre wirkte sich im Endeffekt für alle Beteiligten vorteilhaft aus.

				Als Elton Johns Duets im November 1993 veröffentlicht wurden, erreichte das Album Platz 5 in Großbritannien, Platz 10 in Deutschland und Platz 25 in den USA. Der Song „True Love“ mit Kiki Dee war der größte Hit des Albums und schaffte es auf Platz 2 in England, Platz 34 in Australien, Platz 38 in Deutschland und Platz 56 in den USA. 

				Als Eltons Duettpartner waren RuPaul und Kiki Dee die wahren Gewinner dieses Albums. Tatsächlich war „True Love“ für Kiki Dee die erfolgreichste Single ihrer Karriere nach der Originalversion von „Don’t Go Breaking My Heart“. Der neue Song wurde von Narada Michael Walden produziert, der für das Duett „Through The Storm“ aus dem Jahr 1989 verantwortlich zeichnet, das Elton mit Aretha Franklin eingespielt hatte.

				Die Kritiken für Duets fielen sehr gemischt aus, aber alle Kritiker vertraten die Meinung, Elton sei stimmlich und körperlich so gut in Form wie seit Jahren nicht mehr. Elysa Gardner schrieb im Rolling Stone: „Leider ist auf Duets nur wenig von der glorreichen Schmalzigkeit zu hören, die Elton John und seinen Texter Bernie Taupin zu den Roger & Hammerstein der Gegenwart gemacht hat. Dem Album hätte ein bisschen mehr von dem Größenwahn gut getan, der schon immer Johns Stärke war.“(26)

				Im All Music Guide to Rock urteilt Stephen Thomas Erlewine: „Manche Songs funktionieren nicht als Duette, und manche Gesangspartner passen nicht zu Johns momentanem Adult Contemporary-Stil. Letztlich eine enttäuschende Platte, auch wenn einige Nummern durchaus einschlagen, zum Beispiel der kitschige Track mit der Drag Queen RuPaul.“(27)

				Inzwischen war Eltons Beziehung zu Hugh zu Ende gegangen, und die beiden gingen getrennte Wege. Elton suchte aktiv nach einem neuen Lebensgefährten, und schon bald sollte ihm der Richtige über den Weg laufen. Am 30. Oktober lernte Elton einen jungen Mann kennen, der eine große Rolle in seinem Leben spielen sollte. Sein Name war David Furnish, er war 27 Jahre alt und arbeitete für die Werbeagentur Ogilvy & Mather. Ursprünglich war er in ihrer Niederlassung in Toronto tätig gewesen, wurde aber nach London versetzt. Dort hinterließ ihm ein Freund eine Nachricht auf dem Anrufbeantworter, die sein Leben von Grund auf ändern sollte. Es war eine Einladung zum Abendessen bei Elton John. Dieses Dinner markierte den Beginn von Elton Johns bislang längster Beziehung, denn seitdem sind er und Furnish unzertrennlich. 

				Am 19. Januar 1994 wurde Elton in die Rock & Roll Hall of Fame aufgenommen. Der Rockstar, der die Aufnahmezeremonie moderierte, war niemand anderes als Eltons neuer Freund Axl Rose. Das Event fand im New Yorker Waldorf Astoria statt und berührte Elton tief. Wie Axl an diesem Abend sagte, „war Elton John schon immer eine Inspiration für mich. Als ich zum ersten Mal Bennie & The Jets hörte, wusste ich, dass ich Musik machen musste.“(28)

				Als Elton auf die Bühne ging, verkündete er: „Ich kann mich nicht besonders gut verbal ausdrücken. Meine Gefühle, meine Liebe, meinen Schmerz und meine Wut teile ich durch meine Melodien mit, die Worte musste ein anderer für mich schreiben. Ohne ihn wäre meine Reise hierher niemals möglich gewesen. Ich fühle mich wie ein Schwindler, weil ich alleine hier stehe. Ohne Bernie hätte es niemals einen Elton John gegeben.“(29)

				Im Winter 1994 machten Elton und RuPaul fleißig Werbung für ihre aktuelle Single. RuPaul war beeindruckt: „Ich fühlte mich wie ein Superstar! Wir jetteten mit einem Privatflugzeug durch Europa und machten Werbung für den Song. So etwas hatte ich noch nie gemacht. Wir moderierten gemeinsam die Brit Awards, traten in ein paar Fernsehsendungen in Deutschland und Italien auf und spielten den Song in San Remo.“(30)

				Unter anderem besichtigte RuPaul während seines Englandaufenthaltes mit Elton die riesige LP-, Single- und CD-Sammlung des Rocket Man. „Ich war nur in seinem Haus in London“, sagt RuPaul. „Die große Sammlung befindet sich in seinem Haus in Windsor. Er kauft einfach alles! Er hat sich ein unglaubliches Regalsystem zugelegt, das aus einem Schrank mit ausziehbaren Schubladen besteht, riesigen Schubladen voller CDs. Wie eine auf der Seite liegende Kommode, bei der die einzelnen Fächer vom Boden bis an die Decke reichen.“(31) 

				Als Elton und RuPaul am 14. Februar die 13th Annual Brit Awards moderierten, eröffneten die beiden Männer den Abend mit ihrem internationalen Hit und flehten sich gegenseitig an, sich nicht das Herz zu brechen.

				Am 9. April gehörte Elton zu den Stars des jährlichen Konzerts für den Regenwald in der Carnegie Hall. In diesem Jahr standen außer ihm noch Sting, James Taylor, Luciano Pavarotti und Whitney Houston auf der Bühne. Elton und Pavarotti wurden enge Freunde und nahmen schließlich gemeinsam eine Duettversion von Eltons Song „Live Like Horses“ für Pavarottis eigenes Duettalbum Together For War Child auf.

				Einen großen Teil des Jahres 1994 verbrachte Elton John auf Tournee. Nicht nur als Solokünstler, sondern auch als Teil eines neu etablierten, einzigartigen Teams. Nach den Versuchen, zusammen mit Rod Stewart aufzutreten, und der erfolgreichen Konzertserie mit Eric Clapton fand Elton einen neuen Tourpartner, der perfekt zu ihm zu passen schien: Billy Joel.

				Die Männer kannten sich schon seit langer Zeit. Billy erinnert sich daran, dass er Elton schon in den 1970ern durch Zufall kennen gelernt hatte. Damals waren die beiden die berühmtesten Pianisten der Welt: „Wir lernten uns in Holland kennen, in einem Hotel in Amsterdam. Es war Mitte der 1970er Jahre, und er war auf dem Höhepunkt seiner Karriere. Alle waren verrückt nach ihm. Ich fing gerade erst an, mir als ,Piano Man‘ einen Namen zu machen. Wir zogen uns in einen Privatraum zurück und redeten über Gott und die Welt. Ich sagte ihm, ich sei ein Riesenfan von ihm, und er hatte meine Musik auch schon gehört. Ich fand das unheimlich cool. Es gab unzählige Gitarristen, aber nur zwei Pianisten, den Engländer und den Amerikaner. Und schließlich bestand Rock’n’Roll ja nicht nur aus Gitarrensound. Elton gab merkwürdig aussehenden Typen wie mir und vielen anderen die Chance, als Singer/Songwriter zu bestehen.“(32)

				Es war wirklich eine hervorragende Idee, Billy Joel und Elton John zusammenzubringen, auch finanziell, denn eine Tour der beiden würde garantiert vor vollen Rängen stattfinden, egal wo sie auftraten. Das Konzept war tatsächlich so erfolgreich, dass die beiden seit damals immer wieder mal gemeinsam auftreten.

				Die Tour war vom ersten Augenblick an ein Renner. Zu den ersten gemeinsamen Auftritten gehörten die Konzerte im Giants-Stadion in East Rutherford, New Jersey. Sie spielten dort vom 22. bis zum 29. Juli und nahmen bei den fünf Shows insgesamt 14.889.127 Dollar ein.

				Elton ist ein offen homosexueller Engländer, der sich ­flamboyant kleidet und einen Großteil seines Erfolges darauf gründet, so ex­zentrisch aufzutreten wie möglich. Er hatte seine Suchtprobleme bekämpft und überwunden und war inzwischen clean und nüchtern. Billy ist heterosexuell, gibt sich rau und erdgebunden, trägt beinahe ausschließlich Schwarz und trank damals eine Menge Scotch. Elton und Billy waren privat so unterschiedlich wie Tag und Nacht (und sind es noch), aber ihr gegenseitiger Respekt voreinander und ihre Liebe zur Musik brachten sie auf eine Wellenlänge.

				Ein ehemaliger Angestellter von Columbia Records erinnert sich daran, wie erfolgreich die Elton/Billy-Tournee von Anfang an war: „Als das Konzept präsentiert wurde, sagte man uns, beide hätten die Nase voll davon, immer nur ihre eigenen Songs zu spielen, also würden sie gemeinsam auftreten und dabei auch die Songs des jeweils anderen interpretieren. Und sie hatten wirklich eine Menge Spaß auf der Tour. Außerdem hörte Billy damals zum ersten Mal mit dem Trinken auf, weil Elton weder trank noch Drogen nahm.“(33) 

				Nach der ersten Tour mit Elton trat Billy am 7. September 1994 zusammen mit James Taylor bei einem Benefizkonzert in David’s Island House in Martha’s Vinyard in Massachusetts auf. Im selben Monat war Elton auch wieder solo auf Tour. Seine Konzerte in Amerika spielten 1994 mehr als 56 Millionen Dollar ein, und mehr als 1,2 Millionen Menschen kauften sich Karten für seine Shows.

				Nebenbei arbeitete Elton noch an einem Projekt, das in eine ganz unerwartete Richtung ging. Er hatte sich nie besonders dafür interessiert, Filmmusik zu schreiben und sich nach seinem und Bernies gemeinsamen Soundtrack von Friends vor 20 Jahren eigentlich geschworen, nie wieder für den Film zu arbeiten. Die Arbeitsweise, Musik zu schreiben, die einen genau vorgegebenen Filmabschnitt füllen sollte, lag ihm nicht.

				Er hatte sich nicht um den Auftrag bemüht, den Soundtrack für Der König der Löwen zu schreiben, aber als man mit der Idee an ihn herantrat, bekam er doch Lust, sich der Herausforderung zu stellen. Wie Elton es darstellt, kam er zu dem Film „wie die Jungfrau zum Kinde“.(34) Genau so war es, und das sollte sich als enorm glückliche Fügung erweisen.

				Das Projekt trug ursprünglich den Arbeitstitel König des Dschungels. 1991, in der Planungsphase, arbeiteten Michael Eisner und Jeffrey Katzenberg noch für die Walt Disney Company und sie kontaktierten den Texter Tim Rice wegen der Filmmusik. Laut Rice fragten sie ihn sehr freundlich, wer die Musik zu seinen Texten schreiben könnte. „Elton war meine erste Wahl. Ich hätte nie geglaubt, dass sie ihn kriegen würden, aber wider Erwarten schafften sie es.“(35)

				Als das Angebot, am König der Löwen mitzuarbeiten, auf John Reids Tisch landete, gab er Elton zu verstehen: „Wenn du das nicht machst, bringe ich dich um.“(36)

				Als das Projekt in trockenen Tüchern war, wurde als erstes der Titel geändert. Da Löwen eigentlich nicht im Dschungel leben, erschien der Titel Der König der Löwen passender und glaubhafter. Konnte der launische Elton John wirklich die Geduld aufbringen, Songs für ein Kinder-Musical zu schreiben? Ende der 1970er und Anfang der 1980er Jahre wäre dies undenkbar gewesen. Die Arbeit an Friends war anstrengend und frustrierend gewesen, aber hier gefiel ihm der Gedanke, ein paar heitere, inspirierende Songs für die tierischen Helden des Filmes zu schreiben. Das machte mehr Spaß als die ernsten Themen, mit denen er sich in letzter Zeit beschäftigt hatte.

				Elton hatte keine Ahnung, was für ein Hit Der König der Löwen schließlich werden sollte. „Ich weiß noch, dass David Geffen zu mir sagte: ‚Der Film wird stärker einschlagen, als du es dir vorstellen kannst!‘ Aber vorher weiß man das eigentlich ja nie so genau. Das macht dieses Business ja so reizvoll: Man hat keine Ahnung, was ankommen wird und was nicht, und der Erfolg kommt quasi aus dem Nichts. Man weiß zwar, dass ein Disney-Zeichentrickfilm ein Erfolg werden wird, und weil sie vier Jahre daran arbeiten, stimmt auch die Qualität. Aber ich wusste wirklich nicht, dass es so ein Riesenhit werden würde. Und ich muss sagen, ich habe die Erfahrung sehr genossen, denn dies war echte Teamarbeit. Es war ein unglaubliches Gefühl, den fertigen Film zu sehen. Ich war sprachlos.“(37)

				Während Der König der Löwen für den Kinostart im Sommer 1994 fertiggestellt wurde, trat Elton John am 21. März 1994, dem Abend der jährlichen Oscarverleihung, als Gast in der Fernsehsendung The Barbara Walters Special auf. Die Millionen Zuschauer, die diese Sendung sahen, erlebten, wie Elton von Walters gebeten wurde, über seine sexuelle Orientierung zu sprechen. „Ich bin ein homosexueller Mann“, verkündete Elton stolz.(38)

				Als der Film und das Soundtrack-Album Der König der Löwen im Juni 1994 in den USA und im Oktober desselben Jahres in Großbritannien veröffentlicht wurden, schlug beides ein wie eine Bombe. Einer der Gründe für den riesigen Erfolg war, dass Elton und seine Musik damit ein ganz neues Gebiet erschlossen hatten.

				Das Soundtrack-Album The Lion King setzte sich an die Spitze der amerikanischen Charts, erreichte Platz 3 in Australien und Platz 4 in Großbritannien. Auch die Songs aus dem Film feierten erstaunliche Erfolge. „Can You Feel The Love Tonight“ schaffte es auf Platz 1 der amerikanischen Adult Contemporary-Charts, auf Platz 4 der amerikanischen Pop-Charts, Platz 9 in Australien, Platz 14 in Großbritannien und Deutschland. In Kanada hielt sich der Song drei Monate lang an der Chartspitze! „Circle Of Life“ schnellte auf Platz 2 der Adult Contemporary-Charts, Platz 10 in Deutschland, Platz 11 in Großbritannien und Platz 18 in den US-Pop-Charts. Der Soundtrack war Eltons erfolgreichstes Album seit Jahren. Es verkaufte sich 15 Millionen Mal weltweit und brachte ihm fünf Grammys ein. Und damit war der Jackpot noch lange nicht ausgeschöpft.

				Elton John war fassungslos: „Der Film hat mein musikalisches Leben wirklich verändert, weil ich so etwas noch nie gemacht hatte und gleich beim ersten Mal einen so unglaublichen Erfolg damit feierte.“(39)

				Der Aufschwung, den seine Karriere dadurch erhielt, beflügelte ihn, und er verkündete: „Heute sprechen mich Sechsjährige auf dem Flughafen an und krähen: ‚Wir haben König der Löwen gesehen!‘ Das ist großartig, denn schließlich habe ich die Musik ja für die Kids geschrieben.“(40)

				1994 war Elton auch auf dem Album The Glory Of Gershwin zu hören, das die Musik von George und Ira Gershwin feierte. George Martin produzierte, und auf allen Tracks spielte der achtzigjährige Larry Adler Harmonika. Neben Elton wirkten auch Cher, Elvis Costello, Meat Loaf, Carly Simon, Sting und viele weitere Künstler mit. Elton singt darauf „Someone To Watch Over Me“ und „Our Love Is Here To Stay“.

				Am 27. November begann eine aus elf Shows bestehende Konzertreihe in der Londoner Royal Albert Hall. Nur „Reg“ am Klavier und Ray Cooper am Schlagzeug. Als sich das Jahr 1994 dem Ende zuneigte, konnte Elton auf ein Nummer-1-Album, enorm erfolgreiche Soloauftritte und eine ausverkaufte Tour mit Billy Joel zurückblicken. Seine Karriere hatte einen neuen Höhepunkt erreicht. Außerdem gab es bereits Pläne, das Label Rocket Records wieder zu beleben und es als „Custom Label“ im Rahmen seines Vertrags mit PolyGram Records neu einzuführen.

				Eltons erstes Album, das auf dem reanimierten Rocket-Label erschien, war sein neununddreißigstes und trug den Titel Made In England. 

				Es wurde im Air Studio im englischen Lyndhurst aufgenommen und läutete erneut große Veränderungen für Elton John ein. Sowohl Greg Penny als auch Elton fungierten als Produzenten. Die Band bestand aus seinen alten Freunden Ray Cooper und Davey Johnstone und wurde verstärkt durch Bob Birtch (Bass), Guy Babylon (Keyboards) und Charlie Morgan (Schlagzeug). Und für vier Tracks – „Believe“, „House“, „Belfast“ und „Cold“ – lud Elton Paul Buckmaster ein, der die Arrangements schrieb und das Orchester dirigierte.

				Made In England hat einen unverwechselbaren, vitalen Sound. Elton: „Es spiegelt meinen Drang wider, mich weiterzuentwickeln. Ich bin an einem Punkt meiner Karriere angelangt, an dem ich genauso weitermachen könnte wie bisher. Aber zu viel Gemütlichkeit tut auch nicht gut, man verliert irgendwann den Biss. Ich weiß, dass ich talentiert und clever genug bin, um bis an mein Lebensende Hits zu schreiben und zu singen. Aber ich will Musik machen, hinter der ich voll und ganz stehe.“(41) 

				Dies sollte seit langer Zeit das erste Soloalbum ohne Chris Thomas werden. Was steckte hinter dem Produzentenwechsel? Und warum wählte Elton genau diesen Augenblick, um sich selbst als Produzent zu versuchen? „Ich habe bisher nie an der Produktion mitgewirkt“, erklärte er. „Aber dieses Album habe ich gemeinsam mit Greg Penny produziert. Ich habe jeden einzelnen Ton selbst abgesegnet und so lange daran gefeilt, bis ich den Sound hatte, der mir vorschwebte. Auf anderen Alben habe ich oft gesagt: ‚Okay, das passt! Das klingt nicht schlecht.‘“(42)

				Der erste Song des elf Nummern umfassenden Albums ist „Believe“, eine dramatische Ballade darüber, Liebe aufs Spiel zu setzen. Laut Elton spiegelte der Song genau das wider, was er seinem Publikum zu dieser Zeit mitteilen wollte. „Für mich sagt der Track ‚Believe‘ laut und deutlich, dass ich an die Liebe glaube. Religionen können so trennend wirken. In der Theorie klingt alles wunderbar, aber in der Praxis hat Religion destruktive Auswirkungen, sie trennt die Menschen und sät nicht Liebe, sondern Hass. Sie ist mörderisch und korrupt.“(43)

				Große Freude bereitete Elton seine immer noch enge Freundschaft zu Bernie Taupin. Elton bestand darauf, dass Bernie für Made In England nach England ins Aufnahmestudio kam und sie dort gemeinsam alle Tracks erarbeiteten, genau wie früher. Bernie war inzwischen mit seiner dritten Frau Stephanie Haymes verheiratet, und sie zogen gemeinsam ihre beiden Töchter groß. Er lebte im Santa Ynez Valley bei Santa Barbara in Kalifornien und hatte endlich seinen Frieden gefunden.

				Als Made In England im März 1995 veröffentlicht wurde, war Elton entschlossen, mit vollem Einsatz dafür zu werben. Also setzte er sich am Erscheinungstag um Mitternacht mit Bernie in den Tower Records Store auf dem Sunset Boulevard von Los Angeles und signierte Alben. Der Einsatz muss sich gelohnt haben, denn in der ersten Woche schnellte das Album auf Platz 13 der Charts im Billboard-Magazin. Es war der beste Einstieg seit Blue Moves. 

				Made In England schaffte es in mehr als sieben Ländern in die Top Ten und verkaufte sich vier Millionen Mal. Die Kritiken fielen jedoch wieder einmal gemischt aus. Peter Galvin schrieb im Rolling Stone: „Made In England ist ein herausragendes Album, das einen Künstler zeigt, der mit neuem Einsatz den Fluss seiner Kreativität ausschöpft.“(44)

				Im All Music Guide meinte William Rouhlman: „Bernie Taupins Texte sind ungewöhnlich persönlich, er schreibt meist in kurzen, einfachen Aussagesätzen und gibt seinen Liedern aus einem Wort bestehende Titel. John kann sich mit diesem Rezept nicht recht anfreunden, aber er singt die Worte mit angemessenem, manchmal wütendem Ernst.“(45) 

				Am 19. Januar 1995 wurde Elton vom Aids Project Los Angeles für seine Verdienste als Spendensammler ausgezeichnet. Bei der Veranstaltung bezeichnete sich der Rocket Man als Preisträger, der offiziell die schwule Gemeinde vertrat. Dann sagte er über Amerika: „Dieses Land ist seit vielen Jahren meine zweite Heimat. Hier hatte ich mein Coming-Out. Ich habe mit dem halben Land geschlafen und mich nicht mit HIV infiziert. Mit anderen Worten: Ich hatte unglaubliches Glück. Und es liegt jetzt an mir, diese Schuld zu begleichen.“(46)

				Elton stellte außerdem klar, dass er keinesfalls die Absicht hatte, kürzer zu treten. Seiner Ansicht nach fing er gerade erst an! „Ich habe im zarten Alter von 48, in das ich am 25. März eintreten werde, erkannt, dass ich noch eine Menge zu tun habe. Es gibt noch so viel Musik zu schreiben, noch so viel für andere Menschen zu tun, noch so viel zu erleben. Zum ersten Mal in meinem Leben fühle ich mich, als sei ich erwachsen geworden.“(47)

				Im Januar und Februar 1995 tourte Elton erneut mit Ray Cooper, diesmal durch Japan, wo sie acht Konzerte gaben. Danach zog er wieder mit Billy Joel los, und die beiden „Piano Men“ legten ihr erfolgreiches Konzept vom vergangenen Jahr ein weiteres Mal auf. 1995 brachen sie einen Zuschauerrekord nach dem anderen, egal wo sie auftraten. Am 21. März eröffneten Elton und Joel ihre Nordamerika-Tour im Jack Murray-Stadion im kalifornischen San Diego und spielten an jenem Abend vor 52.665 begeisterten Fans.

				Als Anfang 1995 die Oscar-Nominierungen verkündet wurden, bekamen Elton John und Tim Rice gleich drei Nominierungen für ihre Arbeit an Der König der Löwen, alle in der Kategorie „Best Song written for a Motion Picture“. Es war geradezu ironisch, dass „Can You Feel The Love Tonight“, „Circle Of Life“ und „Hakuna Matata“ in derselben Kategorie gegeneinander antraten! Ebenfalls nominiert waren ein Song namens „Look What Love Has Done“ aus dem Film Junior und „Make Up Your Mind“ aus The Paper.

				Elton nahm an der Verleihung am 27. März 1995 teil und wurde von seinem Freund David Furnish und seinen Eltern Sheila und Derf begleitet. Während der Live-Übertragung musste Elton John auf die Bühne, um „Can You Feel The Love Tonight“ darzubieten. Elton erinnert sich: „Mitten im Song bekam ich plötzlich Herzrasen, als ich daran dachte, dass die Kategorie bald dran sein musste. Ich saß bibbernd auf dem Klavierstuhl.“(48)

				Sylvester Stallone hatte die ehrenvolle Aufgabe, den Gewinner-Song zu verlesen, und es war „Can You Feel The Love Tonight“. Der aufgeregte Elton John verkündete in seiner Dankesrede: „Was für ein Abend! Ich danke der Academy für diese unglaubliche Ehre, Hans Zimmer, der bei den Songs wunderbare Arbeit geleistet hat, allen bei Disney, meinen Eltern, die heute Abend hier sind, David, John Reid, meinen Freunden in Utah (dem dort Urlaub machenden Jeffrey Katzenberg) und allen anderen, die an diesem unglaublichen Projekt mitgewirkt haben. Ich möchte diese Auszeichnung meiner Großmutter Ivy Sewell widmen, die letzte Woche von uns gegangen ist. Sie war diejenige, die mich im Alter von drei Jahren ans Klavier setzte, also nehme ich diesen Oscar in ihrem Namen an.“(49)

				Am 13. und 14. April stellte die Face to Face-Tour von Billy und Elton neue Zuschauerrekorde im Joe Robbie- Stadion von Miami auf. Die Einnahmen für beide Konzerte beliefen sich auf 4.385.725 Dollar, und insgesamt sahen sich 103.694 Zuschauer die Auftritte an. 

				Am 30. Juli trat Billy Joel beim Newport Rhythm & Blues Festival im Fort Adams State Park bei Newport, Rhode Island, auf. Billy war inzwischen Mitte Vierzig und wollte kein weiteres Rock’n’Roll-Album mehr aufnehmen. Stattdessen ging er auf Tourneen, brachte hin und wieder Songs für Soundtracks und Compilations heraus und widmete sich seiner Liebe zur klassischen Musik, die er auch selbst komponierte. Sein Liebesleben bestand aus Dates mit den unterschiedlichsten Frauen. Obwohl seine Karriere so gut lief, dass er es sich im Grunde genommen leisten konnte, sich ein paar Jahre auf seinen Lorbeeren auszuruhen, befand sich sein Privatleben zunehmend im Abwärtstrend. In dieser Zeit trank er Unmengen Scotch und Wein und am Ende des letzten Jahrhunderts fiel allmählich auf, dass er sein Leben nicht länger im Griff hatte.

				Billy Joels Schlagzeuger Liberty DeVitto sagte, in dieser Zeit habe Billy auch auf der Bühne hemmungslos getrunken. „Es gibt ein von einem Fan aufgenommenes Foto bei einem Konzert von Billy und Elton John, das den betrunkenen Billy zeigt, der gerade über eine Monitorbox stolpert. Das war 1995 im Giants-Stadion. Nach diesem Abend sprach Elton ein sehr ernstes Wörtchen mit Billy.“(50)

				Die gemeinsamen Auftritte von Billy Joel und Elton John fanden auch in den folgenden Jahren des Jahrzehnts immer wieder statt. Die beiden tauschten sich sogar über ihre Songwriting-Techniken aus. Billy sagte der Zeitschrift The Performing Songwriter: „Elton bekam Texte von Bernie Taupin zugeschickt und fragte mich: ‚Was hältst du davon?‘ Ich schaute mir die Texte an und kapierte überhaupt nicht, was ich damit anfangen sollte, weil diese Arbeitsweise für mich bedeutet, dass die Musik den Worten untergeordnet ist. In anderen Worten, nicht die Musik, sondern der Text liefert die Anfangsmotivation für den Song. So macht Elton das. Ich will auf jeden Fall mal ins Studio gehen und ihm dabei zusehen. Er liest diese Texte und schreibt Musik dazu, und das finde ich fantastisch, denn ich mache es genau umgekehrt. Ich würde gerne die Musik für einen Song schreiben, sie Bernie schicken und ihm sagen: ‚Hey, schreib da mal einen Text dazu.‘“(51)

				Während Liberty DeVitto mit Billy Joel tourte, wurde ihm klar, dass Elton John von allen Stars, mit denen er je zusammengearbeitet hatte, am eindeutigsten mit sich im Reinen war. Er wusste, dass er ein Star war und schämte sich nicht seiner Exzentrik, sondern spielte sie voll aus. „Er gehört zu den Menschen, die wirklich wissen, wer sie sind: ‚So bin ich, und das ist mein Geschäft. Ich bin ein Popstar, Musiker, Kreativer. Und ohne meine Arbeit kann ich nicht leben‘“, beschreibt Liberty ihn.(52)

				Am 9. Mai 1995 erhielt Elton eine ehrenvolle Auszeichnung von König Carl Gustaf von Schweden, den Polar-Musikpreis, die höchste Auszeichnung, die ein Künstler vom schwedischen König erhalten kann. Elton teilte sich den Preis mit dem Cellisten und Dirigenten Mstislaw Rostropowitsch, und beide erhielten je eine halbe Million schwedischer Kronen. 

				Vom 20. Mai bis zum 8. Juli 1995 tourte Elton durch Europa und Russland und machte unter anderem in Moskau, Paris, Wien, Stockholm, Oslo, Bologna, Kopenhagen, München und Monte Carlo Station. Danach gab er vom 4. August bis zum 22. Oktober mit seiner Band 36 Konzerte in den USA.

				Während der Europa-Tour spielte er in Hamburg beim Festival Rock Over Germany und erlitt einen seiner berüchtigten Tobsuchtsanfälle auf der Bühne. Er ärgerte sich über den strömenden Regen und die schlechte Soundqualität und motzte das verwirrte Publikum an: „Willkommen im Paradies! Danke, dass ihr gekommen seid und hier im Regen steht, aber ich spiele nie wieder auf irgendwelchen Festivals!“(53) Reggie konnte immer noch eine richtige Zicke sein.

				Elton John steckte 1995 bis über beide Ohren in Arbeit, und er wirkte glücklicher als in den Jahren zuvor. Hatte die Absage an Alkohol und Drogen sein Leben verändert? „Oh, Jesus, von Grund auf!“, behauptete er. „Der langweilige Teil, das leidige Nüchternwerden, liegt vier Jahre zurück und hat wirklich alles verändert! Ich kann mich jetzt wieder an Dinge erinnern, haha! Körperlich und mental geht es mir hervorragend. Ich wünschte nur, ich wäre früher auf den Trichter gekommen.“(54)

				Auf Randy Newmans Album Faust aus dem Jahre 1995 singt Elton den Song „Little Island“. Dieses clevere Konzeptalbum basiert lose auf Goethes Stück über Moral und den Teufel, und Elton John spielt hier die Rolle des Engels Rick. 

				Im Oktober 1995 erschien das Album Tower Of Song: The Songs Of Leonard Cohen, auf dem Elton ebenfalls vertreten war. In seinen Augen gehörte Cohen zu den größten Singer/Songwritern aller Zeiten, und er steuerte gerne eine Coverversion des Cohen-Songs „I’m Your Man“ zu dem Album bei. Außer ihm hatten auch Billy Joel, Don Henley, Bono, Willie Nelson, Suzanne Vega, Sting, Peter Gabriel und Trisha Yearwood Cohen-Songs für das Album eingespielt. 

				Ebenfalls 1995 veröffentlichte PolyGram Records die ersten zwölf Alben von Elton John auf CD. Alle bekamen neue Begleittexte verpasst, die der Rock-Journalist John Tobler verfasste. Die Orginal-Cover und das Original-Artwork wurden durch Songtexte und detaillierte Informationen über die Aufnahmen ergänzt. Außerdem waren auf einigen Bonus Tracks zu finden, die bislang noch nie auf einem Sammelwerk zu finden gewesen waren (beispielsweise „Philadelphia Freedom“ und „Lucy In The Sky With Diamonds“).

				Im Dezember 1995 war Elton in der Fernsehübertragung der VH1 Fashion Awards zu sehen. In der Show gab er seine neue Single „Blessed“ zum Besten und sang „The Bitch Is Back“ im Duett mit Tina Turner. Elton und Tina waren Freunde, seit sie in den 1970ern gemeinsam im Film Tommy aufgetreten waren, und seitdem hatten sie davon gesprochen, dass sie zusammenarbeiten wollten. Dies war einer ihrer seltenen gemeinsamen Auftritte.

				Da Eltons Zusammenarbeit mit Tim Rice beim Musical Der König der Löwen so erfolgreich verlaufen war, entschlossen sie sich, es für die Pop-Rock-Version von Verdis Oper Aida noch einmal zu versuchen. Elton schrieb die Musik, Tim Rice die Texte, und auf einmal war aus Elton ein Broadway-Komponist geworden. Zur gleichen Zeit wurde auch Der König der Löwen zum Musical umgeschrieben, und dafür musste Elton ebenfalls drei neue Songs beisteuern.

				Elton und David Furnish waren nun schon längere Zeit ein Paar, und sie passten wirklich gut zusammen. Das lag unter anderem daran, dass Furnish kein Anhängsel sein wollte, sondern ein eigenes Leben führte und eigene Ambitionen hatte. David wollte Filme­macher werden, und da er nun mit Elton John zusammenlebte, hatte er das perfekte Objekt für einen Dokumentarfilm quasi vor der Nase. David hatte Elton mehrere Monate lang gefilmt, und am 6. Juli 1996 bekam die Öffentlichkeit mit dem Film Tantrums and Tiaras (Wutanfälle und Diademe), den die BBC an diesem Tag erstmals ausstrahlte, einen ganz neuen Blick auf den Pinball Wizard geliefert. Eine Szene des Films war – natürlich – einem realen Wutanfall gewidmet. Der Film enthielt auch einen Besuch von Elton bei seiner Großmutter Ivy und gab interessante Einblicke in das Privatleben des Superstars.

				Im September 1996 veröffentlichte MCA Records das Album Elton John: Love Songs. Da das Label die Rechte an vielen wichtigen Elton John-Songs besaß, konnten sie sie nach Belieben neu mischen und neue Greatest-Hits-Alben herausbringen. Love Songs bestand aus älteren Balladen wie „Your Song“, „Blue Eyes“ und „Daniel“, aber auch neuen Tracks wie „Circle Of Life“ und „Sacrifice“. Elton ging sogar ins Studio und nahm zwei neue Songs für das Album auf: „No Valentines“ und „You Can Make History (Young Again)“.

				Das Jahr endete mit der Verkündung, dass Elton es auf die Liste der Personen geschafft hatte, die im folgenden Jahr von der Queen persönlich ausgezeichnet werden sollten. In diesem Jahr erhielt Elton den Titel Commander of the Order of the British Empire (CBE) für seine jahrelange Wohltätigkeitsarbeit und sein künstlerisches Schaffen. Dieser Titel ging in England traditionell einer Erhebung in den Adelsstand voraus.

				1997 sollte Elton John noch mehr ins Rampenlicht rücken als jemals zuvor. Und ausnahmsweise zog er diesmal nicht mit seinen Aktivitäten die Aufmerksamkeit der Öffentlichkeit auf sich, sondern es geschah einfach. Manchmal hatte eben auch ein Elton John nicht alle Fäden in der Hand und wurde vom Schicksal überrascht. In diesem Fall vom Tod zweier langjähriger und lieber Freunde.

				Alles fing als große Sause an. Am 25. März 1997 feierte Elton John mit einer pompösen Party seinen 50. Geburtstag. Das Glitzerspektakel wurde am 6. April in London gefeiert, und zwar als Kostümball. Das Geburtstagskind Elton war als Louis XIV verkleidet und sah aus, als sei er direkt dem Hofe des Sonnenkönigs entsprungen. Er trug eine meterhohe silberne Perücke, und seine mit Straußen­federn besetzte Schleppe war fünf Meter lang, sodass sie von einigen Assistenten getragen werden musste.

				Eltons Kostüm war so irrsinnig ausladend, dass er und David Furnish in einem Lastwagen anreisten und Elton mit einem Hydraulikkran aus dem Wagen auf den Gehweg gehoben werden musste. Auf Eltons riesiger Perücke war ein Segelschiff befestigt, und die Pressefotografen waren im siebten Himmel und knipsten pausenlos den Sonnenkönig und David Furnish, der als Höfling verkleidet war.

				Die Gala war bis ins kleinste Detail von Eltons Assistenten Bob Halley geplant worden, und er hatte für seinen berühmten Arbeitgeber noch einige Überraschungen in petto. 600 kostümierte Gäste tummelten sich in den Sälen, darunter Andrew Lloyd Webber und Jean-Paul Gaultier. Boy George stand an den Plattentellern. Billy Joel und Charlie Watts von den Rolling Stones trugen amerikanische Uniformen aus dem Zweiten Weltkrieg, Shirley Bassey kam als Kleopatra, John Reid als Schwan, Paul Young als Pirat und Molly Meldrum als gute Fee. Sogar Eltons Eltern ließen sich von der Stimmung anstecken. Sheila kam als Queen Elizabeth II, und Derf als Herzog von Edinburgh.

				Am 30. April fand die jährliche Benefizveranstaltung für die Rainforest Foundation in der New Yorker Carnegie Hall statt, und Elton teilte sich die Bühne mit Bonny Raitt und Shawn Colvin. Er brachte den Song „Abide With Me“ und ein paar Motown-Klassiker: „My Girl“ von den Temptations und „My Guy“ von Mary Wells. Die Nummer erntete großes Gelächter und Elton schmachtete in bester Camp-Manier seinen „Typen“ an.

				Anfang Mai flogen Elton und Billy Joel nach Melbourne, wo sie pro Kopf eine Million Dollar für zwei Konzerte am 9. und 10. Mai erhielten. Sie eröffneten gemeinsam das Crown World of Entertainment Center und spielten nur vor geladenen Gästen.

				Elton hatte zu dieser Zeit einige Projekte am Laufen. Er hatte angeblich bereits zwei Dutzend Songs für das Aida-Musical geschrieben, bereitete sein nächstes Album vor und arbeitete inzwischen an Songs für den bald erscheinenden Zeichentrickfilm Eldorado. Glücklicherweise brauchte er nicht mal eine Stunde, um einen Song zu schreiben.

				1997 kam es zu einer bizarren Mordserie in den USA. An unterschiedlichen Orten wurden schwule Männer ermordet, und es sah so aus, als habe man es mit einem Serientäter zu tun. Der Hauptverdächtige Andrew Cunanan wurde in mehreren Staaten gesucht. Der geistig gestörte Mann setzte seine Mordserie in Florida fort und erschoss unter mysteriösen Umständen am 15. Juli 1997 Gianni Versace vor seiner Villa in Miami. Anschließend tötete er sich in einer anderen Gegend von Miami selbst. Es war eine schreckliche Tragödie.

				Elton war fassungslos und tieftraurig. Als er mit David Furnish am 22. Juli zu Versaces Beerdigung in Mailand eintraf, begegnete er dort einer alten Freundin wieder: Prinzessin Diana.

				Wie Elton sich erinnert, hatte es zwischen ihm und Diana ein paar Monate zuvor ein kleines Zerwürfnis gegeben, und seitdem hatten sie nicht miteinander gesprochen. „Wir hatten uns Anfang des Jahres wegen eines Charity-Events ein bisschen zerstritten“, erklärte er. „Wir hatten uns beide Briefe geschrieben, antworteten aber nicht auf die des anderen. Erst nach Gianni Versaces tragischem Tod sprachen wir wieder miteinander“, fügte er hinzu. „Aber wir waren uns weiterhin sehr zugeneigt. Ich glaube, dies war eine Prüfung für unsere Freundschaft, die wie jede Freundschaft auch schwierige Phasen hat.“(55)

				Er beschrieb ihre Begegnung bei der Beerdigung: „Sie fragte, ob sie sich neben mich setzen dürfe, da sie alleine gekommen war – eine ungeheuer große Geste von ihr. Für mich war es ein sehr schrecklicher Tag, da Gianni und ich sehr eng befreundet gewesen waren. Sobald ich sie sah, seufzte ich erleichtert auf, obwohl ich mit meinem Lebensgefährten David da war. Wir sahen uns an und dachten beide: ‚Gott sei Dank, dass du hier bist.‘ Ich begann zu weinen, und sie legte den Arm um mich und war einfach … so wie sie immer war. Sie hatte ein großes Herz, und sie wirkte sehr beruhigend.“(56)

				Pressefotos von der Beerdigung zeigen Elton, der traurig zwischen Diana und David in der Kirche sitzt, und wurden auf der ganzen Welt abgedruckt. Diese Tragödie hatte nur ein Gutes: Sie belebte die Freundschaft zwischen Elton und Diana wieder neu.

				Für Elton war der Tod von Versace eine weitere schmerzliche Demonstration der Flüchtigkeit unseres Lebens. Eine Erinnerung daran, dass man jeden Moment genießen sollte. „Gianni sagte immer: ‚Elton, wir haben keine Zeit, herumzusitzen! Du musst dir diese Kirche anschauen. Du musst dieses wunderschöne Gemälde in diesem Museum sehen!‘ Er hat mir so viel beigebracht. Er sagte immer: ‚Nimm alles mit. Wir sind nicht sehr lange hier.‘ Dank ihm verstecke ich mich nicht mehr vor dem Leben.“(57)

				Obwohl die Trauer über Giannis Tod Elton noch in den Knochen steckte, musste er sich weiter um seine Karriere kümmern. Am 8. August 1997 gab Elton ein Konzert in Monte Carlo, das zum alljährlichen Ball des Roten Kreuzes gehörte. Fürstin Gracia Patricia hatte die Gala 1958 zum ersten Mal ausgerichtet. Das Konzert fand im Monte Carlo Sporting Club statt, und am 12. des Monats erschien zum ersten Mal das komplette Album Blue Moves auf einer Doppel-CD. Bis dahin war es nur als Einzel-CD erhältlich gewesen, auf der einige Lieder gefehlt hatten.

				Elton John hielt sich in Nizza auf, als er am Sonntag, den 31. August erfuhr, dass Lady Diana bei einem Autounfall in Paris gestorben war. Die Nachricht verbreitete sich wie ein Lauffeuer und die ganze Welt schien in Trauer zu versinken. Elton war vor Schmerz völlig überwältigt.

				Alle Nachrichtensender berichteten nur noch über die Ereignisse an der Unfallstelle in Paris oder die Szenen, die sich in London abspielten. Der Platz vor dem Buckingham Palast verwandelte sich in ein Blumenmeer, und alle warteten gespannt auf eine Reaktion von Queen Elizabeth.

				Zwischen jenem Sonntag und der Beerdigung am Samstag darauf schien die Zeit still zu stehen. Doch es wurden Pläne gemacht, und Elton war ein wichtiger Teil davon. Er war nach England zurückgekehrt und rief Bernie in Kalifornien an, um ihm mitzuteilen, dass das Königshaus ihn gebeten hatte, bei der Beerdigung am 6. September zu spielen. Dann sagte er noch, die englischen Radiosender spielten „Candle In The Wind“ zu Ehren von Diana. Elton schlug Bernie vor, er solle einen neuen Song für Diana schreiben. Bernie erzählt es so: „Ich dachte, er habe gesagt: ‚Schreib den Text zu „Candle In The Wind“ zumindest teilweise für sie um.‘ Später erfuhr ich, dass er gemeint hatte, ich solle einen Song schreiben, der „Candle In The Wind“ ähnlich sein sollte. Ich hatte ihn am Telefon völlig missverstanden.“(58)

				Er brauchte zwei Stunden, um den Song zu überarbeiten, der Gelegenheit und der Empfängerin anzupassen: „Ich fühlte mich, als habe jemand einen Schraubstock um mein Herz gelegt und zugedreht, so stark war der Druck, unter dem ich auf einmal stand. Ich versuchte, den Standpunkt einer Nation einzunehmen, nicht den eines einzelnen Trauernden. Es sollte ein Lied werden, das die Trauer der Menschen wiedergeben würde. Im Originaltext gibt es einige Details, die in diesem Fall zu persönlich gewesen wären, und ich wollte, dass diese Version die Ehrerbietung ausdrückte, die ganz normale Menschen für Diana empfunden hatten.“(59)

				Den Song für Diana, den er und Bernie gemeinsam geschrieben hatten, bei der Beerdigung zu singen, gehörte zu den größten Herausforderungen, denen Elton John sich jemals stellen musste. Er wollte die Fassung wahren und den Song perfekt und nicht zu emotional darbieten. „Als ich anfing zu spielen und zu singen, wurde mir plötzlich bewusst, dass sie wirklich nicht mehr da war. Ich behielt einigermaßen die Fassung und sang ganz gut, aber zu Beginn des letzten Verses brach meine Stimme. In mir tobte ein Sturm an Gefühlen, und ich musste die Augen zusammenkneifen, die Zähne zusammenbeißen und es einfach durchstehen“, erinnert er sich.(60)

				Direkt nach der Beerdigung ging Elton mit George Martin ins Studio und nahm den Song als Hommage an Diana auf.

				Martin hatte ein paar Vorschläge für Elton, die dieser annahm. „Er schlug vor, ich solle Klavier und Stimme live einspielen, und wir machten zwei Takes“, erklärte Elton. „Der zweite Take war wirklich richtig gut. Ich spielte noch ein paar Harmonien dazu, und er legte noch ein Streichquartett und Holzbläser darüber.“(61)

				Elton entschied, dass alles Geld, das die Single einspielen würde, in den Princess Diana Fund fließen sollte: „Wir konnten so richtig viel Geld für die Stiftung der Prinzessin auftreiben. Ich hoffe, es werden zwischen fünf und zehn Millionen Pfund sein.“(62)

				Bernie, der sich die Beerdigung in New York im Fernsehen ansah, sagte, Eltons Auftritt an jenem Tag habe ihn „zutiefst berührt“. Aber er war immer noch Perfektionist und fügte hinzu: „Die Qualität der Live-Aufnahme und Übertragung war nicht so gut, wie alle glauben. Wer die Single hört, wird mir sicherlich darin zustimmen, dass sie die Originalversion übertrifft.“(63)

				Als die Single veröffentlicht wurde, schnellte sie rund um den Globus auf die Spitzenpositionen der Charts: In Großbritannien, den USA, Frankreich, Holland, Deutschland, der Schweiz, Irland, Italien, Belgien, Österreich, Norwegen und Japan. Als sie schließlich aus den Charts verschwand, waren erstaunliche 37 Millionen Exemplare über den Ladentisch gegangen. Der Rekord für die meist verkaufte Single aller Zeiten, den bis dahin Bing Crosbys „White Christmas“ gehalten hatte, war gebrochen.

				Natürlich freute sich Elton John über den Erfolg des Songs, aber er wog den schmerzlichen Verlust seiner Freundin Diana nicht auf. Was würde er am meisten an ihr vermissen? „Ihren Humor und ihr herzhaftes Lachen, ihren Witz und ihr Flirten. Aber vor allem ihr Mitgefühl und ihre Aufrichtigkeit. Ihre wunderschönen Augen, die mit dir flirteten, lachten oder traurig blickten.“(64)

				In einem Interview mit Barbara Walters in der Fernsehshow 20/20 sagte Elton, Diana sei „eine große Menschenfreundin gewesen, ein liebevoller, mitfühlender, humorvoller und doch trauriger Mensch. Sie konnte zu allen eine Verbindung herstellen, und alle, die mit ihr sprachen, fühlten sich wertvoll und beachtet. Im britischen Königshaus ist so etwas nicht selbstverständlich, alle Mitglieder werden seit Jahrhunderten von einfachen Menschen ferngehalten. Sie werden anders erzogen als andere Leute. Diana entsprach nicht diesem Rahmen.“(65)

				Rückblickend sagte Elton über Diana: „Sie war so lustig, charmant und einfach zauberhaft. Man musste sie einfach mögen. Und ich fühlte mich in ihrer Gegenwart immer sehr wohl. Nach unserer ersten Begegnung schrieb sie mir einen tollen Brief. Sie war schon immer eine gute Briefeschreiberin gewesen – und sehr schnell. Man ging mit ihr zum Abendessen aus, und voilà, am nächsten Tag lag ein Brief im Briefkasten. Das war außergewöhnlich, auch, dass die Briefe immer von Hand geschrieben waren. Immer. In Schönschrift. Sie war eine bemerkenswerte Frau, die auch auf kleinste Details achtete. In dieser Hinsicht waren wir beide Seelenverwandte.“(66)

				Während der Song über Diana noch den Spitzenplatz der Charts besetzte, wurde am 23. September 1997 das 41. Elton John-Album The Big Picture veröffentlicht. Das Album war sehr erfolgreich, was sicher auch an all der Aufregung und der Publicity wegen Eltons Auftritt auf Dianas Beerdigung lag. 

				Auf der B-Seite der Single „Candle In The Wind 1997“ hatte sich auch der Song „Something About The Way You Look Tonight“ von dem Album The Big Picture befunden. Um für das Album zu werben, trat Elton in allen möglichen amerikanischen Fernsehshows auf und sang diesen Song unter anderem am 22. September in der Tonight Show with Jay Leno, am 24. September bei Oprah Winfrey, am 25. September in der Late Show with Conan O’Brien und am 1. Oktober bei Rosie O’Donnell.

				Der Song war dank der A-Seite „Candle In The Wind 1997“ zwar ein riesiger Hit, aber er wirkte im Vergleich eher belanglos und war schnell wieder vergessen. Die beiden nachfolgenden Singles „Recover Your Soul“ und „The River Can Bend“ von The Big Picture schafften es in Großbritannien in die Top Forty, gingen überall sonst aber unter.

				Die Presse reagierte bestenfalls verhalten auf Eltons neuestes Werk. David Wild schrieb im Rolling Stone: „Musikalisch und kreativ hat Elton John schon viele Höhen und Tiefen durchlebt. Ein Album mit schönen Liedern und eindringlichen Melodien. Zwar nicht kantig oder Bahn brechend neu, aber trotzdem schenkt uns dieses Album einen schönen neuen Grund dafür, warum dieser verrückte Kerl aus Übersee weiterhin mit stolz erhobenem Haupt vor uns stehen kann.“(67)

				Bernie Taupin hält The Big Picture für das schlechteste Album, das er und Elton je zusammen geschrieben haben: „Die Produktion ergab einen kalten, sterilen, technischen Sound. Wir haben ein paar anständige Lieder auf das Album gebracht, aber das meiste ist einfach Mist. Naja, wir haben wirklich schon ein paar Mal Scheißplatten fabriziert, aber das geht den meisten modernen Künstlern nicht anders. Man kann nicht immer nur Rosen pflanzen. Dazwischen wächst immer wieder Unkraut, das ist nun mal so.“(68)

				Im Herbst ging Elton auf die das Album begleitende Tour durch Amerika. Er eröffnete mit einem Konzert in Atlanta am 8. Oktober und gab am 22. November das Abschlusskonzert in Memphis, Tennessee. Während er auf Tournee war, wurde am 8. Oktober die Episode der Fran-Drescher-Show Die Nanny ausgestrahlt, in der er einen Gastauftritt als er selbst hatte. Am 13. November 1997 hatte die Broadway-Version von Der König der Löwen Premiere und wurde sofort ein Riesenerfolg. Im Dezember hielt sich Elton in England und Schottland auf, gab dort sieben Konzerte und beendete sein Arbeitsjahr mit einer Show in der Londoner Wembley Arena am 20. des Monats.

				Ende 1997 überreichte Elton dem Princess Diana Memorial Fund einen Scheck über 20 Millionen Pfund.

				Außerdem war „Candle In The Wind 1997“ mit mehr als 37 Millionen weitweit verkauften Exemplare nun die bestverkaufte Single aller Zeiten. In Kanada hielt sie sich unglaubliche 47 Wochen lang an der Spitze der Charts und insgesamt drei Jahre lang in den Top Ten.

				Anfang 1998 wurde formell bestätigt, dass Elton John von der Queen geadelt werden würde. Am 24. Februar wurde Elton, der von David Furnish und seinen Eltern Sheila und Derf begleitet wurde, im Buckingham Palast in einer feierlichen Zeremonie zum Ritter geschlagen. Elton John gab es nicht mehr – von nun an hieß es: Bühne frei für Sir Elton Hercules John.

				Elton tourte auch 1998 sehr viel. Vom 21. Januar bis zum 21. Februar bereiste er die USA, wo seine Tournee in Biloxi, Mississippi, begann und in Los Angeles endete. Am 11. Februar fand im Auktionshaus von Sotheby’s in Beverly Hills eine Auktion statt, bei der die von Elton John und Bernie Taupin handsignierten und handgeschriebenen Noten zu dem Song „Candle In The Wind 1997“ für 400.000 Dollar versteigert wurden. Der Erlös ging an die Charity-Organisation Lund Foundation, die Walt Disneys Tochter Shari Disney Lund gegründet hatte. 

				Vom 4. März bis zum 3. April wurde die Face to Face-Tour von Elton und Billy Joel fortgeführt. Diesmal reisten die beiden „Piano-Men“ nach Australien, Neuseeland und Japan. Vom 17. April bis zum 16. Mai ging Elton wieder auf Big Picture-Tour durch Amerika. Trotz all dieser Verpflichtungen fand Elton John am 27. April 1998 Zeit, auch dieses Jahr wieder beim alljährlichen Rainforest-Foundation-Benefizkonzert in der Carnegie Hall teilzunehmen, neben Billy Joel, Sting, James Taylor und Martha Reeves. Wie Martha sich erinnert, „lud Billy uns alle nach der Show zu sich nach Hause ein, und wir feierten eine spontane Party. Alle kamen mit, von Sting über Elton und James bis zu Katie Couric“.(69)

				Oberflächlich betrachtet schien im Hinblick auf Eltons enorm erfolgreiche Karriere, seinen finanziellen Erfolg und seine Geschäfte alles glatt zu laufen, aber der Schein trog. Dies wurde durch einen Briten namens Benjamin Pell ans Tageslicht gebracht. Pell hatte es sich zur Aufgabe gemacht, peinliche Dokumente der Reichen und Schönen aufzustöbern, die er dann an die Presse verkaufte. 1998 fiel ihm ein Brief von Eltons Steuerberatern Price Waterhouse in die Hände, der auf den 7. Januar 1998 datiert war. Pell verkaufte ihn an die Londoner Zeitung The Mirror, die ihn am 26. Januar abdruckte. Plötzlich sprach alle Welt davon, dass sich Eltons Finanzen in einem desaströsen Zustand befanden. Offenbar würde Elton – dem Dokument zufolge – am 1. April 1998 das Bargeld ausgehen. Elton war fuchsteufelswild, rief John Reid an und wollte wissen, was da los war und wie dieses Dokument in die Hände der Journalisten gelangt war. 

				Die Enthüllungen wuchsen sich zu einem handfesten Skandal aus, als die Zeitung begann, Eltons Geldgeschäfte genauer unter die Lupe zu nehmen. The Mirror druckte eine weitere Geschichte unter dem Titel „527.859 Pfund an einem einzigen Tag“, die einen besonders exzessiven Kaufrausch des Superstars beschrieb. Dies brachte Elton dazu, die Firma KPMG damit zu beauftragen, seine Finanzen zu prüfen. Mit dem Ergebnis, dass 20 Millionen Pfund spurlos verschwunden waren. Alles deutete darauf hin, dass John Reid dafür verantwortlich war. Offenbar hatte er die Kontrolle über John Reid Enterprises einem Mann namens Andrew Hoydon übergeben, und plötzlich fehlten die Millionen. Am 11. Mai 1998 feuerte Elton John Reid, der sich außergerichtlich mit ihm darauf einigte, ihm fünf Millionen Dollar zu bezahlen. Im Januar 1999 klagte Elton schließlich gegen Price Waterhouse und Andrew Hoyden, um sich seine zwanzig Millionen zurückzuholen.

				Im Laufe der Verfahren wurden Elton Johns Geschäfte noch genauer durchleuchtet, und als die Presse Details darüber erfuhr, war für eine Menge Sensationsmeldungen gesorgt. Besonders peinlich war die Tatsache, dass dadurch seine maßlosen Kaufexzesse auf den Titelseiten landeten. Offenbar hatte Elton von 1976 bis 1977 40 Millionen Pfund ausgegeben, darunter allein 293.000 Pfund für Schnittblumen. Bei einem einzigen Besuch in einer Versace-Boutique gab er damals unglaubliche 250.000 Pfund aus. Das Verfahren zog sich bis zum 11. April 2001 hin. Er verlor und musste 8 Millionen Pfund an Gerichtskosten berappen.

				Jetzt, da Der König der Löwen mit Eltons Musik am Broadway lief, war es nur logisch, dass er als nächstes ein eigenes Musical schrieb. Am 7. Oktober feierte Elton Johns erstes Musical im Alliance Theater in Atlanta Premiere. Diese erste Version der Rockoper trug den Titel Elaborate Lives: The Legend Of Aida. Er hatte es zusammen mit Tim Rice – inzwischen ebenfalls Sir Tim Rice – geschrieben, und das Stück sollte schließlich, allerdings stark verändert, am Broadway laufen. 

				In diesem Lebensabschnitt stand Elton John besonders häufig im Rampenlicht. Am 11. Dezember 1998 sorgte er im norwegischen Oslo für die musikalische Untermalung der Nobelpreisverleihung. Bei den People’s Choice Awards, die am 10. Januar 1999 aus dem Civic Auditorium von Pasadena übertragen wurden, erhielt Elton die Auszeichnung „All-Time Favorite Musical Performer“. Und am 22. des Monats trat Elton in der britischen Fernsehshow Friday Night’s All Wright auf, wo er stolz seine neueste Perücke präsentierte. Vom 13. Februar bis zum 19. März tourte Elton durch die USA. Das Anfangskonzert fand in Roanoke, Virginia, statt, die Tour endete in Huntsville, Alabama.

				Am 14. Februar 1999, dem Valentinstag, war eine Zeichentrickversion des Stars in der Kultserie Die Simpsons zu bewundern. In der Folge singt er „Your Song“ bei der Hochzeit des Quickie Mart-Besitzers Apu und seiner Frau Manjula. In einer Parodie auf seine berühmten Wutanfälle dreht er in einer Szene völlig durch, weil der Kronleuchter in seinem Privatjet nicht seinem Geschmack entspricht.

				Am 5. März 1999 verlor Dusty Springfield ihren langen Kampf gegen den Krebs. Sie zählte zu Eltons Lieblingssängerinnen und ihr Verlust traf ihn tief. Als Dusty am 15. März posthum in die Rock & Roll Hall of Fame aufgenommen wurde, hielt Elton die Laudatio. Es war die passende Art, sie nach ihrem tragischen Tod im Alter von 59 Jahren zu ehren. Bei der Zeremonie interpretierte er ihren Song „I Only Want To Be With You“ und scherzte auf der Bühne: „Ich liebe dich, Dusty. Für dich hätte ich beinahe das Ufer gewechselt. Aber nur beinahe.“(70)

				Am 23. März 1999 erschien das Album Elton John And Tim Rice’s Aida, ein Konzeptalbum, das als Marketing-Tool für den Start des Broadwaystücks gedacht war. Er lud befreundete Rock-, Pop- und Countrystars ein, die verschiedene Songs aus der Show zum Leben erwecken sollten. Zu diesen gehörten Tina Turner, LeAnn Rimes, Shania Twain, Janet Jackson, Lenny Kravitz, die Spice Girls, James Taylor, Sting und natürlich Elton selbst, unter anderem im Duett mit seiner alten Freundin Lulu bei dem Song „The Messenger“.

				In seiner Kritik des Albums im Rolling Stone spendete Anthony DeCurtis dem Werk, wenn auch verhalten, Beifall: „Eigentlich hätte man allen Grund, ein unerträgliches Kitschfest zu erwarten, aber erstaunlicherweise ist diese Pop-Oper beeindruckend unprätentiös und befriedigend.“(71) 

				Das Duett „Written In The Stars“ von Elton John und LeAnn Rimes ereichte Platz 29 der US-Singlecharts und sorgte dafür, dass Elton in den vergangenen 30 Jahren pro Jahr mindestens eine Single in den amerikanischen Top Forty platziert hatte.

				Merkwürdigerweise war Tim Rice mit dem Album überhaupt nicht zufrieden: „Ich fand das Album nicht sonderlich geglückt, und der Erfolg ließ trotz des Staraufgebotes zu wünschen übrig. Das Album mit der Bühnenbesetzung war viel besser und bekam auch Gold.“(72)

				Bei der nachmittäglichen Probe für die Übertragung der Sendung Diva’s Live `99 von VH1 am 13. April 1999 im Beacon Theater geriet Elton in Streit mit Tina Turner und bekam einen seiner dramatischen Wutanfälle. Eigentlich verstanden sich die beiden gut und hatten 1995 bei den VH1 Fashion Awards gemeinsam „Proud Mary“ gesungen. Turner hatte gerade erst an dem Aida-Album mitgewirkt, und die beiden hatten für Ende des Jahres eine gemeinsame Tour geplant. Allerdings vor der Explosion im Beacon Theater.

				Auch diesmal wollten sie zusammen „Proud Mary“ aufführen. Tina erinnert sich: „Ich habe den Fehler gemacht, ihm zu zeigen, wie er das Stück am Klavier spielen soll. Und niemand darf sich erlauben, Elton John etwas über das Klavierspielen beibringen zu wollen.“(73)

				Elton brüllte sie an: „Du sagst mir nicht, wie ich Klavier zu spielen habe!“ Tina: „Oh je. Er explodierte, und es kam mir vor, als versetzte mir die Vergangenheit eine Ohrfeige. Also wirklich. Vor allen Leuten, dabei wollte ich nur, dass das Arrangement stimmte. Dann stürmte er hinaus. Er war einfach ausgerastet und entschuldigte sich später dafür. Er sagte, er sei im Unrecht gewesen.“(74)

				Die Nachricht, dass am Nachmittag die Fetzen geflogen waren, verbreitete sich wie ein Lauffeuer und sorgte dafür, dass das Event mit Spannung erwartet wurde. Würden Elton John und Tina Turner sich abends wieder vertragen, oder nicht?

				Am Abend hatten sich die erhitzten Gemüter wieder abgekühlt und das Konzert begann wie geplant mit Tinas Song „The Best“, der in eine Duettversion von „The Bitch Is Back“ von Elton und Tina mündete und schließlich – verstärkt durch Cher – mit „Proud Mary“ in Superstarbesetzung endete. Zusätzlich spielte Elton noch die Soloversion von „I’m Still Standing“, und dann mit LeAnn Rimes ihr Duett „Written In The Stars“. Elton endete mit einer Darbietung des Aida-Songs „Like Father Like Son“. Der Abend war ein Riesenerfolg. 

				Aber für Tina Turner war die gemeinsame Tour mit dem tempera­mentvollen Elton John vom Tisch. Sie hätte Millionen verdienen können, aber sie blies die Sache ab, weil sie keine Lust hatte, sich Eltons Launen länger als nötig auszusetzen.

				Am 17. April 1999 stand Elton wie jedes Jahr für das Benefizkonzert der Rainforest Foundation auf der Bühne und ging im Mai und Juni auf Tour durch Amerika. Im Juni und Juli gab er dreizehn Solokonzerte in Europa und den August und September verbrachte er auf britischen Bühnen.

				Im Juli 1999 spielte Elton neben seinem Haus in Nizza Tennis, als ihm plötzlich schwindelig wurde. Offenbar litt er an Herz-Rhythmus-Störungen. Die Ärzte, die die Diagnose stellten, rieten ihm zu einem Herzschrittmacher, der ihm in einer Routineoperation am 9. Juli eingesetzt wurde. Anschließend widmete er sich wieder seinen Geschäften und seinem vollen Terminkalender, als sei nichts geschehen.

				Im August 1999 erschien sein Album The Muse, ein Soundtrack, der für Eltons Verhältnisse ungewohnt klassisch klang. Der Film war eine romantische Komödie mit Albert Brooks, Sharon Stone und Andie MacDowell. The Muse ist hauptsächlich rein instrumental, enthält aber auch zwei von Elton gesungene Versionen des Titelsongs, die zweite ist ein schneller Remix von Jermaine Dupri. Von September bis Dezember war Elton wieder auf Konzertreise und spielte in Chicago, Vancouver und der Londoner Royal Albert Hall.

				Am 23. Oktober 1999 trat er bei der Hochzeit von James Packer und Jodie Meares auf. Packer ist der Sohn des reichen australischen Geschäftsmannes Kerry Packer, und für sein zweistündiges Privatkonzert erhielt Elton die erstaunliche Summe von 1,2 Millionen australischen Dollar.

				Vielleicht konnte er sich so in nächster Zeit ja doch genug Schnittblumen und Versace-Anzüge leisten.

				Doch im Nachhinein blieb der Nachwelt vor allem Eltons Wutanfall bei Diva’s Live `99 in Erinnerung. So auch Tina Turner: „Mick Jagger ist professionell genug, um Kompromisse zu schließen, wenn er mit jemandem zusammenarbeitet. Elton nicht. Er ist einfach zu empfindlich. Sehr, sehr empfindlich. Wir wären wohl miteinander nicht glücklich geworden.“(75)

				Obwohl an jenem Abend im April 1999 eine Menge starker Frauen auf der Bühne standen, unter anderem Whitney Houston, Faith Hill, Mary J. Blige, LeAnn Rimes, Brandy, Cher und Tina Turner, verdiente den Titel „Diva“ ganz offensichtlich nur einer: Elton John.
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						Der Tod von Prinzessin Diana 1997 war ein schwerer Schock für Elton. Bei ihrer Beerdigung spielte er vor den Augen der ganzen Welt eine speziell für diesen Anlass umgeschriebene Version von „Candle In The Wind“ für die „English Rose“.
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				Das dritte Jahrtausend hielt neue Herausforderungen und einige neue Multimedia-Projekte für Elton John bereit. Er arbeitete an Broadway-Stücken, komponierte Filmmusiken, hatte neue Alben in Planung, absolvierte ausverkaufte Konzerte und nahm weitere Auszeichnungen entgegen. Privat war er weiterhin mit seinem Lebensgefährten David Furnish glücklich. Elton hatte Liebe, Ruhm, Geld und Macht. Was wollte er noch? Ganz einfach: Mehr davon! Und sein Wunsch sollte sich erfüllen.

				Im Januar und Februar 2000 gab Elton ein paar Konzerte in den USA. Das erste fand am 7. Januar in Honolulu auf Hawaii statt, dann ging die Reise weiter nach Atlanta und Fayetteville, Louisiana. Abschließend stand er im Venetian Room des Fairmont-Hotels in San Francisco auf der Bühne. Währenddessen waren die Vorbereitungen für Aida bereits beendet, und die ersten Voraufführungen begannen am 22. Februar im New Yorker Palace Theater. Die Entscheidungen der Produzenten und Regisseure waren nicht immer in Elton Johns Sinne, aber wie immer hatte er keine Probleme damit, seine Einwände deutlich zu machen.

				Im Februar 2000 bekam Elton im Palace Theater einen seiner berüchtigten Tobsuchtsanfälle. Er sorgte für Schlagzeilen, weil er wie eine beleidigte Diva eine Aufführung von Aida aus Protest verließ. Man hatte ihm versichert, die Techno-Beats, mit denen die Songs „Another Pyramid“ und „My Strongest Suit“ unterlegt waren, würden wieder gestrichen, denn sie hatten ihm überhaupt nicht gefallen, als er das Stück im vergangenen Dezember gesehen hatte. Zu seiner Entrüstung war das jedoch nicht geschehen.

				Elton gab zu, dass es ihn maßlos geärgert hatte, wie die beiden Songs verhunzt wurden: „Also stand ich auf und stürmte aus dem Theater, damit dies auch allen klar wurde. Das war vielleicht nicht besonders subtil, aber es musste sein. Und es wirkte. Ich habe Aida letzte Woche zweimal gesehen, und jetzt ist es absolut perfekt.“(1)

				Die Sänger, die Crew und die Angestellten des Broadway-Theaters, in dem Aida lief, durften Eltons Launen aus nächster Nähe erleben. So auch ein Angestellter, der ungenannt bleiben möchte – nennen wir ihn Robby. Er erlebte „Reggies kleinen Augenblick“ bei einer Diskussion zwischen Elton und den Produzenten mit: „Er kann unheimlich nett sein, aber wenn er sich aufregt, führt er sich auf wie ein Dreijähriger. Ich arbeitete bei den Voraufführungen für Aida, und während einer Aufführung bekam er im Theatersaal einen Tobsuchtsanfall, brüllte das Ensemble an und rannte durch die Gänge. Das war großes Kino. Leider hatte ich keine Kamera dabei.“(2)

				Elton flirtete angeblich hemmungslos mit den jungen Männern, die an der Show und im Theater arbeiteten. Robby: „Ich hätte wahrscheinlich mit ihm schlafen sollen, als ich die Chance dazu hatte. Er gab mir deutlich zu verstehen, dass er interessiert war. Aber er war so fett, und sein Atem roch fürchterlich. Damals hielt ich ihn für einen widerlichen Lustgreis.“(3)

				Am 21. Februar wurde Elton von der National Academy of Recording Arts and Sciences (NARAS) als „Musicares“-Mann des Jahres für sein Lebenswerk ausgezeichnet. Zwei Tage später erhielt er einen Grammy für sein Lebenswerk.

				Am 14. März kam Eltons nächstes Album auf den Markt, der Soundtrack zu dem Zeichentrickfilm Eldorado, auf dem Songs von ihm und Tim Rice zu hören waren. Die Kritik für Film und Soundtrack fiel sehr verhalten aus. Jeffrey Westhoff schrieb im Northwest Herald: „Katzenberg arbeitete bei den Songs für Eldorado mit seinen musikalischen Partnern aus Der König der Löwen zusammen, aber der Funke springt diesmal nicht über. Die meisten Songs sind so belanglos, dass man sie sofort wieder vergisst.“(4)

				Am 23. März feierte Aida Premiere am Broadway. Das Musical wurde ein Riesenhit und sollte bis zum 4. September 2000 erfolgreich laufen. Die Kritiker waren begeistert und die Tickets gingen weg wie warme Semmeln. Sir Elton John, der zwei Broadway-Shows gleichzeitig am Laufen hatte, war auf einmal „Broadway Elton“. Dank des Umstandes, dass er die Mitarbeit an Der König der Löwen damals nicht abgelehnt hatte, machte er nun auf einem ganz neuen Gebiet Karriere und schrieb erfolgreiche Hits für die Bühne und den Film. Über seine neue Laufbahn als Broadway-Komponist und die Magie von Der König der Löwen sagte Elton John: „Julie Taymor adaptierte den Film für die Bühne, und so landete auch ich im Theater. Und plötzlich hatte es mich gepackt.“(5) Und wie es ihn gepackt hatte.

				Im März und April tourte Elton auf seiner Medusa-Tour weiter durch Amerika. Die Tour begann in Lakeland, Florida, und endete in Atlanta. Dazwischen fand er noch Zeit, um sich am 3. April in New York von der Gay and Lesbians Alliance Against Defamation (GLAAD) bei ihren elften jährlichen Media Awards feiern zu lassen. Broadway-Künstler wie Deborah Gibson, Betty Buckley, Sam Harris, Jennifer Holiday, Andrea McArdle und Sandra Bernhard spielten seine Songs, und auch Heather Hadley aus Aida glänzte mit einer Darbietung von Eltons „Easy As Life“. 

				Am 6. April war Elton im Hammersmith Ballroom in Manhattan zu Gast, wo die Fernsehshow An All-Star Tribute to Joni Mitchell aufgezeichnet wurde. Außer ihm traten auch Bryan Adams, Mary Chapin Carpenter, Wynonna Judd, Chaka Kahn, James Taylor, k.d. lang, Diana Krall und Cassandra Wilson auf. An jenem Abend sang Elton Jonis Song „Free Man In Paris“. Laut Elton, der ein riesiger Joni Mitchell-Fan ist, war es eine ungeheure Herausforderung für ihn, diesen empfindsamen Track vor Joni persönlich aufzuführen, die im Publikum saß. Er fand es anstrengender, als vor der Queen aufzutreten. Die Fernsehshow wurde am 16. April 2000 gesendet.

				Als am 4. Juni 2000 die Tony Awards für herausragende Leistungen am Broadway verliehen wurden, befand sich Elton im Rahmen seiner Europa-Tournee gerade im Chatsworth House in Derbyshire. Aida war für fünf Tonys nominiert, und zwar für die beste Musik (Elton John und Tim Rice), die beste Hauptdarstellerin in einem Musical (Heather Headley), das beste Bühnenbild (Bob Crowley), die besten Kostüme (ebenfalls Bob Crowley) und die beste Lightshow (Natasha Katz). Aida gewann in allen Kategorien, mit Ausnahme der des Kostüms. Elton John war nun nicht nur Oscar-gekrönt, sondern auch ein mit einem Tony Award ausgezeichneter Broadway-Komponist.

				Vom 18. bis zum 21. Oktober gastierte Elton in Wilkes Barre, Pennsylvania, und fuhr dann nach New York, wo er, begleitet von vielen Stars, am 20. und 21. Oktober zwei Greatest Hits-Konzerte im Madison Square Garden gab. Die Konzerte wurden für ein Live-Album und eine DVD-Veröffentlichung mitgeschnitten. Das Album Elton John: One Night Only wurde kurz darauf veröffentlicht und lag bereits im Vorweihnachtsgeschäft in den Plattenläden.

				Das Album enthielt 18 Songs und umfasste Eltons Hits aus den 1970er, 1980er und mit „Sacrifice“ und „Can You Feel The Love Tonight“ auch aus den 1990er Jahren. Als Gaststar wirkte unter anderem Kiki Dee bei dem Hit „Don’t Go Breaking My Heart“ mit. „Your Song“ sang Elton mit Ronan Keating, „Sad Songs (Say So Much)“ mit Bryan Adams, „Saturday Night’s Alright (For Fighting)“ mit Anastacia und „I Guess That’s Why They Call It The Blues“ mit Mary J. Blige. Das Album erreichte Platz 7 in den britischen Charts, Platz 32 in Australien und Platz 65 in den USA.

				Im Februar 2001 trat Elton John bei den Grammy Awards in Los Angeles mit dem für seine Schwulenfeindlichkeit berüchtigten Rapper Eminem auf. Obwohl Schwulenrechtsbewegungen Elton für diese Entscheidung scharf kritisierten, legte er im Staples Center mit Eminem eine leidenschaftliche Interpretation von dessen Hit „Stan“ hin.

				2001 gab Elton weiterhin Solokonzerte und tourte wieder einmal mit Billy Joel durch die Lande. Am 1. Oktober veröffentlichte Elton sein erstes Studioalbum des neuen Jahrtausends: Songs From The West Coast. Im Sommer 2000 hatte Bernie Elton im französischen Nizza besucht. Die beiden hatten auf dem Balkon gesessen, die Aussicht genossen und einen Pakt geschlossen. „Wir waren in letzter Zeit hinter unseren Möglichkeiten zurückgeblieben“, erklärte Elton. „Deshalb schworen wir uns auf diesem Balkon, dass wir nur noch Alben herausbringen wollten, auf die wir wirklich stolz sein konnten.“(6)

				Wie Elton sagt, nahm er dieses Album wirklich ernst. „Bernie hatte bereits eine Menge Texte geschrieben und einige nach Nizza mitgebracht. Wir trafen die Entscheidung, dass wir wirklich streng mit uns sein mussten. Wir mussten einen Schlussstrich ziehen. Ich sagte mir: ‚Wenn dieses Album erscheint, bin ich 54. Ich will ein wirklich starkes, perfektes Album hinlegen! Das beste Album, das ich an diesem Punkt meiner Karriere machen kann. Und ich glaube, das haben wir mit dieser Scheibe geschafft.“(7) Es war das erste Album, das er fast ausschließlich in Kalifornien schrieb.

				Was die Verkaufszahlen anging, war Eltons Karriere ein wenig abgekühlt, aber er erzielte immer noch respektable Umsätze, vor allem in England: „Meine Platten verkaufen sich im Schnitt weltweit vier Millionen Mal, und das ist ja wohl wirklich nicht zu verachten. Songs From The West Coast war in Amerika ein Ladenhüter und ging ‚nur‘ 600.000 Mal über den Tresen.“(8)

				Es war ein Album voller Geschichten zweier begnadeter Erzähler. Bernie und Elton tauchten in die Leben einiger Charaktere ein, die sie beobachtet hatten und deren Schicksal sie berührte. Das Ergebnis war ein tiefgründiges, meisterhaft gearbeitetes Werk. Der Song „American Triangle“ über den Tod des schwulen Studenten Matthew Shepard ist besonders eindringlich. „Ballad Of The Boy In The Red Shoes“ erzählt vom Tod eines aidskranken Tänzers. Das gesanglich beste Stück, „I Want Love“, wird von Elton mit so schonungsloser Ehrlichkeit gesungen, dass es zu den besten Songs gehört, die er jemals aufgenommen hat.

				Zusätzlich wirkten noch einige berühmte Gäste mit. Stevie Wonder spielte bei „Dark Diamond“ Harmonika und Clavinet, Billy Preston bei „I Want Love“ und „Wasteland“ Orgel, und Rufus Wainwright verstärkte den Gesangspart von „American Triangle“.

				Songs From The West Coast fasziniert auch durch sein Coverdesign und das Booklet. Auf dem Cover ist Elton abgebildet, der in einer Versace-Jacke in einem Diner in Los Angeles sitzt. Klappt man das Booklet auf, stellt man fest, dass es sich um eine clevere Panoramaaufnahme handelt, auf der mehrere Figuren abgebildet sind, die sich im Diner oder auf der anderen Seite der Fensterwand befinden. Zwei Polizisten filzen einen stämmigen Mann: Eltons langjährigen Vertrauten und Assistenten Bob Halley. Der grauhaarige Mann, der ganz rechts durch die Scheiben hineinblickt, ist Eltons persönlicher Butler Mile Lewiston. Und am Tresen sitzt ein junger Mann mit Cowboyhut, Eltons Freund David Furnish.

				Das Album wurde von der Kritik gemischt aufgenommen. Barry Walter schrieb im Rolling Stone: „Es funktioniert nicht immer, wenn Rockveteranen versuchen, die Magie ihrer alten Alben zu beschwören. Das Motto ‚Zurück zu den Wurzeln‘ sieht auf dem Papier zwar gut aus, aber die Stimme und die Reflexe verändern sich, Aufnahmetechniken entwickeln sich weiter und die Mode ist nicht stehen geblieben. Vielleicht ist der Künstler sogar erwachsen geworden, auch wenn das Publikum jung geblieben ist.“(9)

				Das Album erreichte Platz 2 in Großbritannien, Platz 7 in Australien, Platz 14 in Deutschland und Platz 15 in den USA. Drei ­Singles wurden ausgekoppelt. „I Want Love“ schaffte es auf Platz 6 der amerikanischen Adult Contemporary-Charts und Platz 9 in Großbritannien. „This Train Don’t Stop Here Anymore“ erreichte Platz 10 der Adult Contemporary-Charts und Platz 24 in Großbritannien. „Original Sin“ kletterte auf Platz 18 der Adult Contemporary- und Platz 39 der britischen Charts.

				Die Promo-Videos für die drei Singles von Songs From The West Coast waren kleine Filmkunstwerke. Elton wollte nicht selbst im Video zu „I Want Love“ auftreten, sondern ließ sich vom Schauspieler Robert Downey Jr. doubeln. Die Kamera ist die ganze Zeit auf ihn gerichtet, er bewegt die Lippen zu Eltons Gesang und wandert durch die Räume einer verlassenen Villa. Das Konzept funktionierte so gut, dass Elton sich in der Videoversion von „This Train Don’t Stop There Anymore“ von Justin Timberlake spielen ließ. 

				Das Video zu „Original Sin“ übertrifft fast alles an Schrägheit und Humor. Elton spielt den Vater eines jungen Mädchens, dargestellt von Mandy Moore, und ist in dem Video mit niemand geringerem als Elizabeth Taylor verheiratet. Außerdem treten Imitatoren von Bette Midler, Sonny & Cher, Barbara Streisand und Liza Minnelli auf. Moore reist wie Dorothy in Der Zauberer von Oz zu einem Elton John-Konzert im Jahr 1976. Als sie in die Gegenwart zurückkehrt, fragt Elton als ihr Vater: „Wer ist dieser Elton John eigentlich? Hoffentlich keine gottverdammte Schwuchtel!“ Hier darf Elton tuntig und zickig zugleich und obendrein noch mit Elizabeth Taylor verheiratet sein. Der feuchte Traum eines jeden schwulen Teenagers.

				Im Herbst 2001 ging er wieder auf Tour und nahm unter anderem am 20. Oktober im Madison Square Garden an dem 9/11-Benefizkonzert The Concert For New York City teil. Außerdem spielte er in Mexiko City, Tokio, Bangkok und Singapur. Am 26. November gehörte er zu den Stars der London Royal Variety Performance Show. Außer ihm traten unter anderem noch Cher und Jennifer Lopez auf.

				Zwei Tage später gab Elton ein ganz besonderes Konzert im New Yorker China Club. Es war Teil einer Jubiläumsfeier für den Radiosender WPLJ, jenen Sender, der vor 31 Jahren seine 11-17-70-Show gesendet hatte. Um dem Datum zu gedenken, ging Elton bei WPLJ auf Sendung und gab vier Songs zum Besten, darunter „Ballad Of The Boy In The Red Shoes“, „I Want Love“ und „This Train Don’t Stop There Anymore“ aus seinem neuen Album.

				Im Jahr 2002 reiste Elton um die ganze Welt. Das erste Konzert fand am 13. Januar in Washington D.C. mit Billy Joel statt und war Teil ihrer nie endenden Face to Face-Tour. Außerdem trat er auch alleine auf, unter anderem in Verona, Kopenhagen, Birmingham und Dubai.

				Da Recycling im 21. Jahrhundert zu einem großen Thema geworden war, wollte Elton seinen Teil dazu beitragen und begann, ebenfalls diverse Hits zu recyceln und zu neuen Best-of-Alben zusammenzufassen. Sein 2-CD-Set Elton John Greatest Hits 1970–2002 erschien im November 2002. Es verkaufte sich gut und stieg auf Platz 3 in Großbritannien und Frankreich, erreichte Platz 6 in Australien, Platz 12 in den USA und Platz 19 in Deutschland.

				Trotz des Erfolges war auch das Jahr 2002 nicht frei von Schicksalsschlägen für Elton. Am 20. Juli erlitten Gus Dudgeon und seine Frau Sheila auf der M4 einen tödlichen Autounfall. Elton nahm an der Beerdigung in der St. Andrew’s Church in Cobham, Surrey, teil und sang den Song „High Flying Bird“ zu ihren Ehren.

				Am 5. Dezember 2002 hatte Elton einen Gastauftritt in der Sitcom Will & Grace, in der er sich selbst spielte. Er folgte dem Beispiel anderer Superstars, darunter Madonna und Cher, die ebenfalls bei den Fernsehfiguren Jack, Will, Grace und Karen vorbeigeschaut hatten. In der Episode, in der der Rocket Man auftaucht, sitzt er in dem Lokal, in dem Will und Jack zu Abend essen und sich darüber streiten, ob es eine geheime Schwulenmafia gibt. Als Will (Eric McCormack) die Idee für absurd erklärt und sich entnervt umdreht, sieht er am Nebentisch Elton John sitzen.

				Am 17. Januar 2003 nahm Elton an einem Konzert bei Arrowhead Pond in Anaheim, Kalifornien, teil, das zu Ehren eines ganz besonderen Stars stattfand: ihm selbst.

				An diesem Abend sang Jewel „Your Song“, Michael McDonald gab „Take Me To The Pilot“ zum Besten, Bruce Hornsby trug „Burn Down The Mission“ bei, Norah Jones sang „Tiny Dancer“, Ray Charles interpretierte „Sorry Seems To Be The Hardest Word“ und sogar Eric McCormack aus Will & Grace sang „Captain Fantastic & The Brown Dirt Cowboy“. Elton selbst beschloss den Abend im Duett mit John Mayer mit „Sacrifice“ und einer Allstars-Version von „Crocodile Rock“ als großem Finale. 

				Es verging kein Monat im Jahr 2002, bei dem Elton John nicht irgendwo auf Tournee war, entweder alleine oder mit Billy Joel. Laut Joel hatten sie absolut gegensätzliche Vorstellungen von Mode. „Ich würde Elton als altmodischen britischen Rock-Aristokraten bezeichnen“, sagt Billy. „Wenn man in Eltons Garderobe kommt, glaubt man, im Taj Mahal gelandet zu sein – oder im dekadenten alten Rom. Er hat zehn Millionen Schuhe und Hunderte von Brillen und farblich wunderschön aufeinander abgestimmte Outfits. Wenn er mich besucht, muss er sich hingegen fühlen, als wäre er im Slum gelandet – oder im Lagerraum einer Imbissbude. Wir trinken Bier und essen ein bisschen Aufschnitt. Und dann schaut er in meinen Schrankkoffer und sagt: ‚Mal sehen, was wir hier haben? Schwarz, Schwarz, Schwarz, Schwarz, Schwarz, Anthrazit, Anthrazit – oha, Marineblau! Wie verrucht! – Schwarz, Schwarz, Schwarz, Schwarz.‘ Und dann geht er wieder. Einmal war er so verzweifelt, dass er tatsächlich eine seiner wild gemusterten Krawatten zerschnitt, sie mir in die Reverstasche steckte und sagte: ‚Könntest du bitte ein bisschen Farbe tragen?‘ Also kaufte ich mir ein paar Schals.(10)

				Am 24. Juli 2003 trat Elton im Moskauer Kreml auf. Zwei Tage später gab er seinen jährlichen White Tie & Tiara Ball in seinem Haus in Woodside. Diese Tradition hatte er 1999 begonnen, um Gelder für seine Aids-Stiftung zu sammeln. In diesem Jahr fand eine Auktion statt, bei der innerhalb von zwanzig Minuten eine Million Pfund an Spenden eingenommen wurde. Versteigert wurden unter anderem ein von Elton signierter Flügel und ein Abendessen für zehn Personen mit Elton und David Furnish.

				Gerade, als es so aussah, als bekäme Elton trotz aller Auftritte keine Nummer-1-Hits mehr zustande, wurde 2003 der Song „Are You Ready For Love“ von der EP Thom Bell Sessions aus dem Jahre 1979 als Single neu aufgelegt und schoss in Großbritannien an die Spitze der Charts. Das bedeutete, dass Elton John von den 1970er Jahren bis zu den 00er Jahren in jedem Jahrzehnt einen Nummer-1-Hit verbuchen konnte.

				2004 steuerten Elton und Bernie den Song „The Heart Of Every Girl“ zum Soundtrack des Julia Roberts-Films Mona Lisas Lächeln bei. In Amerika landete das Stück auf Platz 24 der Adult Contemporary-Charts des Billboard-Magazins.

				Das Jahr 2004 begann mit einem Konzert in London am 7. Januar, anschließend reiste Elton nach Atlanta, um an seinem 48. Album zu arbeiten. Es folgten acht Shows in Las Vegas, im Coliseum des Hotels Caesar’s Palace. Ab diesem Jahr sollte Las Vegas fünf Jahre lang eine große Rolle in Eltons Leben spielen. Dort feierte die Show The Red Piano Premiere, deren fantasievolle Bühnenbilder und visuelle Effekte David LaChappelle entworfen hatte. Die Show lief in den folgenden Jahren immer wieder in Vegas und fand in dem riesigen Saal statt, der ursprünglich für Celine Dions unglaublich aufwändige Las-Vegas-Show gestaltet worden war. Celine war als „Dauergast“ dort aufgetreten, und Elton John war der erste Megastar, der ihrem Beispiel folgte. Bald danach traten auch Barry Manilow, Cher und Bette Midler in Vegas auf.

				Als Eltons Red Piano Show begann, bezeichneten einige Kritiker dies als den für ihn geradezu idealen Karriereschritt. Aber war das ein Kompliment oder eine Beleidigung? Elton beurteilte das so: „Ein Teil von mir bedankte sich herzlich und ein anderer Teil sagte: ‚Ihr könnt mich mal.‘ Man bezeichnete mich auch als den neuen ‚jungen Liberace‘, wegen meiner extravaganten Kostüme. Ich wollte eigentlich nie in Vegas enden, aber die Stadt ist inzwischen viel angesagter als früher.“(11)

				In diesem Jahr konzentrierte sich Elton besonders auf sein Album Peachtree Road, das er selbst produzieren wollte. Er wollte mit ihm wichtige Themen beleuchten und die volle Kontrolle über die Musik behalten. Entsprechend homogen klingt das Album. Es ist zwar eine Mischung aus Balladen und Uptempo-Stücken, aber irgendwie zündeten die Tracks nicht richtig.

				Das lustigste Stück auf dem Album ist „They Call Her The Cat“, eine in kehligem Southern Blues-Stil vorgetragene Nummer über eine transsexuelle „Delta Queen“, die „a little bit of this“ und „a little bit of that“ vorzuweisen hat. Eine wirklich frivole Nummer.

				Sehr bewegend ist hingegen der Song „Freaks In Love“, eine getragene Ballade darüber, auf sein Herz zu hören und nichts auf die Meinung der anderen zu geben. „Das ist mein Lieblingssong auf dem Album“, sagte Elton.(12) Peachtree Road war dem Andenken von Gus und Sheila Dudgeon gewidmet.

				Die Kritiken waren ziemlich positiv. James Hunter schrieb im Rolling Stone: „In Songs From The West Coast kehrte Elton John zu den Klimpereien, den eingängigen Melodien und dem lebhaften Pop-Rock zurück, der seine Alben aus den 1970er Jahren so zeitlos gemacht hat. Peachtree hingegen zeigt mal wieder, wie sehr Eltons Musik nach Soul klingen kann.“(13)

				Dennoch fand das Album nicht sehr viele interessierte Zuhörer. Es erreichte nirgendwo die Top Ten. In Kanada blieb es auf Platz 11 stehen, in den USA auf Platz 17, in Großbritannien auf Platz 21, in Deutschland auf Platz 31 und in Australien auf Platz 44. Drei Singles wurden ausgekoppelt, die ersten beiden waren in Großbritannien recht erfolgreich. „All That I’m Allowed (I’m Thankful)“ erreichte Platz 20, „Turn The Lights Out When You Leave“ Platz 32. In den USA landete der Song „Answer In The Sky“ auf Platz 32 der Adult Contemporary-Charts.

				Elton klagte über Peachtree Road: „Keins meiner Alben hat sich so schlecht verkauft wie dieses. Es lief auf der ganzen Welt enttäuschend mies. Also muss ich wohl akzeptieren, dass die Songs einfach nicht ankamen. Ich bin aber trotzdem stolz auf Peachtree Road.“(14) 

				Im letzten Drittel des Jahres 2004 sorgte Elton hauptsächlich mit seinen wütenden Tiraden für Schlagzeilen. Im September stieg er in Taipeh aus dem Flieger. Er sollte eine Reihe von Konzerten in Taiwan geben. Vor dem Flugzeug wartete ein aggressives Grüppchen von Paparazzi auf ihn. Statt des charmanten Superstars Elton trafen sie einen „mies gelaunten, boshaften und vulgären“ Reggie an. Einige Wochen später gab Elton öffentlich zu, dass er in diesem Fall ein wenig überreagiert hatte: „Die Sache in Taiwan lief nicht besonders gut. Wir kamen kurz nach Mitternacht am Flughafen an und wurden von Fotografen quasi überfallen. Die Typen waren ziemlich feindselig. Sie durften sich bei der Passkontrolle aufhalten und uns dort fotografieren. Irgendwann nervt einen das, und wenn dann jemand auch noch zu dir sagt, du sollst dich aus Taiwan verpissen, dann reagierst du eben auch nicht mehr sehr freundlich. Das ist sowohl Mel Gibson als auch Robbie Williams dort passiert, irgendwie scheint das für Taiwan typisch zu sein.“(15)

				Zum Pech des schlecht gelaunten Onkel Reg wurde das Ereignis nicht nur fotografisch, sondern auch mit der Videokamera festgehalten und in den folgenden Tagen flimmerte die Szene, in der Elton John einen seiner berüchtigten Ausraster hatte, über Fernsehschirme auf der ganzen Welt. Er hatte eben mal wieder seine „fünf Minuten“ gehabt. Nicht zum ersten und ganz sicher nicht zum letzten Mal.

				Am 4. Oktober 2004 nahm Elton an einem Essen teil, das die Musikzeitschrift Q für ausgezeichnete Preisträger gab und ebenfalls aufgezeichnet wurde. Diesmal nahm er „The Material Girl“ höchstpersönlich aufs Korn: Madonna. Die Künstlerin gilt als nicht besonders stimmgewaltig und man vermutete seit langem, dass sie bei Konzerten manchmal auf Playbacks zurückgriff, vor allem bei besonders akrobatischen Tanzeinlagen auf der Bühne. Und auf diesen Umstand schoss Elton sich in aller Öffentlichkeit ein.

				Er ging auf die Bühne und legte los: „Ihr spinnt doch, Madonna als beste Live-Künstlerin auszuzeichnen! (Das Publikum lacht und applaudiert). Seit wann gilt Playback als Live-Gesang? (Publikum applaudiert). Sorry, aber meiner Meinung nach gehört jeder erschossen, der seinen Fans 75 Pfund für eine Konzertkarte abknöpft und dann auf der Bühne nur die Lippen bewegt. (Publikum applaudiert). Jetzt streicht sie mich wahrscheinlich von ihrer Weihnachtskartenliste, aber das ist mir, ehrlich gesagt, scheißegal!“(16)

				Eigentlich hätte die Presse Elton nach diesem Ausbruch die Auszeichnung „Schlimmster Nörgler im Showbusiness“ verleihen sollen. Immerhin hatte Elton mit seiner Tirade alle Londoner Zeitungen für den folgenden Tag mit Schlagzeilen versorgt.

				Zu den lustigsten Reaktionen gehört der Kommentar von Madonnas Pressesprecherin Liz Rosenberg: „Madonna singt live und hat zu viel zu tun, um andere Künstler niederzumachen. Und Elton wird auch weiterhin von ihr eine Weihnachtskarte bekommen. Auch wenn er nicht brav war.“(17)

				Elton erstaunte es sehr, dass ihm seine Rede derartig viele negative Schlagzeilen eingebracht hatte: „Die Reaktion war geradezu hysterisch. Als hätte ich gesagt, man solle alle Schwulen umbringen oder Hitler habe Recht gehabt. Ich habe gesagt, dass jemand Playback auf der Bühne einsetzt, sonst nichts. Und ich lasse mir nun mal nicht den Mund verbieten. Von mir darf man keine Altersmilde erwarten, weil mich alles, was in dieser Welt falsch läuft, immer wütender macht, je älter ich werde.“(18)

				Von der Verleihung, auf der Elton gegen Madonna wütete, nahm er auch eine Auszeichnung als bester Songwriter mit nach Hause. Als man ihn fragte, wo er die Trophäe aufbewahren würde, antwortete er: „Ich stelle sie zu den anderen in mein Büro in Windsor. Dort stehen auch das Telefon und das Fax. Meine Hunde halten sich da gern auf.“(19)

				Als er darauf hingewiesen wurde, dass er vor kurzem mit einem Ohrring in Form eines mit Diamanten besetzten Penis gesehen worden war, erklärte er: „Ich bin Elton John, und das ist für mich nichts Ungewöhnliches. Ich stehe nun Mal auf Penisse, und das dürften inzwischen auch alle wissen.“(20)

				2004 verkündete Elton im Zuge der weltweiten Debatte über die Schwulenehe öffentlich, er werde seinen Lebensgefährten David Furnish heiraten, sobald England die entsprechenden Gesetze verabschiedet hätte. Die Kontroverse war entbrannt, da viele Länder sich weigerten, die gleichgeschlechtliche Ehe anzuerkennen. Als der amerikanische Präsident George W. Bush vorschlug, das Verbot gleichgeschlechtlicher Eheschließungen in der Verfassung zu verankern, warf sich Sir Elton ohne Zögern in die Schlacht: „Mir persönlich würde eine rechtlich gleichgestellte eheähnliche Lebensgemeinschaft reichen. Aber weil Präsident Bush die gleichgeschlechtliche Ehe verbieten will, bin ich entschieden dafür. Wie kann er es wagen, mir vorschreiben zu wollen, dass ich David nicht heiraten darf! Ihr wisst doch, wie das läuft. Wenn bei schwulen Paaren ein Partner stirbt, fällt die Familie ein, reißt sich alles unter den Nagel und lässt den Hinterbliebenen alleine und mittellos zurück. Das habe ich schon fünfzig oder sechzig Mal miterlebt. Das Gesetz kann nichts dagegen ausrichten, und das finde ich schlichtweg barbarisch. Wir leben im 21. Jahrhundert. Die Vorschriften, die religiöse Institutionen den Bürgern machen, stammen aus dem Mittelalter!“(21)

				Im Dezember 2004 wurde Elton John von Präsident George W. Bush mit einem Kennedy Center Award ausgezeichnet. Jährlich werden fünf dieser Auszeichnungen vergeben, und John erhielt den Preis für sein musikalisches Lebenswerk. Obwohl er sich öffentlich gegen Bushs Äußerungen zum Verbot der Schwulenehe ausgesprochen hatte, hielt er in der Gegenwart des Präsidenten lieber den Mund. „Das ist eine Frage des Stils“, erklärte Elton damals. „Persönliche politische Ansichten haben in diesem Forum nichts verloren.“ Ein paar Wochen vor der Zeremonie fügte er hinzu: „David wird an meiner Seite stehen.“(22)

				Eine besonders amüsante Zusammenfassung des Phänomens Elton John war 2004 in der britischen Zeitung The Guardian zu finden. Ian Gittins schrieb: „Elton John ist ein Mann, dessen Karriere am besten mit einem Rummelplatz von gigantischen Ausmaßen zu vergleichen ist. Reginald Dwight aus Pinner, der sich am liebsten mit aufwändigen Perücken vor barocken Bühnendekorationen präsentiert und sich beim geringsten Rückschlag in geradezu heroisch anmutende Wutanfälle hineinsteigert, ist nun wahrhaftig keine Ikone der Gelassenheit. Seine einzig gute Eigenschaft ist seine absolute Schamlosigkeit.“(23)

				Tatsächlich fühlte sich Elton endlich richtig wohl in seiner Haut. 2004 sagte er seinem liebsten Sprachrohr, dem Rolling Stone: „Im Moment will ich nur eines – mir selbst treu bleiben.“(24)

				Ermutigt durch die Erfolge, die Der König der Löwen und Aida am Broadway gefeiert hatten, plante Elton 2004 und 2005 seine nächsten beiden Musicals. Billy Elliot sollte im Londoner West End und Lestat am Broadway uraufgeführt werden. Als erstes wurde Billy Elliot auf die Beine gestellt.

				Der Originalfilm Billy Elliot war 2000 in die Kinos gekommen und hatte drei Oscar-Nominierungen eingeheimst. Er basierte auf dem Drehbuch von Lee Hall, Regie hatte Stephen Daldry geführt. Der Film erzählt die Geschichte des jungen Billy und seiner Familie, die im Jahr 1984 in den Kampf zwischen den britischen Kohle­kumpels und der Thatcher-Regierung geraten, die versucht, die Gewerkschaften zu zerschlagen. Die Zeiten sind hart. Als eine Tanzlehrerin aus dem Ort, in dem die Familie lebt, entdeckt, dass Billy ein Ballett-Talent ist, kommt es zum Konflikt zwischen dem Jungen und seinem Vater. Die Geschichte über Selbstfindung, das Aufbegehren gegen Konventionen und das Ausleben des eigenen künstlerischen Talents war sehr berührend und weckte sofort Eltons Aufmerksamkeit. Außerdem ist Billys bester Freund ein Junge aus der Nachbarschaft, der gerne Mädchenkleider trägt. Mit anderen Worten: Elton John war genau der Richtige, um Billy Elliot musikalisch zum Leben zu erwecken.

				„Ich hatte den Film gesehen“, erinnert er sich, „und am Ende musste man mir helfen, aufzustehen, weil ich so hemmungslos weinte. Mein Partner David sagte: ‚Das wäre ein großartiges Musical‘, und ich stimmte ihm zu.“(25) Es dauerte nicht lange, bis dieses Musical produziert wurde und Eltons Name darunter stand.

				Elton entschied sich, diesmal die Texte weder Tim Rice noch Bernie Taupin zu überantworten. „Ich sagte zu Lee Hall, der das Drehbuch geschrieben hatte: ‚Du musst ein paar Songtexte schreiben.‘ Er antwortete: ‚Das habe ich aber noch nie gemacht.‘ Aber ich meinte, dann müsse er es eben zum ersten Mal tun. Er schrieb ein paar brillante Texte, dann ging ich mit meiner Band in Atlanta ins Studio und schrieb das Ding in zwei Wochen.“(26)

				Billy Elliot wurde im März 2005 im Londoner Victoria Theatre uraufgeführt. Das Musical wurde ein riesiger Erfolg, sowohl bei den Kritikern als auch beim zahlenden Publikum. Die Show lief so gut, dass bald geplant wurde, auch eine australische und schließlich eine Broadway-Version zu produzieren.

				Um die Aufmerksamkeit der Öffentlichkeit auf die Musik zu richten, die er für Billy Elliot geschrieben hatte, ging Elton ins Studio und spielte drei Tracks selbst ein: „The Letter“, „Merry Christmas“ und „Electricity“. Die drei Songs wurden als Bonus Tracks an die „Special Collector’s Edition“ von Peachtree Road angehängt. Die Single-Auskopplung von Eltons „Electricity“-Version landete auf Platz 3 der britischen Charts und verschaffte ihm damit den dritten Top Ten-Hit im laufenden Jahrzehnt.

				Im Juni 2005 wurde das Album Special Moments von Patti LaBelle veröffentlicht. Zu den Tracks gehörten auch zwei Duette: „Ain’t No Way“ mit Mary J. Blige und „Your Song“ mit Elton John. Dies war die erste gemeinsame Aufnahme der beiden, seit Patti, Nona und Sarah – als LaBelle – 1975 auf Eltons Album Rock Of The Westies als Gastsängerinnen mitgewirkt hatten.

				Am 2. Juli 2005 wurde per Satellit das Konzert Live 8 aus acht über den Globus verteilten Städten übertragen. Es fand zugunsten der hungernden Bevölkerung von Afrika statt, genau wie das enorm erfolgreiche Live Aid-Konzert von 1985. Bei der Neuauflage des Events stand Elton im Londoner Hyde Park auf der Bühne. Zu den teilnehmenden Superstars gehörten Mariah Carey, Coldplay, Annie Lennox, Madonna, Sting, U2, Robbie Williams und Paul McCartney. In Phila­delphia traten unter anderem Stevie Wonder, Bon Jovi und Keith Urban auf. In Paris spielten Jamiroquai und Craig David. In Berlin jubelten die Fans Brian Wilson, A-ha und Crosby, Stills & Nash zu, und in Rom Faith Hill, Duran Duran und Tim McGraw.

				Als Elton auf die Bühne kam, verkündete er seinem internationalen Millionenpublikum: „Ich bin unheimlich froh, heute hier zu sein, denn beim Live Aid-Konzert vor zwanzig Jahren war ich, ehrlich gesagt, ein selbstsüchtiger Junkie. Es hat mich zwar gefreut, dass ich dabei sein durfte, aber ich war nicht erwachsen und reif genug, um wirklich zu begreifen, an was für einer großartigen Sache ich damals beteiligt war. Heute bin ich seit fünfzehn Jahren clean und nüchtern, und ich glaube, ich bin auch ein bisschen erwachsener und reifer geworden, habe meine eigene Aids-Stiftung gegründet und kämpfe seitdem engagiert für aidskranke Menschen.“(27)

				Am 21. Juli 2005 starb Long John Baldry im Alter von 64 Jahren an einem Lungenleiden. Baldry war 1978 nach Vancouver gezogen, wo er mit seinem Freund Felix „Oz“ Rexach zusammenlebte. Er hatte bis zu seinem Tode als Musiker gearbeitet, sowohl im Studio als auch auf der Bühne. In diesem Jahr wurden zwei seiner berühmtesten Platten – die von Elton John und Rod Stewart produzierten Alben It Ain’t Easy und Everything Stops For Tea – erstmals auf CD veröffentlicht. Über die glückliche, betrunkene, sorglose Zeit der 1970er sagte Baldry einmal: „Rod hörte auf seine Gefühle, Elton hörte auf seine Gefühle. Und ich? Ich glaube, ich hatte damals keine Gefühle.“(28) Ohne Long John Baldry hätte es Elton John möglicherweise nie gegeben.

				Am 13. September 2005, dem 30-jährigen Jubiläum der Erstveröffentlichung, präsentierte Elton die neu gemasterte und erweiterte Version seines Albums Captain Fantastic & The Brown Dirt Cowboy. Disc 1 enthielt das Originalalbum und die Bonus Tracks „Lucy In The Sky With Diamonds“, „One Day At A Time“, „Philadelphia Freedom“ und „House Of Cards“, Disc 2 die Audiospur des desaströsen Konzerts im Wembleystadion aus dem Sommer 1975.

				In all seinen Jahren als Rockstar hatte Elton John schon fast alles gemacht, aber eine Sache fehlte auf seiner Liste: Ein Weihnachtsalbum. Statt ein konventionelles Album zu produzieren, auf dem er alle Songs sang, spielte Elton DJ und versammelte einige seiner liebsten Pop-Weihnachtslieder auf der Scheibe, die den Titel Elton Johns Christmas Party bekam. Die Einnahmen waren für seine Aids-Stiftung bestimmt. Sir Elton wählte einige interessante Schmankerl aus, unter anderem „The Man With All The Toys“ von den Beach Boys, „It Doesn’t Often Snow At Christmas“ von den Pet Shop Boys und „Christmas Island“ von Jimmy Buffett. Eltons Song „Step Into Christmas“ eröffnete das Album, und der letzte Track war ein neu aufgenommenes Duett mit Joss Stone: „Calling It Christmas“. Das Album wurde von Starbucks in Zusammenarbeit mit Hip-O-Records produziert und exklusiv in Filialen der Café-Kette verkauft.

				Am 21. Dezember 2005 wurde Elton zum ersten Rockstar, der erst eine Frau und dann einen Mann geheiratet hatte. Ab diesem Tag erkannte das britische Recht dank des neuen „Civil Partnership Act“ offiziell die eheähnliche Lebensgemeinschaft zweier gleichgeschlechtlicher Partner an. Im Beisein von Eltons Eltern, die als Trauzeugen fungierten, schlossen Elton Hercules John und David Furnish offiziell den Bund fürs Leben im Rathaus von Windsor.

				In typischer Elton-Grandezza feierte er seine Vermählung in Woodside mit einer riesigen Party für sich und seinen Bräutigam. Auf der Gästeliste standen unter anderem Lulu, Ringo Starr, Cilla Black, Donatella Versace, Hugh Grant, Michael Caine, Claudia Schiffer, Liz Hurley, Ozzy und Sharon Osbourne, David Beckham und seine Frau Victoria.

				Das Jahr 2006 begann mit einer Reihe von Red Piano-Shows in Las Vegas, die von Januar bis April andauerten. Am 25. April feierte Eltons neuestes Broadway-Stück Lestat, das er mit Bernie Taupin geschrieben hatte, Premiere. Die beiden Romane von Anne Rice, auf denen das Musical basierte, hatten sich äußerst erfolgreich verkauft und die Filmversion mit Brad Pitt und Tom Cruise war ebenfalls ein Riesenerfolg. Außerdem war dies die homoerotischste Vampirchronik, die bislang geschrieben wurde. Die Idee, das Material an den Broadway zu bringen, war brillant und passte eigentlich genau zu Elton. Trotzdem wurde das Ganze ein furchtbarer Flop.

				Die beiden Romanvorlagen Gespräch mit einem Vampir (1976) und Fürst der Finsternis (1985) von Anne Rice sind sehr fantasievoll und gehören zu den populärsten Romanen, in denen Vampire nicht nur als menschlich, sondern auch als extrem attraktiv dargestellt wurden. Und es gab keinen Zweifel, dass es einen sehr intimen sexuellen Akt darstellt, wenn der virile Lestat Louis in den Hals beißt.

				Unglücklicherweise funktionierte Lestat als Broadway-Musical überhaupt nicht. Selbst, wer die Bücher gelesen hatte, verlor in diesem konfusen Stück die Orientierung. Denn die beiden Bücher umfassen einen Zeitrahmen, der vom 18. Jahrhundert bis ins Jahr 1985 reicht, was die Verwirrung teilweise erklären könnte. Auf der Bühne wäre dies gut geplant sehr wirkungsvoll geworden, aber irgendwie wurden diese Aspekte sträflich vernachlässigt. Einige Riesenbrocken der Handlung wurden gestrichen und andere nicht sorgfältig genug eingearbeitet. Sogar in einer Vampirgeschichte braucht das Publikum aber mindestens eine Figur, mit der es mitfühlen kann. In der Filmversion sind Louis und Claudia komplex genug gezeigt, hier leider überhaupt nicht.

				Das einzig Aufregende an dieser wirren Produktion war eine Nummer aus dem zweiten Akt im Louisiana-Stil, in dem die Handlung von Frankreich nach New Orleans verlegt wurde. Bei diesem Musical entschieden sich Elton und Bernie dafür, mit ihren Songs den Plot voranzutreiben, statt entscheidende Momente der Charakterentwicklung zu konzipieren, die der Handlung als Eckpfeiler dienen. Alle Songs hatten viel zu lange Texte, und wenn man nach zwei Stunden aufstand, hatte man keinen einzigen Refrain mehr im Ohr. Wo war die große „Hello Dolly!“-Nummer geblieben? 

				Was dem Stück schließlich den Holzpflock ins Herz rammte, war der Umstand, dass es ausschließlich mit unbekannten Künstlern besetzt war. Nach der Premiere am 25. April lief das Stück nur bis zum 28. Mai 2006, bevor es abgesetzt wurde. Nicht einmal neugierige Elton John-Fans konnten dieses lieblose Blutsaugermusical vor der Versenkung retten.

				Nach der Absetzung sagte Elton: „Es war eine riesige Enttäuschung, weil dies mein erstes Musical war, das ich gemeinsam mit Bernie geschrieben hatte. Ich bin stolz auf unsere Arbeit, aber es funktionierte einfach nicht. Irgendwann werde ich die Songs auf einem Album veröffentlichen.“(29) 

				Im Mai, Juni und Juli 2006 tourte Elton durch die Welt und gab Konzerte in Russland, Deutschland, Frankreich, Irland und England. Am 2. Juli spielte er in der Londoner Royal Albert Hall für das schwule Europa beim EuroPride-Concert 2006. David Furnish kündigte ihn mit den Worten an: „Bühne frei für meinen Ehemann, Sir Elton John.“

				Im September begeisterte Elton Zuhörer in Litauen, Polen, England, den USA und Kanada. Am 19. des Monats brachte Elton sein nächstes Studioalbum heraus, das Konzeptalbum The Captain & The Kid. Es basierte auf einer Idee von Bernie Taupin. Auf dem Album Captain Fantastic & The Brown Dirt Cowboy hatten die beiden ihre gemeinsame Geschichte bis zum Jahr 1975 erzählt. Wie wäre es, wenn sie für das neue Album autobiografische Songs über all das schrieben, was in der Zwischenzeit passiert war? Theoretisch ein sehr reizvolles Konzept, dem aber leider nur moderater Erfolg beschieden war.

				Wenn Elton mit Bernie zusammenarbeitete, floss die Musik nur so aus ihnen heraus. Laut Elton „haben wir so schnell gearbeitet wie seit den 1970ern nicht mehr. Innerhalb von zwanzig Tagen war das Ding geschrieben und aufgenommen. Ohne Druck. Ohne rote Ampeln.“(30)

				Statt Songs mit eingängigen Pop-Melodien zu produzieren, schufen die beiden meist lange Erzählgedichte. Wenn man nicht auf den Text hört, nehmen einen die Songs auch nicht gefangen. Aber es lohnt sich durchaus, genauer hinzuhören, denn das Album steckt voller Witz. In „Just Like Noah’s Ark“ singt Elton über die Transvestiten-Revue The Cockettes und das berüchtigte Groupie-Duo The Plaster Casters, das Penisabdrücke von Rockstars sammelte.

				Laut Bernie Taupin dreht sich der Song „The House Fell Down“ um den unglaublichen Drogenkonsum, dem er und Elton Ende der 1970er Jahre frönten. Taupin erinnert sich: „Das schreckliche Gefühl von Paranoia, die dich zittern lässt. Du verhängst das Fenster mit Handtüchern, weil du das Sonnenlicht nicht erträgst. Oh Gott, mir läuft es kalt über den Rücken.“(31)

				The Captain & The Kid ist musikalisch ähnlich dunkel gefärbt wie Captain Fantastic & The Brown Dirt Cowboy, aber diesmal ist die Musik lange nicht so dynamisch. Es ist ein Album ohne todsichere Hits.

				In der Zeitschrift Mojo bezeichnete David Buckley das Album als „das erneute Comeback der Queen Mum des Pop“.(32) Und Christian Hoard schrieb im Rolling Stone: „The Captain & The Kid ist das dritte Album einer Reihe, die Elton Johns Karriere wieder neu belebten. Seit dem Jahr 2001 macht er etwas ganz Neues: Er setzt sich ans Klavier und schreibt Songs, die nach Elton John klingen. Und das ist mehr als genug.“(33)

				Das Album war mittelmäßig erfolgreich. Es erreichte Platz 6 in Großbritannien, Platz 18 in den USA, Platz 25 in Deutschland und Platz 37 in Australien. Zwei Singles wurden ausgekoppelt, aber nur „The Bridge“ hatte Erfolg und schaffte es wenigstens auf Platz 19 der amerikanischen Adult Contemporary-Charts.

				Da The Captain & The Kid weltweit in den Charts vertreten war, verbrachte Elton den Rest des Jahres 2006 auf Tournee und gab unter anderem Konzerte in Australien, der Schweiz, Kanada und im Caesar’s Palace von Las Vegas.

				Anfang 2007 spielte Elton weiterhin die Red Piano-Show, tourte durch Amerika und gab sogar ein Gratiskonzert an der Copacabana von Rio de Janeiro. Am 25. März feierte er seinen 60. Geburtstag auf einer Bühne, die mittlerweile sein zweites Zuhause war, im Madison Square Garden in New York. Das Galakonzert wurde gefilmt und erschien unter dem Titel Elton 60: Live In Madison Square Garden auf DVD.

				Die Bonus Disc in der Box gehört zweifellos zu den besten Live-Aufnahmen, die Elton seit Jahren veröffentlicht hat. Obwohl seine Stimme ein wenig belegt ist, singt er ungeheuer emotional, und es ist besonders berührend, ihn mit seinen langjährigen musikalischen Begleitern Nigel Olsson und Davey Johnstone an seinem 60. Geburtstag den Track „Sixty Years On“ singen zu hören.

				Zusätzlich tauchte noch ein anderes Elton John-Album in den Charts auf, und zwar seine neueste Greatest Hits-Kollektion. Elton John: Rocket Man / Number Ones enthielt zwölf Nummer-1-Hits und fünf weitere Elton-Klassiker. Der CD lag eine DVD mit fünf live mitgeschnittenen Songs aus der Red Piano- Show und fünf Musikvideos bei. In fünf Ländern war das Album ein riesiger Top 10-Hit. In Großbritannien landete es auf Platz 2, in den USA auf Platz 9 und in Australien auf Platz 10. 

				Am 7. Juli 2007 trat Elton John mit anderen Superstars beim Concert for Diana im Wembleystadion auf, das anlässlich ihres zehnten Todestages veranstaltet wurde. Er trug vier seiner Hits vor: „Your Song“, „Saturday Night’s Alright (For Fighting)“, „Tiny Dancer“ und „Are You Ready For Love“. Neben ihm traten an diesem Abend noch Rod Stewart, Lily Allen, Duran Duran, Nellie Furtado, Joss Stone und Bryan Ferry auf.

				Den Rest des Jahres nahm Elton John internationale Verpflichtungen an so exotischen Orten wie Kiew, Malmö, Baden-Baden, Odense, Madrid, Moskau, Glasgow, Paris, Riga und Sioux Falls in South Dakota wahr. Am 13. Dezember 2007 nahm er in Sydney an der australischen Premiere seines Hitmusicals Billy Elliot teil, das immer noch erfolgreich in London lief. Und in Kürze sollte das Stück am Broadway aufgeführt werden.

				Elton begann das Jahr 2008 mit vier Konzerten in Südafrika, in Kapstadt, Durban und Johannesburg. Es folgte ein Konzert in Abu Dhabi in den Arabischen Emiraten. Am 24. Februar sollte er in West Hollywood eine Veranstaltung moderieren, die sich Elton John & David Furnish’s 16th Annual EJAF Academy Awards Viewing Party nannte und im Pacific Design Center stattfand. Der Abend wurde abgerundet durch Auftritte von Elton und seiner Band sowie den Gaststars Mary J. Blige und Jake Shears von den Scissor Sisters.

				Am 28. Mai 2008 gab Elton zum ersten Mal ein Konzert im Bundesstaat Alaska. Mit dem Auftritt in Anchorage war er im Laufe seiner langen Karriere in 49 der 50 Bundesstaaten der USA aufgetreten. Im selben Monat spielte er auch in Hongkong, Sydney, Perth und in Pensacola, Florida.

				Fünf Tage später, am 2. Juni 2008, moderierten Elton John und die Sängerin Lily Allen die die Verleihung der Fashion Awards der Zeitschrift GQ im Londoner Royal Opera House, wo die Preisträger neben dem Schlagabtausch, den sich der 61-jährige Sir Elton mit der 23-jährigen Allen auf der Bühne lieferte, sehr blass aussahen. Allen trank während der Moderation Champagner, war bereits sichtlich betrunken und lallte während ihrer Rede. Als sie verkündete: „Jetzt kommen wir zu einem ganz besonderen Teil des Abends“, unterbrach Elton sie bissig: „Wieso? Holst du dir noch einen Drink?“ Allen, die ein bodenlanges, ladyhaftes Abendkleid trug, schoss zurück: „Leck mich, Elton! Ich bin 40 Jahre jünger als du und habe mein Leben noch vor mir.“ Elton ließ sich davon aber nicht beeindrucken und parierte: „Na und? Ich kann dich immer noch unter den Tisch koksen.“(34)

				An jenem Abend wurden einige Auszeichnungen vergeben, unter anderem an Led Zeppelin, die einen Preis für herausragende Leistungen im Musikgeschäft erhielten. In den Zeitungen, die am folgenden Tag erschienen, dominierten jedoch Elton und seine Zankerei mit Lily Allen die Schlagzeilen.

				Im Juli 2008 verkündete die Firma Ben & Jerry’s Ice Cream die Einführung einer neuen, nur kurze Zeit erhältlichen Eiscremesorte zu Ehren von Elton John, die den Namen „Goodbye Yellow Brickle Road“ trug. Es war Schokoladeneis mit Erdnussbutter-Kuchenteigstücken, Butterkrokant und weißer Schokolade. Die Sorte war nur vom 18. bis zum 25. Juli in den Ben & Jerry-Filialen erhältlich, der Erlös war für Elton Johns Aids-Stiftung bestimmt. Ein Grund für die Einführung der neuen Sorte war, dass die Firma Ben & Jerry in Vermont gegründet worden war, dem einzigen Staat der USA, in dem Elton John bislang noch nie ein Konzert gegeben hatte. Sein Auftritt im Champlain Valley Expo Center in Essex Junction, Vermont, am 21. Juli 2008 beendete diesen unerträglichen Zustand.

				Die wirklich interessante Frage war jedoch, wie viele Becher „Goodbye Yellow Brickle Road“ Elton in dieser Woche verdrückt hatte.

				Inmitten all der Aufregung wurden am 9. Juni 2008 die neu gemasterten Deluxe-Versionen der Alben Elton John und Tumbleweed Connection veröffentlicht. Beide enthielten Bonus Tracks und einige rare Aufnahmen, Demos und sogar BBC-Übertragungen seiner beliebtesten Songs.

				Am 20. Oktober 2008 war Elton zu Gast in der Today Show, um für das Musical Billy Elliot zu werben, das am 13. November am Broadway Premiere haben würde. Nachdem Matt Lauer Elton kurz interviewt hatte, trugen die drei Besetzungen der Hauptrolle eine Trio-Version des Show-Hits „Electricity“ vor.

				Laut Elton hatte der Film Billy Elliot ihn teilweise deshalb so tief beeindruckt, weil er sein eigenes Leben in Billys Geschichte wiederfand. Im Film kommt es zu einem schweren Konflikt zwischen dem jungen Billy und seinem Vater, da dieser nicht will, dass sein Sohn als Balletttänzer Karriere macht. In einem Interview mit der Zeitschrift Time Out sagte Elton: „Als Billys Vater am Ende des Films in der Loge der Oper vom Covent Garden sitzt, wo Billy sein Debüt in Matthew Bournes Schwanensee gibt, erlebt er ihn auf dem Höhepunkt seiner Karriere, für deren Erfolg er alles gegeben hat. Mein Vater hat mich nie auf dem Höhepunkt meiner Karriere erlebt. Das hat mich immer geschmerzt, deshalb traf mich die Szene ins Herz.“(35)

				Das Musical war in London und Sydney bereits sehr erfolgreich gelaufen, aber das war noch lange keine Garantie dafür, dass es auch bei dem anspruchsvollen amerikanischen Publikum und bei den strengen Broadwaykritikern ankommen würde. Elton: „In der Show geht es um harte Zeiten, und ich glaube, die Menschen können sich mit den wirtschaftlichen Nöten der Figuren auf der Bühne heute gut identifizieren, das arbeitet für uns. Das heißt aber noch lange nicht, dass die Leute sich das auch anschauen wollen.“(36)

				Als Elton am 11. November 2008 in der amerikanischen Talkshow The View zu Gast war, machte er Werbung für Billy Elliot und sprach über seine Mitarbeit an dem Stück. Die Moderatorinnen Whoopie Goldberg, Joy Behar, Sherri Shepherd und Elizabeth Hasslebeck saßen auf einem halbkreisförmigen Sofa. Als Elton sich zwischen die Frauen setzte, wirkte er verkrampft und angespannt. Während des Interviews schien er sich unwohl zu fühlen und lächelte kaum. Er erzählte den Moderatorinnen, dass ihn der Film Billy Elliot sehr berührt habe, und dass er besonders beeindruckt davon gewesen war, wie Billys Vater schließlich die Karriere seines Sohnes unterstützte. Erneut behauptete er, dass sein eigener Vater nie ein Konzert von ihm auf dem Höhepunkt seiner Karriere gesehen habe. 

				Als der junge Schauspieler Kiril Kulish als Billy Elliot „Electricity“ sang, den Showstopper aus dem Musical, funktionierte der aus dem Kontext gerissene Song nicht richtig. Am Ende der Sendung holte Elton seine beiden Hunde Marylin und Arthur vor die Kamera. Er wirkte überhaupt nicht wie ein Rockstar, sondern wie ein pedantischer, ein bisschen schlecht gelaunter schwuler Mann mittleren Alters, der zwei Hündchen an der Leine führte.

				Am Abend des 11. November moderierte Elton An Enduring Vision, die siebte jährliche Benefizgala der Elton John Aids Foundation. Ehrengast war Gladys Knight. Die Gala brachte seiner Wohltätigkeitsorganisation zwei Millionen Dollar an Spenden ein.

				Am gleichen Abend, als die ganze Welt sich vor Freude über die Wahl von Barack Obama zum Präsidenten der Vereinigten Staaten in den Armen lag, hatte sich das schwule Amerika noch nicht vom Schock darüber erholt, dass die umstrittene „Proposition 8“, eine Verfassungsänderung, die gleichgeschlechtliche Ehen in Kalifornien verbot, durchgesetzt worden war. In Arizona und Florida waren ähnliche Gesetze erlassen worden.

				Elton hatte seine ganz eigene Meinung dazu, die er am Abend der Benefizgala einem Reporter von USA Today verkündete: „Das Problem mit Proposition 8 ist, dass es um die traditionelle Ehe ging, und dass das Wort ‚Ehe‘ einige Leute abgeschreckt hat. Ich will nicht verheiratet sein. Mir reicht meine eheähnliche Lebensgemeinschaft vollkommen. Wenn Homosexuelle heiraten oder eine lebenslange Partnerschaft eingehen wollen, reicht das doch. Damit sind wir rechtlich gleichgestellt. Heterosexuelle Menschen heiraten, wir gehen eben eheähnliche Lebensgemeinschaften ein.“(37) Damit trat er einigen Leuten auf den Schlips.

				Nachdem Eltons Statement in USA Today abgedruckt worden war, schrieb Clark Hamlyn auf seiner Website www.gay.com erbost: „Newsflash – Sir Elton: In vielen Ländern existiert die Schwulenehe bereits. Und sie hat auch in Kalifornien existiert, wurde aber wieder abgeschafft. Es freut mich für Sie, dass Sie mit einer eheähnlichen Lebensgemeinschaft zufrieden sind. Uns reicht das aber nicht.“(38)

				Es war eine aufregende Woche für Elton John, und der Höhepunkt stand noch bevor, denn am 13. November hatte Billy Elliot am Broadway Premiere. Er hatte keine Ahnung, wie das Stück aufgenommen werden würde. An diesem Abend strömten reihenweise Stars ins Imperial Theater, unter anderem Kevin Spacey, Barbara Walters, Natasha Richardson, Billie Jean King, der Designer Valentino, Roger Waters und der New Yorker Bürgermeister Michael Bloomberg.

				„Eine Theaterpremiere entzieht sich völlig deiner Kontrolle, selbst wenn man die Proben gesehen hat und das Stück eigentlich schon kennt“, meinte Elton. „Es ist ungeheuer beängstigend.“(39) Würde das amerikanische Publikum das Stück verstehen und annehmen? Den stehenden Ovationen und dem enthusiastischen Beifall der Zuschauer an jenem Abend nach zu urteilen, war die Antwort eindeutig: „Ja!“

				Als die Show zu Ende ging, wurden die Schauspieler mit frenetischem Beifall gefeiert. Auch Elton kam auf die Bühne und verbeugte sich. Er trug ein Tutu. Dr. Stephen Tay, der sich die Premiere angesehen hatte, erinnert sich amüsiert: „Ich habe Elton an jenem Abend im Tutu gesehen, und ich muss sagen, er hat deutlich schönere Beine als Tim Curry in der Rocky Horror Picture Show!“(40)

				Die amerikanischen Kritiker waren größtenteils begeistert von Billy Elliot. Roger Friedman von Fox News Online schrieb: „Auch wer seit fast vierzig Jahren Elton John-Fan ist, wird von diesem gigantischen Broadway-Hit absolut überwältigt werden. Billy Elliot, das schon seit drei Jahren erfolgreich im Londoner West End läuft, auf dem Film von Stephen Daldry basiert und auch als Bühnenfassung unter seiner Regie steht, feierte gestern Abend in New York Premiere, und es gab Erstaunliches zu sehen: Stehende Ovationen mitten im Stück.“(41)

				Ben Brantley von der New York Times sagte: „Die Show ist hart und lässt einen nicht mehr los. Das Stück ist sowohl eine kunstvolle Bestandaufnahme als auch eine freche Ausbeutung der fundamentalsten und ewiggültigen Anziehungspunkte des Musicalgenres.“(42)

				Charles McNulty, der Theaterkritiker der Los Angeles Times, hasste es hingegen. In seiner Kritik mit dem Titel „BILLY ELLIOT WIRD AM BROADWAY GESCHÄNDET“ schrieb er: „Es liegt nur ein schmaler Grat zwischen einem Mega-Hit und einer Mega-Mittelmäßigkeit.“(43) Es stand jedoch außer Frage, dass Elton John mit Billy Elliot ein weiterer Broadway-Hit gelungen war.

				Ende 2008 ging Elton John mit der Red Piano Show auf Tour. Im November und Dezember gastierte er in Berlin, Birmingham, München, Hamburg, Köln, Helsinki, Stockholm, Oslo, Manchester, Liverpool, London und Paris. 

				Am 1. Dezember 2008 verkündete der New Musical Express, dass Elton John sein nächstes Album mit einem neuen Produzenten aufnehmen würde, und zwar mit Mark Ronson. Dieser war unlängst durch seine Arbeit an dem mit einem Grammy ausgezeichneten, millionenfach verkauften Album Back To Black von Amy Winehouse berühmt geworden. Das Album hatte aus Winehouse einen Shooting­star gemacht, und der knackige Retro-Motown-Sound der Musik, besonders bei „Rehab“ und „You Know I’m No Good“, hatte die Kritiker begeistert. Dies klingt nach der richtigen Entscheidung zur richtigen Zeit für Elton. Der Sound seiner Alben könnte durchaus wieder etwas Flair und Aufregung vertragen. 

				Am 4. Dezember 2008 wurde Eltons Partner David Furnish bei der Divine Design Benefizgala des Project Angel Food, einer Organisation, die Essen an Aids-Kranke verteilt, mit einem Man of Style Award geehrt. Nach eigenen Angaben trägt Furnish als Talisman ein Medaillon bei sich, in dem sich eine Locke des Haares von Elton John befindet. „Ich trage ein kleines Medaillon um den Hals. Darin sind ein Löckchen von Eltons Babyhaar und ein Babyfoto von ihm“, sagt er. „Ich trage es zu besonderen Gelegenheiten, zum Beispiel bei meinem Aufstieg auf den Kilimandscharo oder wenn ich in ein Flugzeug steige. Ich habe das Gefühl, dass dieser Talisman mich beschützt, als sei ein Stück von ihm immer bei mir.“(44)

				Silvester 2008 gastierte Elton mit seiner Red Piano Show in der Londoner O2-Arena. Er trug eine schwarze Anzugjacke, die mit Noten bestickt war, eine blonde Zottelperücke und feierte mit 17.000 zahlenden Gästen den Jahreswechsel. Ein Teil des Konzertes wurde auch in Amerika übertragen.

				Elton John hat in den vergangenen Jahren eine sehr wechselhafte Beziehung zu seinem geliebten FC Watford geführt, die sich von Woche zu Woche ändert. Er wurde zum Ehrenpräsidenten des Fußballvereins ernannt, stritt sich 2008 aber mit dem ehemaligen Vereinsvorsitzenden Graham Simpson und legte daraufhin seinen Posten nieder. Elton behauptet zwar, Fußball sei die Liebe seines Lebens, aber seine Beziehung zu Watford scheint sich je nach Wetterlage zu ändern. Angeblich gehört er seit 2009 wieder dem Vorstand des Clubs an.

				Am 6. Januar 2009 wurde Elton Johns neuester Zeichentrickfilm Gnomeo & Juliet, der lose auf Shakespeares Romeo und Julia basiert, offiziell angekündigt. Es ist der erste abendfüllende Zeichentrickfilm, an dem er seit dem Jahr 2000 arbeitet, und der erste, an dem auch Bernie Taupin mitwirken wird. Elton produziert den Film gemeinsam mit seinem Partner David Furnish, Baker Bloodworth und Steve Hamilton Shaw. Gnomeo & Juliet, eine Koproduktion der Animationsschmiede Starz Animation aus Toronto und von Miramax, soll 2011 uraufgeführt werden. 

				Elton begann das Jahr 2009 mit Konzerten in Kolumbien und Mexiko. Im Februar folgten weitere Red Piano-Shows in Las Vegas. Im gleichen Monat belebte Elton mit seinem alten Kumpel Billy Joel das Face to Face-Konzept neu, Konzerte sind bis ins Jahr 2010 geplant.

				Als Elton seine Karriere in den 1960er und 1970er Jahren begann, hatte er sich nichts sehnlicher als Ruhm gewünscht. Er gelangte zu Ruhm, und dieser zerstörte ihn beinahe. Die Tatsache, dass er übergewichtig war, im klassischen Sinn nicht gut aussah und seine Haare verlor, nagten an seinem Selbstbewusstsein. Er war schwul und musste so tun, als sei er heterosexuell. Um seinen Schmerz zu überdecken, nahm er riesige Mengen Alkohol zu sich und versuchte sogar, sich umzubringen. Doch er hat all dies durchgestanden und ist stärker und selbstbewusster daraus hervorgegangen.

				Obwohl Elton sich vielen Dämonen gestellt hat, blieben einige Konflikte in seinem Leben jedoch ungelöst. Einer hatte mit seinem leiblichen Vater Stanley Dwight zu tun. In seinen Billy Elliot-Interviews behauptete Elton John, sein Vater habe ihn nie auf dem Höhepunkt seiner Karriere erlebt. Das ist so nicht ganz richtig. Stanley, Edna und ihre vier Söhne saßen bei Eltons Konzert in Liverpool in der ersten Reihe, und zwar 1973, als Elton bereits ein großer Star war. Er ging sogar einmal mit John Reid zum Abendessen zu seinem Vater. Was war danach passiert? Was ist der Grund für das Zerwürfnis zwischen Vater und Sohn? Das weiß nur Elton allein. 

				Laut Eltons Stiefmutter Edna liegt die Schuld bei ihm. Elton weigerte sich sowohl, seinen sterbenden Vater zu besuchen, als auch, zur Beerdigung zu gehen. 2005 spürte die Zeitschrift Blender Eltons Halbbruder Geoff Dwight auf. Geoff, der zwanzig Jahre jünger ist als Elton, verlor nach eigenen Angaben allen Respekt vor dem ehemaligen Reggie Dwight, als der Superstar der Beerdigung seines Vaters fernblieb: „Im Endeffekt ging es wahrscheinlich um Geld. Elton war besessen davon, aber meinen Dad hat sein Reichtum nie beeindruckt.“(45)

				Elton schaffte es, die Beerdigungen seiner Freunde zu besuchen, ja sogar vor Millionen Zuhörern bei Beerdigungen zu singen. Die Gedenkfeier seines eigenen Vaters bedeutete ihm hingegen nichts. Das ist tatsächlich sehr merkwürdig.

				Unbestritten ist sein enormes Talent, das sich immer wieder aufs Neue zeigt. Wer hätte gedacht, dass die Leute drei Jahrzehnte, nachdem Goodbye Yellow Brick Road Platz 1 der Charts gestürmt hat, immer noch auf das nächste Elton John-Album warten würden, ganz zu schweigen vom nächsten Elton John-Broadwaystück oder vom nächsten Elton John-Spielfilm? 

				Elton John und Bernie Taupin sind bereits das langlebigste und erfolgreichste Liedermacherteam in der Geschichte der Popmusik. Und sie arbeiten immer noch zusammen an einem Berg von Projekten. Auch für Jefferson Starship („We Built This City“) und Heart („These Dreams“) konnte Taupin Nummer-1-Hits schreiben, in Verbindung gebracht wird er aber trotzdem für alle Zeiten mit Elton John.

				DER Song der beiden ist „We All Fall In Love Sometime“. Sir Elton: „Von allen Songs, die wir je geschrieben haben, fasst dieser unsere Beziehung am besten zusammen. Wir lieben uns und sind doch so weit auseinander, aber ich kann mir ein Leben ohne ihn nicht vorstellen. Und dabei sehe ich ihn so gut wie nie. Erstaunlich.“(46) 

				Als Teenager verbrachte Elton zahllose Stunden in seinem Zimmer mit dem Hören der Platten der Supremes, der Four Tops und von Dusty Springfield. Und eben diese Stars sollten ihn später nach und nach bewundern lernen. Duke Fakir von den Four Tops: „Elton ist eines der großartigsten Talente da draußen, was sein Klavierspiel, seine Kompositionen und seine Vortragsweise betrifft. Seine Art zu singen ist total einzigartig und ich liebe seine Stimme. Er ist ein sehr, sehr begabter Mensch. Er hat alles, was man als Star braucht, und ganz offensichtlich liebt er seinen Beruf. Er ist immer noch da und versteht es, Vollgas zu geben.“(47)

				Auch alte Freunde hat Elton nicht vergessen, darunter Sarah Dash von LaBelle. Wenn man ihr Glauben schenken darf, ist Elton immer noch derselbe Reggie Dwight, der bei der Gründung von Patti LaBelle & The Bluebelles ihr Pianist war: „Wann immer ich ihn getroffen habe, war er einfach sehr gut gelaunt und hatte immer etwas Nettes zu sagen. Dass er ein Fürsprecher der Aids Foundation ist, überrascht mich kein bisschen.“(48)

				Auf der anderen Seite gibt es Menschen, zu denen er den Kontakt verloren hat. Duncan Faure von den Bay City Rollers hat seit Jahren nichts mehr von ihm gehört und musste herausfinden, dass es heutzutage schwieriger als je zuvor ist, Elton zu erreichen: „Er hat die Schnauze voll davon, dass jeder irgendetwas von ihm will.“(49)

				Angela Bowie, die Elton John zuletzt in den 1980er Jahren persönlich getroffen hat, lobt ihn für das, was er in seinem Leben erreicht hat, und dafür, wie er seine Berühmtheit einsetzte, um positive Veränderungen in der Gesellschaft zu erzeugen: „Wer hätte gedacht, dass Elton John, seit vier Jahrzehnten ein internationaler Popstar, der mit abscheulichen Kostümen und wilden modischen Spektakeln aufwartete, einer Prinzessin der Neuzeit den Hof machen und ihr Troubadour werden würde: Lady Diana? Wer hätte gedacht, dass ein so wunderbarer, mutiger und erfindungsreicher Keyboarder eines Tages von der mächtigsten Frau der Welt, Queen Elizabeth von England, zum Ritter geschlagen und geadelt würde? Elton John ist ein Oscar Wilde der Neuzeit. Wenn er auch nicht die Demütigung und den Horror eines viktorianischen Gefängnisses erleiden musste, so überlebte er doch das Touren, die Drogenkultur, die kriecherischen Speichellecker, die Gangster des Musikgeschäfts und all die guten Menschen, die lediglich wollten, dass er sich zu Tode arbeitete. Elton John hat sich zu einem starken und äußerst zielstrebigen Vorbild für viele junge Menschen gemausert.“(50)

				Der Respekt seiner Rockstarkollegen ist ihm sicher. Bono von der Rockgruppe U2: „Elton ist der Louis XIV des Pop. Er ist mein Sonnenkönig der Popmusik, und er beansprucht die gesamte Straße für sich allein. Ich kann singen, soviel ich will, Elton steht immer mitten auf der Straße und niemand kann ihn überholen.“(51)

				Tim Rice lobt ihn so: „Elton ist wahrhaftig einer der großartigsten Musiker des 20. Jahrhunderts und seine wundervolle Stimme ist genauso ein wichtiger Bestandteil seines Erfolges wie seine unvergleichlichen Songs. Ich fühle mich geehrt, dass ich mit Elton arbeiten und somit ein kleiner Teil dieser Legende werden durfte.“(52)

				So viel Bewunderung Elton auch für sein musikalisches Talent bekommen hat, mindestens genauso viel Presse bekam er für seine Klamotten. Ob es nun ein limonengrünes Sakko, ein Minni Maus-Kostüm oder etwas so wahnsinnig Grelles ist, das aussieht, als hätte er es aus Josephine Bakers Garderobe stibitzt – Sir Elton macht mit seinen modischen Ansagen Schlagzeilen, wo immer er auftaucht. David Furnish meint dazu: „Er bittet mich, ihm beim Anziehen zu helfen und die zueinander passenden Krawatten und Hemden herauszusuchen, aber er hat sein ganz eigenes Stilempfinden, das viel quirliger ist als meines. Er kann sich das herausnehmen, weil er diese überlebensgroße Persönlichkeit besitzt. Ich kenne keinen anderen Mann, der Eltons Farben ungestraft tragen könnte.“(53)

				Elton John und David Furnish stolzieren unbestreitbar herum wie männliche Pfauen. Sie haben große Freude daran, sich kostspielig und ausgefallen zu kleiden. Furnish: „Da gab es diese schicke Kostümparty im Londoner Ritz. Ich trug ein weißes, mit Gold besticktes Lederjackett und barock bedruckte Jeans, Elton einen seltsam bedruckten Anzug und eine Hose. Und irgendjemand hatte ihm eine Tasche von Louis Vuitton mit Graffiti von Stephen Sprouse gegeben. Es war reine Angabe. Dieses Bild wurde zigmal in Illustrierten gedruckt, und wir sagen immer: ‚Aber es war doch eine Kostümparty!‘“(54) Bleiben wir bei der Wahrheit: Jeder Tag mit Elton ist eine Kostümparty.

				Jimmy Greenspoon jedoch besteht darauf, dass es bei Elton nur um die Musik geht: „Es ist völlig egal, ob er Straßenklamotten trägt oder im Donald Duck-Outfit posiert. Allein die Musik macht aus Elton John einen Star.“(55)

				Im Privatleben sind Elton und David Furnish nahezu unzertrennlich, und Elton bleibt seiner Mutter und seinem Stiefvater sehr ­verbunden. Auf seinen Reisen durch die ganze Welt sind seine Haustiere immer an seiner Seite. Mit der Zeit hat er so viele Hunde gehabt und überlebt, dass er einen eigenen Hundefriedhof besitzt. „Dort gibt es so viele kleine Grabsteine mit Namen wie Bruce und Bryan, dass man meinen könnte, hier lägen alte Liebschaften, die ich abgeknallt habe.“(56)

				Elton liebt es, immer so ausgefallen wie nur irgend möglich zu sein. Er macht deutliche und hochtrabende Aussagen und teilt seine Gedanken mit, wann immer ihm danach ist – und man hört ihm zu. Zudem liebt er es, seine Mitteilungen mit Schimpfwörtern aufzupeppen. Bei Gelegenheit geht er so weit, sich selbst als „dumme Tucke“ zu bezeichnen. Sir Elton besteht fröhlich darauf: „Tucke ist wahrscheinlich mein Lieblingswort. Der beste Begriff, den die englische Sprache besitzt!“(57) 

				In seiner Jugend war Elton eine neurotische Arbeitsmaschine. Er war noch nicht einmal 25 Jahre alt, als er bereits eine gewaltige hitproduzierende Musiklegende war. Auf das Blitzlicht und den prüfenden Blick der Öffentlichkeit, die mit seinem Geschäft einhergehen, war er jedoch nicht vorbereitet. Elton erinnert sich: „Auf der einen Seite hatte ich diesen ungeheuren Erfolg, auf der anderen Seite ein sehr unsicheres Privatleben. Um ehrlich zu sein, habe ich erst in nüchternem Zustand den Privatmenschen in mir entdeckt – und da war ich bereits 43.“(58) 

				Letztlich kann man sagen, dass Elton durchaus ein faszinierendes Leben geführt hat. Er hat seine Chancen genutzt, viele Fehler begangen und unbeschadet überlebt. Bedenkt man einige der Krankheiten, denen andere schwule Rockstars zum Opfer fielen, kann man mit Fug und Recht behaupten, dass Sir Elton sehr viel Glück gehabt hat. Trotz seines Lebens am Limit blieb ihm ein früher Tod, wie er Freddie Mercury ereilt hat, erspart. Anders als George Michael wurde er nicht für seine sexuellen Tändeleien verhaftet. Nachdem seine Karriere mit einem ohrenbetäubenden Knall begonnen hatte, hätte Elton in Vergessenheit geraten und nur gelegentlich wegen des ein oder anderen neuen Skandals wieder auftauchen können – wie es bei Boy George der Fall war. 

				Eltons Vorteile sind seine Selbstwahrnehmung, sein in großen Mengen vorhandenes Ego und ein professioneller Respekt vor der eigenen Person. Das Leben am Limit, ohne dabei die Grenzen je wirklich zu überschreiten, bereitet ihm große Freude.

				Der Gedanke an einen Rückzug aus dem Showbusiness ist ihm ein Gräuel. „Sie können nicht ernsthaft in Erwägung ziehen, mich aufs Altenteil zu schieben. Niemand kann die Rolling Stones oder Pink Floyd oder Eric Clapton in Rente schicken. Ich liebe es, junge Künstler bei ihrem Aufstieg zu beobachten, aber wie kann irgendjemand es wagen, zu behaupten, die Stones wären alt und langweilig oder Joni Mitchell sei unfähig, neue Songs zu schreiben, weil sie über 50 ist? Das ist Käse“, meint er trotzig.(59)

				Er hat einen Oscar und einen Grammy gewonnen und wurde von seiner eigenen Königin zum Ritter geschlagen. Allein das Album Elton John’s Greatest Hits hat sich 24 Millionen Mal weltweit verkauft. Und seine gewaltige Karriere ist noch längst nicht zu Ende.

				Die hat er mal so zusammengefasst: „Brille … Homosexualität … der FC Watford … Wutanfälle … Blumen. Aber die Musik war bekanntlich ziemlich genial.“(60)

				Und was denkt er über sich selbst? „Ich bin die berühmteste Schwuchtel der Welt!“(61) 

				Ist Elton John ein musikalisches Genie? Definitiv. Dürfen wir auf weitere musikalische Glanzlichter von Elton hoffen? Wie die Jahre gezeigt haben, ist er nicht der Typ, der faul herumsitzt. Ist Elton ein „verrücktes Genie“? Absolut! Aber eben nichtsdestotrotz ein Genie. Ein derbes, schöpferisches Original. Was ihn funktionieren lässt, ist der unstillbare Durst, Musik zu kreieren. Er ist ein brillanter Komponist und ein Original des Rock’n’Roll. Außerdem ist er ein verwöhntes Kind, eine Diva und ein unglaublich intuitiver Künstler. Mag er auch vor Tausenden von Leuten auftreten und verkünden, „The Bitch is back“, so lautet doch die Wahrheit: Sie war nie weg. Denn zweifellos heißt der extravaganteste, außergewöhnlichste und zickigste Rockstar unseres Planeten auch weiterhin: Sir Elton John.
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						Beim 50. Geburtstag des Sängers sorgten Elton und David Furnish im wahrsten Sinn des Wortes für eine überlebensgroße Feier: Die beiden mussten in einem LKW zur Party gefahren werden, da Eltons Perücke nicht in ein normales Auto passte.
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						Im Laufe der Zeit wurden die Kostüme und Perücken immer wilder und ausgefallener – als ob Elton vor nichts zurückschreckte, um Aufmerksamkeit zu erringen.

						(Retna Photos/Adrian Boot)
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				Uwe Anton

				Wer fürchtet sich vor Stephen King?

				Broschur, 304 Seiten

				ISBN 978-3-85445-318-5

				Dieses Buch ist auch ein kompetenter Werkführer, der den Zugang zu den bedeutendsten Romanen und Kurzgeschichten des Autors eröffnet. Im Wechsel mit biografischen Kapiteln gibt der Autor kurze Inhaltsanrisse, die Lust auf die Lektüre machen. Bei den biografischen Kapiteln wird besonderer Wert auf Anekdoten und gut recherchierte Hintergrundfakten gelegt. »Meine Bücher sind das literarische Äquivalent eines Big Mac mit einer großen Portion Pommes«, hat Stephen King einmal selbstironisch über sein Werk gesagt. Stephen King zählt zu den bekanntesten und meistverkauften Autoren der Welt: Weit über 50 Bücher hat er veröffentlicht, fast 40 abendfüllende Spielfilme entstanden nach seinen Romanen oder Drehbüchern. Aber wer verbirgt sich eigentlich hinter diesem literarischen Phänomen? Woher kommt Stephen King, wie hat er diesen unglaublichen Erfolg erreichen können
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				Der Thriller um Michael Jackson

				Familie, Fans und Verfolgungsjagden

				Broschur, 256 Seiten

				ISBN 978-3-85445-321-5

				Am 25. Juni 2009 ging eine Nachricht um die Welt, die überall Fassungslosigkeit und Trauer hervorrief: Michael Jackson, der King of Pop, ist tot! Nur wenige Tage vor dem Start einer Konzertserie in London, für die bereits 750.000 Karten für insgesamt 50 Konzerte verkauft waren. Eine Erfolgsgeschichte voller Super­lative ging ebenso unerwartet wie tragisch zu Ende. Die Fans trauerten weltweit. Aber die Zeit nach seinem plötzlichen Tod wurde überschattet von Mordanschuldigungen und vielen anderen Skandalthemen. Ein echter »Thriller« für Fans und Medien weltweit.
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				Ian Christe

				Höllen-Lärm

				Die komplette, schonungslose, einzigartige Geschichte des Heavy Metal

				Hardcover, 420 Seiten

				ISBN 978-3-85445-241-6

				

				Ian Christe führte mehr als einhundert Interviews mit den Musikern von Black Sabbath, Metallica, Judas Priest, Twisted Sister, Slipknot, Kiss, Megadeth und all den anderen Major Players der Szene. Daraus entstand ein Werk, dessen Ausführlichkeit und Szenekenntnis kaum zu übertreffen sein dürfte. Selbst unübersehbar Fan des Höllenlärms, über den er schreibt, liefert Ian Christe dennoch die objektive Analyse einer Musikszene, die von den Medien ebenso wie von der etablierten Musikkritik nach wie vor gern ignoriert wird.
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				R.U. Sirius

				Stoned! Rockstars auf Drogen

				Broschur, 272 Seiten

				ISBN 978-3-85445-308-6

				

				Drogen und Musik, Musik und Drogen – eine enge Verwandtschaft, die von den Anfängen des Jazz bis heute reicht. Wilde Spekulationen, haarsträubende Geschichten von Exzessen, Abstürzen, kreativen Höchstleistungen und moralischem Verfall standen schon immer im Interesse der Öffentlichkeit. Marihuana, LSD, Heroin, Crack, Ecstasy, Speed, Alkohol ... das sind die Stoffe, aus denen die Träume und Albträume der Musikszene gewebt sind. R. U. Sirius beschäftigt sich schon seit Jahren mit den vielfältigen Aspekten der Popkultur. Er bietet sorgsam recherchierte Fakten in einem flüssigen Schreibstil und erzählt humorvolle Anekdoten ohne dabei eine wohl dosierte Ernsthaftigkeit vermissen zu lassen. Neben einzelnen Kapiteln zu u.a. den Beatles, Rockstars und LSD, Rockstars gegen Drogen oder Rockstars auf Kokain präsentiert Sirius seine berühmtberüchtigten Rankings.
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				50 Cent

				50 Cent

				Dealer, Rapper, Millionär. Die Autobiografie

				Hardcover, 264 Seiten

				ISBN 978-3-85445-266-9

				

				50 Cent ist als Rapper weltweit ein Idol. Als Buchautor zeigt er bemerkenswerte Talente: Denn er sprengt den üblichen Rahmen der Musikerautobiographie, weil er authentische Einblicke in eine amerikanische Realität liefert – in die HipHop-Kultur und ihre Verwurzelung auf den Straßen der Ghettos. In der Regel bekommt das Publikum von dieser Realität per MTV nur ein Zerrbild vermittelt.
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				Charles R. Cross

				Kurt Cobain intim

				Hardcover, 160 Seiten

				mit Audio-CD, zahlreiche interaktive Memorabilia

				durchgehend farbig bebildert

				ISBN 978-3-85445-293-5

				

				Die erste autorisierte und illustrierte Biografie von Kurt Cobain ist eine wahre Schatztruhe, randvoll mit bislang unveröffentlichten Dokumenten, privaten Fotografien und Erinnerungen. 15 interaktive Memorabilien wie zB: Noch nie zuvor gezeigte Artefakte und Bilder aus dem Privatarchiv der Familie; handschriftliche Notizen und Zeichnungen von Kurt Cobain; Faksimiles längst vergessener Zeitschriftenseiten; randvoll mit bislang unveröffentlichten Dokumenten; großformatige Abbildungen seiner vielen mit Graffiti verzierten Gitarren; Audio-CD mit bisher unveröffentlichtem Spoken-Word-Material und Gesprächen mit Kurt Cobain
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				Dave Thompson

				Schattenwelt.

				Helden und Legenden des Gothic Rock

				Broschur, 424 Seiten mit zahlreichen Fotos

				ISBN 978-3-85445-236-2

				

				Die romantische Todessehnsucht des Gothic wurde von der Rockpresse gern belächelt, und der Humor hinter den Vampiroutfits gern übersehen. Dieses Buch räumt mit den Vorurteilen gegenüber diesem Genre auf: Statt um Satanisten, Friedhöfe und endlose Traurigkeit geht es Dave Thompson um die musikalischen Wurzeln, von Bertolt Brecht und Leonard Cohen bis Iggy Pop, um lustige Horrorfilme und wahrlich schwarzen Humor – und um den Einfluss eines Sounds, dem die Musikszene nicht nur Marilyn Manson, sondern letztlich auch Guns N Roses verdankt. Thompson zapfte die wichtigsten schwarzen Quellen an und holte sich die Informationen aus erster Hand von Bauhaus, The Cure, The Mission oder New Order. Schattenwelt bildet eine wichtige Grundlage zum Verständnis der großen deutschen Gothic-Szene, die sich noch heute auf den Sound und das Image der Düsterrocker aus England beruft.
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				Marilyn Manson/Neil Strauss

				Marilyn Manson – The Long Hard Road Out Of Hell

				Hardcove, 364 Seiten 

				mit 16 Seiten Farbfotos

				ISBN 978-3-85445-182-2

				

				Marilyn Manson erzählt seine Metamorphose vom gottesfürchtigen Schuljungen zu einem der meistgefürchteten und umstrittensten Idole der Popwelt. Ein Großvater, der Frauenkleidung trägt; ein Nachbar, der in sexuellen Mißbrauch verstrickt ist; ein Gesund­beter, der seinen Klienten eine Gehirnwäsche verpaßt; ein Lehrer, der in Rocksongs nach satanischen Botschaften sucht – das sind nur einige der vielen merkwürdigen Charaktere, die Mansons bizarre Kindheit prägten. Sein Lebensweg ist eine wilde Reise, die aus dem Backstage-Raum in die Gefängniszelle, aus dem Tonstudio zur Notaufnahme und aus den Abgründen der Verzweiflung an die Spitze der Hitparaden führt. Mansons Autobiographie ist ein Kultbuch allererster Güte, liebevoll ausgestattet mit vielen bislang unveröffentlichten Fotos, Illustrationen und philosophischen Lesefrüchten.
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