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MARK BEGO

ARETHA
FRANKLIN

Queen of Soul


EINLEITUNG
GOTT SCHÜTZE
DIE KÖNIGIN!


Man könnte sagen, dass ich an dem Buch, das Sie gerade in Händen halten, 40 Jahre lang gearbeitet habe. Das erste Mal schrieb ich über Aretha, als ich an der Central Michigan University Journalismus studierte. Ich verfasste Plattenrezensionen für die Studentenzeitschrift und listete Arethas Album Young, Gifted and Black unter meinen »zehn Lieblingsplatten des Jahres 1972« auf. Damals ahnte ich natürlich noch nicht, dass ich mich auch die nächsten vier Jahrzehnte mit ihrem Leben und ihrer Musik beschäftigen würde.

Bei einem Interview, das ich 1985 mit Aretha in ihrem Haus in Detroit führte, wurde die Idee für dieses Buch geboren. Die erste Ausgabe erschien unter dem Titel Aretha Franklin: The Queen of Soul 1989 bei St. Martin’s Press und war die allererste vollständige Aretha-Biografie auf dem Markt.

Ende der 1990er-Jahre fielen die Rechte an mich zurück. Ich aktualisierte das Buch und fügte den ursprünglich neun Kapiteln ein weiteres hinzu. Im Wesentlichen blieb der Original-Text von 1989 dabei bestehen. Diese zweite Version erschien 2001 bei Da Capo Press.

Ende 2010 war Aretha aufgrund einer mysteriösen Krankheit wieder verstärkt in den Schlagzeilen und so beschloss ich, das Buch abermals auf den neuesten Stand zu bringen, ohne den alten Kern grundlegend zu verändern. In zwei neuen Kapiteln ist nun zu lesen, wie es Aretha im zweiten Millenium bisher ergangen ist, inklusive Schilderungen ihrer neuesten Aufnahmen und spektakulärer Auftritte sowie Gerüchten um ihre Krankheiten und dramatischen Gewichtsschwankungen.

 

Mark Bego, 2011




PROLOG
DETROIT 1989


Aretha Franklin gibt nur selten Interviews und wenn, so weigert sie sich, über ihr Privatleben zu sprechen. Im Sommer 1985 bot sich mir die einzigartige Gelegenheit, sie für eine Radiosendung mehrere Stunden in ihrem Haus im Detroiter Vorort Bloomfield Hills zu interviewen. Zuerst war sie etwas schüchtern, doch allmählich taute sie auf und entpuppte sich als herzlich und kommunikativ.

Ich stoppte das Aufnahmegerät mehrmals, damit sie sich eine Zigarette anzünden und einfach frei von der Leber weg plaudern konnte. Sie war charmant und machte einen sehr bodenständigen Eindruck. Da ich selbst in Detroit aufgewachsen bin, war Aretha mir seit drei Jahrzehnten als lokale Legende sehr präsent. Im Laufe des Interviews stellte ich erleichtert fest, dass sie keine Primadonna ist. Sie wurde zunehmend offener, als sie merkte, dass ich mein Interview eher wie eine freundliche Unterhaltung führe.

Während einer der Aufnahmepausen erklärte ich ihr, dass ich bereits mehrere Biografien berühmter Persönlichkeiten geschrieben hätte und es mein Traum sei, sie eines Tages dabei zu unterstützen, ihre Autobiografie zu verfassen. »Daran bin ich nicht interessiert«, erwiderte sie. »Ich möchte kein Buch schreiben.« Ich war zwar enttäuscht, aber immerhin froh, dass ich gefragt hatte.

Das Interview verlief recht glatt. Wie gewünscht, hielt ich mich von diversen Tabuthemen fern; vor allem den kürzlich erfolgten Tod ihres Vaters erwähnte ich mit keinem Wort. Dadurch fühlte sie sich offensichtlich wohl genug, um über sich selbst lachen und über ihre Flugangst und ihren Französischunterricht reden zu können. »Moi?«, sagte sie des Öfteren lachend. Als das Interview vorbei war, zeigte sie mir noch ihren Garten, ihren Swimmingpool und ihr Gemüsebeet. An diesem Nachmittag lernte ich eine charmante, witzige Vorstadtlady kennen, die auf ihr Haus und ihren Garten stolz war. Fast konnte man vergessen, dass man es mit einem internationalen Superstar zu tun hatte.

Im Laufe meiner Karriere wurde ich mehrfach gefragt, welches Buch ich am liebsten schreiben würde. An diesem Nachmittag fand ich darauf eine Antwort. Ich begann offiziell mit der Arbeit an diesem Buch – dem herausforderndsten und lohnenswertesten, das ich je verfasst habe. Es war zuvor noch kein Buch über Aretha Franklin erschienen. Ich schickte mich also an, eine Biografie zu schreiben, die auch ohne ihre vollständige Kooperation so umfassend und wahrhaftig wie möglich werden sollte. Einige Informationen, auf die ich dabei stieß, waren schockierend.

Im Laufe meiner Recherche hatte ich das Glück, nicht nur Aretha, sondern auch einige der wichtigsten Menschen in ihrem Leben interviewen zu dürfen, denen ich gar nicht genug danken kann, darunter auch die Musikproduzenten Clyde Otis, Jerry Wexler sowie der Präsident von Arista Records, Clive Davis. Clyde Otis schrieb und produzierte mehrere von Arethas besten Songs in ihrer Zeit bei Columbia Records in den 1960er-Jahren. In den späten 60ern und frühen 70ern produzierte Jerry Wexler mit ihr einen Hit nach dem anderen. Und Clive Davis ist verantwortlich für Arethas unglaubliches Comeback in den 1980ern.

Jerry Wexler hat einmal gesagt, dass in Aretha immer eine gewisse Traurigkeit steckt. Als ich ihn bat, diese Aussage näher zu erläutern, antwortete er: »Es ist weder Laune noch Temperament, es ist einfach Traurigkeit.« Ich versuchte, die Ursache dieser Traurigkeit zu ergründen.

Als ich glaubte, im Hinblick auf mehrere Aspekte ihres Privatlebens in eine Sackgasse geraten zu sein, öffneten sich plötzlich unerwartet einige Türen. So beschloss Ted White, Arethas erster Ehemann, nach 20 Jahren sein Schweigen zu brechen und mit mir zu reden. Zuerst war er sehr zurückhaltend, doch schließlich entspann sich ein Dialog, der mir Einblick in sein Leben mit Aretha – als ihr Ehemann und Manager – gewährte. Dafür gebührt ihm mein Dank.

Jede Geschichte hat mindestens zwei Seiten und die Informationen in diesem Buch bilden da keine Ausnahme. Mir wurde mehrfach Widersprüchliches berichtet und oft habe ich dann beide Positionen dargelegt in dem Bestreben, so objektiv wie möglich zu sein. Da Kontroversen und Gerüchte häufig einen Kern Wahrheit enthalten, habe ich mich bemüht, Arethas Leben von verschiedenen Blickwinkeln zu beleuchten, im Bestreben, zum ersten Mal die wahre Aretha Franklin zu präsentieren.




KAPITEL EINS
QUEEN OF SOUL


Es ist ein heißer Julinachmittag des Jahres 1985, wir befinden uns in einem Vorort von Detroit. Aretha Franklin sitzt neben mir auf einer riesigen dunkelbraunen Garnitur aus Veloursleder, die sich quer durch ihr großes, modern eingerichtetes Wohnzimmer zieht. Durch die Glasschiebetüren kann ich in den von Bäumen gesäumten Garten blicken, wo eine leichte Sommerbrise die Wasseroberfläche des Swimmingpools kräuselt.

Aretha raucht eine Mentholzigarette der Marke Kool und nippt hin und wieder an ihrem Ginger Ale. Ich kann es kaum glauben, dass ich nun neben der Frau sitze, deren Stimme mich seit Langem mit Bewunderung erfüllt – und dabei zusehe, wie sie Kette raucht. Seit Jahren raucht Aretha zwei Packungen pro Tag. Sie ist dem Nikotin verfallen.

An den cremefarbenen Wänden hängen gerahmte Goldene Schallplatten und verschiedene Urkunden. Hinter uns steht ein schwarzer Flügel, auf dem sich mehrere kleine Goldtrophäen um eine eindrucksvolle Frauenbüste scharen. Die goldenen Grammophonskulpturen bilden nur eine Auswahl ihrer vielen Grammys und die Büste stellt die ägyptische Pharaonengattin Nofretete dar, Arethas historische Lieblingsfigur.

Auf einem Regal neben dem Kamin erkenne ich zwei Obelisken aus Plexiglas – American Music Awards (neben dem Grammy der höchste Musikpreis in den USA). An der gegenüberliegenden Wand des mit ebenfalls cremefarbenem Teppichboden ausgelegten Raums ist ein modernes Entertainment Center mit Stereoanlage und einem Fernseher mit Großbildschirm aufgebaut, auf dem Aretha sich ihre Lieblings-Seifenopern ansieht. Frische Blumengestecke sind kunstvoll in Vasen arrangiert und an einer der Wände hängt ein aktuelles Porträt von Aretha.

Ihre manikürten Fingernägel spielen mit der goldenen Kette an ihrem Hals, während sie sich darauf einstimmt, ihre lange und ereignisreiche Karriere im Showgeschäft Revue passieren zu lassen. Sie trägt einen elegant-legeren blauen Hosenanzug und an ihrer Hand glitzert ein großer, rechteckiger Art-Deco-Ring mit Dutzenden von Diamanten.

Aretha zieht ein letztes Mal an ihrer Zigarette und drückt sie dann in dem großem Aschenbecher aus, der vor ihr auf dem Couchtisch steht – das Zeichen, dass sie nun bereit ist, eines ihrer seltenen Interviews zu geben.

Nach 30 Jahren als Sängerin ist Aretha Franklin weltweit eine Legende. In den USA wie in Deutschland nennt man sie die »Queen of Soul«, in Italien »La Regina del Soul«, in Frankreich »Aretha Franklin La Magnifique«, doch für ihre Millionen von Fans ist sie einfach »Aretha«. Sie hat mehr Grammys gewonnen und mehr Top-Ten-Hits gehabt als jede andere weibliche Künstlerin in den Sparten Rock’n’Roll, Pop, Jazz, Soul oder Gospel und ist damit die erfolgreichste Sängerin aller Zeiten.

Schon als kleines Mädchen sang sie im Chor der Kirche ihres Vaters. »Ich liebe Gospelmusik!«, betont sie in unserem Interview. »Gospelmusik bedeutet mir alles. Sie gehört zu meinen Anfängen, da ich aus einer religiösen Familie komme.« Als sie in den späten 60er-Jahren zum Star wurde, verkörperte Aretha mit Herz und Seele den Sound der Soulmusik. Sie wurde zum Symbol eines neuen schwarzen Selbstbewusstseins in Zeiten der Bürgerrechtsbewegung, ihre Lieder drückten ungezügelte Leidenschaft und Liebesleid aus.

Aretha strahlt, besonders als sie mir ihre Erfolgsjahre bei Atlantic Records in den 1960er- und 1970er-Jahren schildert. »Jerry Wexler nahm mich bei Atlantic unter Vertrag«, erzählt sie mir an diesem Nachmittag stolz, »und natürlich verbrachte ich viele, viele wunderbare Tage im Studio mit ihm. Jerry hat so viele Hits für mich produziert, einer davon war ›Respect‹. Dann war da [Co-Produzent] Arif Mardin, den ich sehr schätze und mit dem ich so gerne arbeite. Wenn Arif und ich zusammenarbeiten, entstehen magische Momente. Dann gab es noch den Tonmeister Tommy Dowd, den ich für einen der Besten seines Fachs halte. Der Mann kann im Studio wahre Wunder vollbringen.«

Arethas Image wurde größtenteils von den Songs geprägt, mit denen sie erfolgreich war. Sie ist die kompromisslose »Erdmutter«, standfest und stark. Ihr Gesang ist schonungslos ehrlich und voller Emotionen, ihre Stimme unverkennbar rein, ungehemmt und aufwühlend. Ihr Name ruft das Bild einer Überlebenden hervor, die »Respect« verlangt, ihrem Kerl drohend zuruft, dass er sein Hirn einschalten soll (»Think«), bevor er eine andere ansieht, oder die einlädt zur Fahrt auf dem »Freeway of Love«. Durch erschütternde persönliche Tragödien hat sie aber auch die Befähigung erlangt, den Blues zu singen.

Aretha hat viel erreicht in ihrem Leben. Ihre ausdrucksstarke, fünf Oktaven umspannende Stimme hat ihr über einen Zeitraum von drei Jahrzehnten zahlreiche Nummer-eins-Hits eingebracht – von »Respect« aus dem Jahr 1967 bis zu »I Knew You Were Waiting (For Me)« von 1987. Ihre überwältigenden Liveauftritte, die konkurrenzlosen 20 Grammys, die Filme und Videos, in denen sie mitspielte, die ausverkauften Konzerte, die weißen Rolls Royce und pinkfarbenen Cadillacs, die in der Öffentlichkeit breitgetretenen Liebesbeziehungen – all dies sind Bestandteile ihres glamourösen Lebens als Superstar.

Doch es war nicht alles eitel Sonnenschein in ihrem Leben. Familiäre Schicksalsschläge, Bevormundung, Vorurteile, Schwangerschaften im Teenageralter, Gewichtsprobleme und emotionale Traumata führten zu Enttäuschungen, Verzweiflung und Frustration – und zur strengen Abschottung ihres Privatlebens.

In Jerry Wexlers Augen ist Arethas persönliches Schicksal so traurig, dass er sie »die geheimnisvolle Schmerzensdame« nennt. Clyde Otis gibt zu Protokoll, es hätte ihn in den 60ern gewundert, dass sie überhaupt singen konnte, weil sie damals unter Depressionen litt und wirkte, als trüge sie das Elend der ganzen Welt auf ihren Schultern. John Hammond sagte einmal, dass Aretha »schreckliches Pech« mit den Männern in ihrem Leben hatte und unter ihnen leiden musste.

Doch obwohl sie emotionale Narben davontrug, ist Aretha eine Überlebenskünstlerin. Es gelang ihr jedes Mal, den Schmerz ihrer persönlichen Tragödien in kreative Energie umzuwandeln, und es ist ihrer Entschlossenheit zu verdanken, dass sie ein Star wurde und auch blieb. Die Höhen und Tiefen ihres privaten und öffentlichen Lebens haben ihr offensichtlich eine innere Stärke verliehen, die sie durch schwere Zeiten trägt.

Aretha spricht lieber über ihre Musik als über ihr Leben und jeder potenzielle Interviewer erhält eine Liste von Tabuthemen. An diesem Nachmittag in Arethas Haus erfahre ich einiges, was ich noch nicht über sie wusste. Aber einiges, was ich gerne gewusst hätte, bleibt mir aufgrund der »Verbotliste« auch verborgen. So blieben u. a. folgende Fragen, die ich gern gestellt hätte, unbeantwortet:

 

—  Wie fühlte es sich an, in einem großen Haus in der Stadt aufzuwachsen und von Haushälterinnen und Freunden der Familie großgezogen zu werden?

—  Wie war es, als Tochter eines berühmten schwarzen Predigers aufzuwachsen?

—  Wie genau sah das Verhältnis zu ihrem Vater aus und welche Macht hatte er über sie?

—  War Gospelmusik wirklich ihre erste Liebe oder eher ein kreatives Ventil bzw. ein Zufluchtsort?

—  Was erlebte die junge Aretha, als sie mit einer Gospel-Roadshow mit dem Bus durchs Land reiste?

—  Wer war der Vater von Arethas ersten zwei Kindern?

—  Wer war der schwarze Popstar, in den sie sich verliebte, und inwiefern hat er sie inspiriert?

—  Wie viel von ihrer Musik nährte sich aus ihrem eigenen tragischen Leben?

—  Sang sie den Blues, weil sie ihn lebte?

—  In wessen Arme fiel sie, als ihre erste Ehe zerbrach?

—  Was bedeuteten das fünfjährige Koma und der anschließende Tod ihres Vaters für sie?

—  Warum verlässt sie Detroit fast nie? Zieht sie aus der Stadt ihre Stärke oder versteckt sie sich dort eher wie ein ängstliches Kind?

 

Ich hatte das Gefühl, einem der großen ungelösten Mysterien des Showgeschäfts gegenüberzustehen. Die Antworten auf diese Fragen bilden Teile des noch unvollständigen Puzzles der persönlichen Geschichte von Aretha Franklin.




KAPITEL ZWEI
GOSPELJAHRE


Aretha Louise Franklin wurde am 25. März 1942 geboren. Sie war das zweitjüngste von insgesamt fünf Kindern der Familie. »Vaughn, der Älteste, machte in der Air Force Karriere«, erzählt Aretha über ihre Geschwister. »Dann kam Erma, dann Cecil – der mein Manager ist –, dann ich und dann Carolyn.«

Das Leben der Geschwister war stark religiös geprägt, denn ihr Vater war ein für seine leidenschaftlichen Predigten bekannter Baptistenpastor und ihre Mutter eine berühmte Gospelsängerin. Aretha erbte den väterlichen Sinn fürs Dramatische und das mütterliche Gesangstalent – ideale Voraussetzungen für den späteren Aufstieg zur Showlegende.

Über den redegewandten Reverend Clarence La Vaughn Franklin ist Folgendes bekannt: Am 22. Januar 1915 in bescheidenen Verhältnissen im ländlichen, von Baumwollfeldern dominierten Mississipi geboren, wurde er später zum »Mann mit der Millionen-Dollar-Stimme«. In den 1950er-Jahren soll er angeblich bis zu 4000 US-$ pro Predigt verdient haben. Das Nachrichtenmagazin Time behauptete in den 1960ern, dass sein Erfolg an seiner offensichtlichen Vorliebe für schicke Cadillacs, diamantenbesetzte Krawattennadeln und Krokodillederschuhe abgelesen werden könne. Im Detroiter Ghetto war er bald als dandyhafter Lebemann bekannt. Von Charisma beflügelt, hielt er vor seiner innerstädtischen Gemeinde eindringliche Predigten. Wenn der Klingelbeutel die Runde gemacht hatte, war er immer gut gefüllt.

Time war nicht die einzige Institution, der die offen zur Schau gestellte Prosperität des Reverend Franklin auffiel: Das Finanzamt witterte Ungereimtheiten bei den Bargeldspenden der Gemeinde und belegte ihn Ende der 60er-Jahre mit einer Geldbuße für Steuerhinterziehung.

Für Aretha war ihr Vater solange er lebte eine Schlüsselfigur, sowohl im privaten Kontext als auch in beruflicher Hinsicht. Sie ließ sich von seinen Gedanken und Ansichten leiten, egal mit wem sie gerade verheiratet war oder wo sie wohnte. »Er hatte einen gewaltigen Einfluss auf sie«, bestätigt ein Freund der Familie. »Ich weiß nicht, ob nur als Vaterfigur oder mehr.«

Über die Mutter ist weit weniger bekannt. Ihr Mädchenname war Barbara Siggers und Menschen, die sie kannten, erinnern sich an ihre wunderbare Singstimme. Es heißt sogar, dass Barbara Siggers als Gospelsängerin in derselben Liga wie Mahalia Jackson und Clara Ward spielte. Der Musikproduzent John Hammond berichtet: »Mahalia erzählte mir immer, dass Arethas Mutter eine der wirklich großen Gospelsängerinnen war. Sie sagte, dass sie mehr Talent gehabt hätte als Reverend C. L. Franklin.«

Aretha berichtet über ihre frühe Kindheit lediglich, dass die Familie von Memphis »nach Buffalo zog und dann nach Detroit. Ich wuchs in Detroit auf, im North End. Später zogen wir auf die Westside, danach in einen Stadtteil weiter draußen.«

Obwohl er Barbara Siggers 1936 heiratete, galt Reverend C. L.Franklin als Schürzenjäger, der den Frauen und Mädchen seiner Gemeinde nachstellte. 1940 kam es zum Skandal, als er die 13-jährige Mildred Jennings, ein Mitglied seiner Gemeinde der New Salem Baptist Church in Memphis, schwängerte.

1948 packte Barbara plötzlich ihre Koffer und verließ Detroit, ihren Mann und die vier gemeinsamen Kinder Aretha, Erma, Carolyn und Cecil. Mit ihrem ältesten Sohn Vaughn, den sie mit in die Ehe eingebracht hatte, zog sie nach Buffalo, New York. Was auch immer Barbara Franklin veranlasste, Mann und Kinder zu verlassen, scheint so traumatisch gewesen zu sein, dass bis heute niemand darüber reden will. So kann man nur spekulieren, was zu ihrer Flucht führte: Ehelicher Zwist? Ein anderer Mann? Eine andere Frau? Alkoholprobleme? Hatte sie genug von den Seitensprüngen ihres Mannes? Die Antwort bleibt bis zum heutigen Tag ein wohlgehütetes Familiengeheimnis.

Oft wird es so dargestellt, als habe Barbara Aretha und ihre Geschwister im Stich gelassen, doch Aretha stellte später richtig, dass sie, Erma, Carolyn und Cecil ihre Mutter in den Sommerferien in Buffalo besuchten. Barbara und Vaughn zogen in das Haus von Barbaras Eltern in Buffalo und Aretha erinnert sich gern an die dort verbrachten Sommer, in denen sie mit ihren Fahrrädern durch die Stadt radelten. Ihre Mutter hatte im Buffalo General Hospital eine Stelle als Pflegerin angenommen. Aretha war davon so beeindruckt, dass sie als Kind Krankenschwester werden wollte. Zu einem Weihnachtsfest bekamen Aretha und Carolyn kleine Arztkoffer geschenkt.

Doch diese Idylle fand ein jähes und tragisches Ende: Als Aretha zehn Jahre alt war, erlitt die Mutter einen tödlichen Herzinfarkt. Reverend Franklin rief die Kinder in die Küche und teilte ihnen die erschütternde Nachricht ernst und ohne Umschweife mit. Alle Kinder nahmen an der Beerdigung teil, Reverend Franklin jedoch nicht.

Barbara Siggers Franklin wird dafür, dass sie ihre Kinder zurückließ, oft als Rabenmutter gesehen, doch in Arethas Augen verließ sie eindeutig ihren Mann und nicht ihre Kinder. Freunde der Familie erinnern sich, dass durch den unerwarteten Tod der Mutter das offene, fröhliche Mädchen zu einem schüchternen und verunsicherten Kind wurde. Mahalia Jackson drückte es einmal so aus: »Nach dem Tod ihrer Mama fehlte es der ganzen Familie an Liebe.«

In den Nachkriegsjahren profitierte Detroit vom Wirtschaftswachstum. Obwohl es auch hier durchaus rassistische Vorurteile gab, war die Motor City im Vergleich zu Memphis ein liberales Land der unbegrenzten Möglichkeiten mit Jazzclubs, Tanzhallen, Theatern, Varietés, Bars und einem aufregenden Nachtleben. Mit anderen Worten: Am Sonntagmorgen gab es reichlich Seelen, die dringend erlöst werden mussten und dankbar den erbaulichen Worten von Reverend C. L. Franklin lauschten.

In Memphis war Reverend Franklin Pastor der New Salem Baptist Church gewesen, in Buffalo leitete er die Gemeinde der Friendship Baptist Church. Als er in Detroit seinen neuen Posten in der New Bethel Baptist Church an der Ecke Linwood und West Pennsylvania antrat, wurde klar, dass seine sonntäglichen Auftritte in Memphis und Buffalo nur »Generalproben« für seine wahre Berufung gewesen waren.

Wenn Reverend Franklin anfing zu predigen und der Chor einstimmte, sprangen von ihrer Ergriffenheit davongetragene Kirchgänger auf und riefen enthusiastisch »Gelobt sei der Herr!«. In der 4500 Personen fassenden Kirche ließen manche Gemeindemitglieder sich so von der kollektiven Begeisterung mitreißen, dass Krankenschwestern in weißen, gestärkten Uniformen sie wiederbeleben mussten. An heißen Sommertagen wurden Fächer verteilt, um für Abkühlung zu sorgen. Diese kostenlosen Pappfächer waren mit Werbung für örtliche Bestattungsunternehmen bedruckt. So waren unter dem Dach von Reverend Franklins Kirche Leben und Tod wunderbar vereint.

Die Kunde vom wortgewaltigen Prediger verbreitete sich schnell. Bald reisten Menschen von weither an, um das Evangelium nach Reverend C. L. Franklin zu hören. Schließlich wurde ein blau leuchtendes Neonkreuz über dem Altar angebracht, um die elektrisierende Wirkung seiner Predigten noch zu unterstützten.

Franklin wurde so berühmt, dass man ihn zunehmend zu Gastauftritten im ganzen Land einlud. Wenn er auf Reisen war, blieben seine fünf Kinder in der Obhut verschiedener Haushälterinnen und Bekannten zurück. Eine davon war eine Frau namens Lola Moore, die Aretha als »Daddys besondere Freundin« bezeichnete. Für eine Weile zog Rachel, Arethas Großmutter väterlicherseits, bei ihnen ein. Die Kinder nannten sie »Big Mama«. Sie galt als besonders streng und war eine der Frauen (u. a. neben der langjährigen Haushälterin Katherine), die Aretha das Kochen beibrachten.

Drei weitere Besucherinnen, die gelegentlich auf die Kinder aufpassten, waren Frances Steadman und Marion Williams, beide Gospelsängerinnen bei den Clara Ward Singers, sowie Mahalia Jackson.

Mahalia Jackson war bereits eine Legende, als sie die Franklins kennenlernte, und sie sollte zu einer lebenslangen Inspiration für Aretha werden. Von sich selbst glaubte Mahalia, dass sie »vom Schicksal dafür bestimmt sei, Gospels zu singen«.

Geboren wurde sie 1911 in New Orleans als Tochter eines Hafenarbeiters / Barbiers / Predigers und seiner Frau. Ihre Mutter starb, als sie vier Jahre alt war, danach wurde sie von ihren Tanten großgezogen. Mit zwölf »versprach ich dem Herrn, dass ich mein Leben dem Gesang widmen würde«.

Mit 16 zog sie nach Chicago, um bei einer anderen Tante zu wohnen, und dort begann auch ihre Karriere als professionelle Sängerin. Sieben Jahre lang war sie Mitglied des Gospelquintetts The Johnson Singers, 1941 wurde sie Solosängerin. Vier Jahre später nahm sie den Song »Move On Up a Little Higher« auf – eine religiöse Platte, die sich acht Millionen Mal verkaufte und Mahalia zum Star machte. Danach folgten zahlreiche weitere Hits sowie später Filmauftritte und sogar eine eigene Radioshow.

Mahalias reine, kräftige Altstimme war der Schlüssel ihres Erfolgs. Sie sang voller Gefühl und berührte das Publikum im Innersten mit ihrer spirituellen Leidenschaft, die festem Gottvertrauen entsprang. Man spürte, dass Mahalia all das, wovon sie sang, auch wirklich fühlte. Diese Inbrunst beeindruckte die junge Aretha so, dass auch sie lernte, ihrem Gesang Wahrhaftigkeit zu verleihen.

Obwohl sie zur berühmtesten Gospelsängerin der Welt wurde, blieb Mahalia Jackson immer bodenständig. Sich selbst beschrieb sie einmal als » starke Frau aus Louisiana, die Reis so kochen kann, dass jedes Korn für sich steht.« Aretha erinnert sich gern an ihre gemeinsame Zeit mit Mahalia – sowohl in der Kirche als auch in der Küche.

Im Haus der Franklins herrschte immer viel Trubel und Musik war allgegenwärtig. »Bei uns war ständig Musik zu hören«, erzählt Aretha. »In einem Zimmer lief das Radio, in einem anderen der Plattenspieler und im dritten spielte jemand Klavier. Leute wie Art Tatum, Arthur Prysock, Dinah Washington, Lionel Hampton, Sam Cooke, James Cleveland und Clara Ward waren oft bei uns zu Besuch; ich war es also gewohnt, berühmte Menschen um mich zu haben. Mahalia schneite oft rein und setzte einen Topf Gemüse auf. Man aß zusammen, unterhielt sich und manchmal fing einer an, auf dem Klavier herumzuklimpern. Man musizierte spontan zusammen.«

Wer in einer solchen Umgebung aufwächst, wird automatisch mit dem Musikvirus infiziert. So verwundert es nicht, dass Aretha und ihre Schwestern alle sangen und Klavier spielten. »Mit acht oder neun Jahren« machte Aretha erste Versuche auf dem Klavier, während sie gleichzeitig Schallplatten von Eddie Heywood hörte. In ihrer Erinnerung war das eher »ein Herumklimpern, kein richtiges Spielen«, aber sie fand Gefallen daran. Ihr Vater unterstützte das Interesse seiner Tochter und engagierte eine Klavierlehrerin. Aber der Unterricht erinnerte Aretha zu sehr an die Schule. »Ich rannte immer weg und versteckte mich, wenn sie auftauchte«, berichtet sie. »Es ging mir nicht schnell genug, zu viel ›Flohwalzer‹. Irgendwann gab sie es auf, weil ich nie da war, wenn sie kam.« Schließlich brachte sich Aretha das Klavierspielen selbst bei. Außerdem entdeckte sie, dass sie singen konnte.

Obwohl die Franklin-Kinder mitten in einer amerikanischen Großstadt sicher nicht in einer heilen Welt aufwuchsen, hielten sie sich von Ärger fern und führten ein relativ behütetes Leben. Ihr Haus war von Bäumen umgeben und hatte einen Garten mit Wiese. In der Küche gab es Kakerlaken und im Keller gelegentlich Ratten, dennoch ging es ihnen besser als vielen der Kinder, mit denen sie spielten und zur Schule gingen. Laut Arethas Bruder Cecil Franklin »waren die Leute, die es in unserer Umgebung zu etwas brachten, alle Zuhälter oder Drogenhändler. Aretha wusste, was los war, auch wenn sie keinen persönlichen Kontakt zu ihnen hatte.«

»Wir waren brave Kinder«, sagt Aretha. »Wir fuhren Rollschuh, saßen auf den Stufen der Veranda und erzählten uns bis spät in die Nacht Witze. Mein Klavier stand direkt an der hinteren Veranda und ich spielte und sang ständig mit meinen Schwestern und Freunden. Meistens das, was wir im Radio hörten – The Drifters, LaVern Baker, Ruth Brown. Das hat wirklich Spaß gemacht. Natürlich stritten wir uns am Ende immer, weil wir müde waren. Ich wollte am liebsten die ganze Nacht singen.«

Besonders die bei ihnen ein- und ausgehende Musikprominenz ermutigte das Mädchen. Einer ihrer ersten Mentoren war der Gospelmusiker James Cleveland, der ihr beibrachte, wie sie ihren Stimmumfang erweitern konnte. »Er zeigte mir einige richtig schöne Akkorde«, erzählt sie, »und ich mochte seine tiefe Stimme. Sie war voll und erdig und vermittelte so, was er fühlte. Für mich war es zunächst schwer, meine Gefühle in der Musik auszudrücken. Je mehr ich ihm zuhörte, desto mehr lernte ich.«

Ebenfalls einen starken Einfluss hatte damals Clara Ward auf sie. Ward sang auf der Beerdigung einer Tante von Aretha. Beim Lied »Peace in the Valley« war Ward so ergriffen, dass sie sich den Hut vom Kopf riss und ihn zu Boden warf. »Clara haute mich damit um!«, gesteht Aretha. »Von dem Moment an wusste ich, was ich tun wollte – singen!« Von den aufwühlenden Emotionen und der Stimmung dieses Nachmittags sollte sie noch lange zehren.

Mit zwölf Jahren sang Aretha ihr erstes Solo in der Kirche. »Ich stand auf einem kleinen Stuhl und sang«, erinnert sie sich. Zusammen mit ihrer Schwester Erma wurde sie auch Mitglied in einem von Reverend James Cleveland geleiteten Gospelquartett. Nach ihrem ersten Soloauftritt kamen mehrere Gemeindemitglieder auf Reverend Franklin zu und riefen begeistert: »Das Kind kann wirklich singen!«

Danach bekam sie regelmäßig Soloparts und war erstaunt über die Aufmerksamkeit, die ihr zuteil wurde. Da eines ihrer großen Vorbilder Clara Ward war, die auch Klavier spielte, beschloss Aretha, so zu spielen wie Ward. »Ich mochte alle Platten von Miss Ward«, so Aretha, »und lernte, alle ihre Stücke zu spielen, weil ich mir dachte, dass sie vielleicht eines Tages nicht mehr in der Kirche spielen würde und dann wäre ich bereit, ihren Platz einzunehmen.«

Aretha hat positive Erinnerungen an ihre Schulzeit. Sie sagt, dass sie die meisten Fächer mochte. »Meine Lieblingsfächer waren Gesundheitslehre, Naturwissenschaften, Kunst und Mittagessen!«, gibt sie lachend zu Protokoll. »Ich war eine gute Schülerin, lauter As und Bs, ein paar Cs, hin und wieder mal ein D. Ich wurde häufig aus dem Unterricht geholt, weil man mich im Auditorium brauchte, um die Kinder zu unterhalten, die mitten im Unterricht Ball spielten oder sich prügelten. Sie holte mich immer, wenn ich gerade im Sportunterricht war, sodass ich da in Sportklamotten reingehen musste, mit den Shorts und der Bluse, auf die man seinen Namen aufsticken musste. Das habe ich gehasst. Am liebsten hätte ich zusammen mit den Kindern selber ein bisschen rumgeschrien, aber ich musste ja singen. Das waren meine ersten Erfahrungen mit einem schwierigen Publikum.«

Neben dem Singen liebte Aretha es, Rollschuh zu fahren und sich im Fernsehen Boxkämpfe anzusehen. Für ihre Auftritte als Solosängerin im Kirchenchor bekam sie 15 US-$ pro Woche. So sparte sie langsam das Geld an, um sich ihre eigenen heißersehnten Rollschuhe zu kaufen. »Das erste Paar Rollschuhe, das ich mir kaufte, hatte Raybestos-Räder und kostete ungefähr 30 US-$ pro Rad«, erinnert sie sich. »Dafür musste ich ganz schön lange sparen.« (Die Firma Raybestos war damals berühmt für ihre qualitativ hervorragenden Bremsbeläge und stellte für eine kurze Zeit auch sündhaft teure Rollschuhräder her.) Der beliebteste Treffpunkt zum Rollschuhfahren war die nahe gelegene Arcadia Rollschuhbahn auf der Woodward Avenue. Alle Kinder aus der Nachbarschaft fuhren dort stundenlang zu den neuesten Hits herum. »Ich lebte praktisch auf der Rollschuhbahn!«, berichtet Aretha.

Ihr lebenslanges Interesse am Boxsport begann schon im Kindesalter. Stundenlang saß sie mit ihrem Vater vor dem Fernseher, schleckte Eis und sah sich die Kämpfe an. »Ich habe seit meiner Kindheit eine Schwäche für Boxer«, erklärt sie. »Ich verfolgte die Karrieren von Joe Louis, Rocky Marciano, Johny Bratton, Kid Gavilan, Muhammad Ali und Joe Frazier. Einmal lernte ich Ray Robinson in der Hollywood Bowl kennen, das war ein echtes Highlight. Als Kind fand ich ihn unheimlich attraktiv.«

Auf ihrem eigenen Gebiet, dem Gospelgesang, entwickelte sie ihre ganz persönliche, expressive K.-o.-Technik, mit der sie bereits im Alter von 14 Jahren die Gemeinde der New Bethel Baptist Church verblüffte. In ihrer Stimme schwang eine Lebensweisheit mit, die eher zu einer wesentlich älteren Frau gepasst hätte. Bald wurde die Kirche zu klein für ein solches Talent – es war Zeit, dieses Stimmwunder dem Rest der Welt zu präsentieren.

In den späten 1940er-Jahren hatte Reverend Franklin begonnen, seinen Wirkungskreis durch Gastauftritte und Aufzeichnungen über Detroit hinaus auszudehnen. Den Anfang machte das Radio: Ein Detroiter Radiosender bat Franklin, seine Predigten für Menschen, die nicht zur Kirche kommen konnten, ausstrahlen zu dürfen. Eine davon hörte der örtliche Plattenproduzent Joe Von Battles. Er war davon so überzeugt, dass er die Predigten auf Schallplatte aufnahm – zunächst auf seinem eigenen Plattenlabel JVB Records und später in Lizenz für Chess Records, wodurch sie landesweit Verbreitung fanden. Laut Aretha hinterließ ihr Vater ein umfangreiches Vermächtnis auf Vinyl: »Bei Chess Records erschienen etwa 50 Platten, also 50 Predigten. Vor den Predigten wurde meistens ein Choral gesungen.«

Da die Aufnahmen landesweit vertrieben wurden, dauerte es nicht lang, bis Reverend Franklins Predigten von religiösen Radiosendern in ganz Amerika ausgestrahlt wurden. Dies ermöglichte es ihm, eine Tourneeshow auf die Beine zu stellen, mit einem Chor, berühmten Gospelsängern und natürlich dem wortgewaltigen Reverend Franklin als Mittelpunkt.

Die Schulsommerferien verbrachte der Teenager Aretha nun auf Tour mit der Show ihres Vaters. Dabei wurde sie Zeugin von Trinkgelagen, wilden Partys und dem Rassismus der Südstaaten. Während ihr Vater mit dem Flugzeug von Stadt zu Stadt und Auftritt zu Auftritt reiste, fuhren Aretha und ihre Geschwister mit dem Rest der Truppe per Bus durchs Land.

Über rassistisch motivierte Vorurteile sagt sie: »Im Süden begegnete so etwas meinem Vater und mir gelegentlich, meist in Restaurants mit getrennten Räumen für Schwarze und Weiße. Heutzutage [in den 1980ern] ist der Rassismus subtiler, aber er existiert noch.«

Ihr Bruder Cecil ergänzt: »Wenn man acht oder zehn Stunden unterwegs war und völlig ausgehungert an Restaurants vorbeifahren musste, um dann vom Highway runterzufahren und in irgendeinem Kaff ein Lokal zu suchen, wo man als Schwarzer bedient wurde – das hat uns schon geprägt.«

»Als Gospelsänger hatte man es schwer, nach dem Auftritt an sein Geld zu kommen«, berichtet Erma Franklin. Der Organisator machte sich oft mit dem Geld aus dem Staub. Deshalb kämpften alle mit Zähnen und Klauen darum, mit Reverend Franklin aufzutreten, denn dann war die Bezahlung sicher.«

Erma erzählt auch, dass »Schwarze im Süden bei Schwarzen übernachten mussten: Man musste in schwarzen Motels absteigen. Da traf man die ganzen Gospelgruppen und die R & B-Stars, die zu meinem Vater hingingen und sagten: ›Wir haben dein Album gehört und finden es toll.‹ Wir lernten uns alle kennen und wurden Freunde. Wenn diese Stars dann in Detroit waren, riefen sie meinen Vater an und der lud sie zu uns zum Essen ein. Natürlich fingen sie dann irgendwann an zu singen und es gab eine große Party! Da ließ sich niemand lange bitten. Wir waren alle Rampensäue.«

Aretha erinnert sich vor allem an die langen Stunden unterwegs: »Wir fuhren Tausende und Abertausende von Meilen. Ich bin bestimmt vier Mal von Detroit durch die Wüste nach Kalifornien gefahren. Nie wieder! Nie wieder! So reiste man damals. Baby, diese steilen Bergstrecken ohne Leitplanke! Das war bestimmt schlimmer, als mit der Pferdekutsche.«

Die Erfahrungen, die Aretha auf diesen Gospeltouren sammelte, nutzten ihr später auf ihren Konzerttourneen in den 1960er- und 1970er-Jahren. »Im Alter von 13 bis 16 reiste ich mit meinem Vater. Ich sang mit den Roberta Martin Singers und dem Clara Ward Singers Caravan – richtigen Gospelgiganten. Das war ein sehr gutes Training.« Sie schloss unterwegs einige Freundschaften fürs Leben, zum Beispiel mit Mavis Staples, die mit ihrem Vater »Pop« Staples und ihren Schwestern Yvonne und Cleo als The Staples Singers auftrat.

In dieser Zeit leitete Reverend Franklin seine Tochter an. »Er ermutigte mich zu singen«, sagt Aretha, »und brachte mir bei, wie man sich als Dame benimmt.« Wenn sie vor lauter Nervosität zu schnell sang, sagte er: »Nimm dir Zeit; drück das aus, was du ausdrücken willst.« Sie hörte auf ihn und wurde belohnt, als sich auf einer der Gospeltourneen in der Oakland Arena die Gelegenheit bot, ihren Gesang aufzunehmen. »Wir gingen nicht ins Studio«, erklärt Aretha. »Es war ein Gottesdienst in Oakland, Kalifornien. Mein Dad predigte damals in vielen großen Auditorien im ganzen Land und ich trat an den Wochenenden als Solosängerin mit ihm auf. Das Label Chess Records, das schon viele seiner Predigten aufgenommen hatte, kam nach Kalifornien und nahm auch diese Predigt auf.« Im selben Jahr brachte Chess unter dem Namen Songs of Faith auch eine Sammlung von Arethas Gospelauftritten in der New Bethel Baptist Church heraus. (1964 wurde das Album unter dem Namen The Gospel Sound of Aretha Franklin und 1982 bei Checker Records als Aretha Gospel neu aufgelegt.)

Das Album ist ein echtes Stück Musikgeschichte: Nur von einem Klavier begleitet, bietet die reine und ungeschulte Stimme der 14-jährigen Aretha einen erstaunlichen Vorgeschmack auf das, was noch kommen würde. Im Hintergrund der religiösen Lieder sind »Amen«- und »Oh Lord«-Rufe der verzückten Gemeinde zu hören. Auf »There Is a Fountain Filled With Blood« ist Arethas Stimme besonders klar und kräftig. In der Mitte von »Precious Lord (Part Two)« stimmt sie ein Klagegeschrei an und zeigt damit bereits die Leidenschaft, die später auf den Alben von Atlantic zum vollen Ausbruch kommen würde. Schon hier praktizierte sie das, was sie im Laufe ihrer Karriere oft machen sollte: Sie nahm Songs von Sängern auf, die sie bewunderte, und machte sie durch ihre Interpretationen zu ihren eigenen. Auf diesem Album vereinnahmte sie so die beiden bereits erwähnten Stücke sowie Clara Wards »Never Grow Old«. Auf »He Will Wash You White As Snow« singt Aretha den Leadpart und der Chor antwortet ihr. Damit bietet dieses Album bereits frühe Versionen von einigen ihrer Hits aus den späten 1960er-Jahren, bei denen die Sweet Inspirations die Chorbegleitung lieferten. Die Aufnahmequalität dieses Songs erinnert an den Sound der großen Bluessängerin Bessie Smith, so wie auch Arethas Gesang an Bessies Interpretation des Blues erinnert.

Während Aretha vor dem Altar der New Bethel Baptist Church ihre Stimme fand, entdeckten auch andere Bewohner des Detroiter Viertels ihre Liebe zur Musik. Einer davon war Otis Williams, der 1964 mit den Temptations zu Weltruhm gelangte. Ein dünnes kleines Mädchen aus der Nachbarschaft namens Diane Ross gründete mit ihren zwei Schulfreundinnen Mary Wilson und Florence Ballard The Supremes (später änderte sie ihren Vornamen von Diane zu Diana). Freunde der Franklins, die Robinsons, hatten einen kleinen Sohn namens William, der später einmal Popsänger werden wollte. Bekannt wurde er unter seinem Spitznamen Smokey. Es ist wirklich erstaunlich, wie hoch die Konzentration an musikalischem Talent in diesem Viertel von Detroit war.

Otis Williams kann berichten, dass das kleine Franklin-Mädchen, das sonntags in der Kirche sang, in aller Munde war. Und Smokey Robinson erzählt: »Aretha konnte sich schon als Kind einfach ans Klavier setzen und spielen und dazu singen – fast wie heute. Keiner von uns konnte das.«

Aretha erinnert sich an die Stars, die im selben Viertel wie sie aufwuchsen, mit nichts als ihren Träume und ihrem Gesangstalent: »Diana kannte ich kaum. Ich sah sie ab und zu auf meinem Weg nach Hause. Eines Abends stand sie auf der hinteren Veranda und schrie jemanden an und ich sagte: ›Ach, das ist diese Diane Ross‹. Smokey und ich – unsere Familien waren befreundet, seit ich neun oder zehn war. Smokey kam oft mit seiner Gruppe [The Miracles] vorbei, um zu proben. Erma und ich liebten The Flamingos. Wir sangen ›I Only Have Eyes For You‹ und kannten alle ihre Tanzschritte. Als Smokey dann mit den Miracles etwas auf die Beine stellen wollte, zeigten wir ihm, was wir konnten. Das war wahrscheinlich die erste Choreographie der Miracles – und die bekamen sie von uns gratis!«

Der Musikproduzent Billy Davis erinnert sich gut an diese so fruchtbare Ära in Detroit: »Im Nachhinein erkennt man, wie viele junge Talente es dort gab, die sich gegenseitig anspornten und die inspiriert wurden von Gruppen wie The Dominoes, The Four Buddies, Ruth Brown, The Ravens und anderen Bands, die Mitte der 1950er populär wurden. Unabhängige Plattenlabel schossen aus dem Boden, weil es so viele talentierte Musiker gab. Damals war es sehr leicht und sehr preiswert, eine Platte aufzunehmen. Mit 500 US-$ konnte man 1956 eine Platte aufnehmen, pressen und bei den lokalen Radiosendern anpreisen. Innerhalb von zwei oder drei Wochen konnte man dann einen Hit haben. Das war sehr dynamisch, lebendig und ermutigend. Man konnte an einem Tag ein Talent entdecken, ihn oder sie innerhalb einer Woche ins Studio bringen und zwei Wochen später eine Platte veröffentlichen, die im Radio gespielt wurde. Das waren aufregende Zeiten in Detroit. Viele Jugendliche, die sonst wahrscheinlich in allen möglichen Ärger verwickelt worden wären, sangen und spielten auf der Straße. Ich war einer davon, ich spreche also aus Erfahrung.«

Vor der Gründung des Labels Motown Records, das aus The Miracles, The Supremes, Martha & The Vandellas und The Temptations Megastars machte, war Aretha Franklin eindeutig das größte lokale Musikgenie. Don David, der in Detroit aufwuchs und später das Studio United Sound kaufte (wo auch Aretha aufnahm), erinnert sich an die damalige Zeit, als Arethas Stern gerade aufging: »Als Kinder verbrachten wir viel Zeit in Reverend Franklins Kirche. Sonntagabends, nach seiner Predigt, hörten wir der kleinen Aretha zu, die die ganze Kirche zum Kochen brachte. Darauf freuten wir uns immer tierisch!«

»Wir waren Mitglieder der Kirche ihres Vaters«, erzählt Mary Wilson. »Von 1956 bis 1963 gingen wir jeden Sonntag hin. Aretha und Erma sangen ständig und sie waren fantastisch! Als ich Aretha zum ersten Mal hörte, war ich von ihrem Stil hellauf begeistert. Ich bewunderte einfach alles, was sie machte, weil ihre Art, Gospels zu singen, musikalische Grenzen sprengte. Manche Gospelmusik kann man nur innerhalb eines religiösen Kontextes würdigen. Gospel gehörte zwar zu meiner Religion, aber ich persönlich stand mehr auf Pop und R & B. Aretha schaffte es, einen Gospel wie einen Popsong zu interpretieren. In der Kirche gab sie einem das Gefühl, dass man gute Musik und nicht eine Bibelpredigt hörte. Das war das Tolle an ihrem Stil.«

Mary Wilson erinnert sich besonders an Arethas jüngere Schwester Carolyn, mit der sie zusammen die Algers School besuchte: »Carolyn Franklin war ein harter Brocken. Sie war zwar das Baby der Familie, aber sie war immer die Anführerin der Straßengangs. Sie war ein kleiner Tyrann. Alle anderen in ihrer Familie waren großartige Sänger und zumindest in der Gegend ziemlich bekannt. Das hat sie ausgenutzt, um zu kriegen, was sie wollte.«

Besonders beeindruckt war Wilson von C. L. Franklin: »Reverend Franklin hatte so viel Charisma, dass alle von ihm fasziniert waren. Die Frauen lagen ihm zu Füßen. Er war ein absoluter Frauenschwarm! Meine Mutter schwärmte auch für ihn. Er war so charmant, dass die Menschen sich von ihm angezogen fühlten. Er war auch sehr redegewandt. Ich kann verstehen, dass seine Kinder ihn genauso anhimmelten wie alle anderen. Es scheint, dass keiner der Männer in Arethas Leben je an ihren Vater herankommen konnte, weil er eine soche Ausstrahlung hatte.«

Während Arethas lokaler Ruhm als jugendlicher Gospelstar wuchs, wandelte sich die Musikindustrie um sie herum. Aretha liebte zwar Gospelmusik, aber sie war auch fasziniert von der heißen neuen Musik, die sie im Radio hörte. Zu den ersten R & B-Interpreten, die ihr auffielen, gehörte eine Sängerin, die »Miss Rhythm« genannt wurde – Ruth Brown. Wie Aretha hatte Ruth ihre Gesangskarriere damit begonnen, in der Kirche ihres Vaters zu singen. Dann sang sie R & B und wurde später zum Popstar. In den R & B-Charts war sie mit »5-10-15-Hours« (1952) und »Mama He Treats Your Daughter Mean« (1953) vertreten, 1957 schaffte sie mit dem Riesenhit »Lucky Lips« auch den Sprung in die Popcharts. »Sie war die Sängerin, als ich ein Teenager war«, erzählt Aretha begeistert. »Neben ihren Platten mochte ich noch The Clovers [›Love Potion No. 9‹] und Clyde McPhatter [›A Lover’s Question‹] – das waren auch alles Künstler bei Atlantic [Records]. Aber Ruth Brown war mein Favorit.«

Schon bald spielte Aretha mit dem Gedanken, es Brown gleichzutun und ebenfalls eine R & B-Sängerin zu werden. Bestärkt wurde sie durch die Karriere eines guten Freundes, der zuerst als Gospelsänger berühmt wurde und dann im Mainstream-Pop erfolgreich war. Auch er hatte zunächst in der New Bethel Baptist Church gesungen und Gospelplatten aufgenommen, war dann ein R & B-Star geworden und schließlich ein Popstar. Sein Erfolg öffnete Aretha die Augen dafür, was möglich war. Seine Name war Sam Cooke.

Wie so viele andere Gospelsänger, darunter auch Mahalia Jackson, stammt Sam Cooke aus Chicago. Viele Stars aus Chicago fuhren damals nach Detroit, um in C. L. Franklins Kirche aufzutreten. Schon in der Highschool sang Sam mit seinem Bruder in einer Gruppe namens The Highway Q. C.’s Gospelsongs. In den 1950ern war er der Leadsänger einer religiösen Gruppe, die sich The Soul Stirrers nannte. Er nahm mehrere Platten auf, darunter »Touch the Hem of His Garment« und »Pilgrim of Sorrow«.

Nach seinen Auftritten in Reverend Franklins Kirche war Sam immer zu Gast bei den Franklins. Dabei freundete er sich mit Aretha und ihren Schwestern an. Er sah sehr gut aus und war ausgesprochen charmant; Aretha verfiel in eine jugendliche Schwärmerei. Sie liebte es, ihn singen zu hören, und sammelte alles über ihn in einem Album.

»Ich war total verknallt in den Mann«, seufzt Aretha, als sein Name fällt. »Ich war ein großer Sam-Cooke-Fan. Ich hatte ein kleines Buch, in dem ich alles sammelte, sogar seine leeren Zigarettenschachteln. Er war jung und gutaussehend. Er war ein sehr bodenständiger und wunderbarer Mensch.«

Als Sam von Gospel zu Pop wechselte, nahm er bei Speciality Records, dem Gospellabel der Soul Stirrers, zwei Singles auf: »I’ll Come Running Back To You« und »Forever«. Doch die Plattenfirma schien die Songs nicht richtig vermarkten zu können und so wechselte er 1957 zu Keen Records.

Sams Erfolg wuchs – bald trat er in Detroit nicht mehr in der New Bethel Baptist Church auf, sondern im angesagtesten Club der Stadt, The Flame Show Bar. Sehr zu ihrem Leidwesen war Aretha zu jung, um dort eingelassen zu werden, obwohl sie liebend gern zu Sams Konzerten gegangen wäre. »The Flame!«, ruft sie aus. »Da wollte ich unbedingt rein. Sämtliche Soulgrößen spielten dort, doch einige Jahre lang war ich einfach zu jung. Als ich schließlich rein durfte, spielte ich mit Smokey Robinson, The Temptations, Ben E. King usw. Ja, das waren wilde Zeiten!«

Kurz vor Erscheinen seiner ersten Single bei Keen Records kam Sam bei den Franklins vorbei und gab Aretha eine private Vorschau. »Ich habe von Sam Cooke viel gelernt«, erzählt sie. »Er setzte seine Stimme auf so vielfältige Weise ein – eine Minute war sie sanft, die nächste schon peppig, dann elektrisierend; er machte ständig etwas anderes. Sam spielte uns seine Dub-Aufnahme von ›You Send Me‹ vor, als er noch mit The Soul Stirrers sang. Der Song wurde ein Hit und Sam wechselte zum Pop.«

Dass »You Send Me« Platz eins in den R & B- und Popcharts erreichte, machte auf Aretha einen tiefen Eindruck. »Als er [von Gospel zu Pop] wechselte, sagte ich: ›So möchte ich auch singen‹«, gesteht sie.

Mit diesem neuen Ziel vor Augen wartete Aretha nun auf die richtige Gelegenheit, um aktuellere Songs zu singen. In Detroit hatte sich ihr Talent schon herumgesprochen, was auch zwei junge Songschreiber aus der Gegend regelmäßig in die New Bethel Baptist Church lockte. Das Duo, bestehend aus Berry Gordy Jr. und seinem Partner Billy Davis, wollte unbedingt ins Plattengeschäft einsteigen.

Gordy würde später die Plattenfirma gründen, die Detroit zu einem musikalischen Hotspot machte: Motown Records. In den Jahren 1956 und 1957 stand er aber erst am Anfang seiner Karriere als Musikproduzent und verzeichnete gerade erste Erfolge als Songschreiber. Sein Partner Billy Davis schrieb unter dem Pseudonym Tyran Carlo. Als Gordy and Carlo halfen die beiden der Solokarriere eines Detroiter Sängers mit Namen Jackie Wilson auf die Sprünge.

Wilson stieß 1953 zu The Dominoes, wo er Clyde McPhatter als Leadsänger ersetzte. McPhatter gründete daraufhin eine neue Combo, die ihm internationalen Ruhm einbrachte: The Drifters. Jackie Wilson blieb vier Jahre bei The Dominoes.

Doch die Band zehrte im Grunde nur noch von den Hits, die sie mit McPhatter gehabt hatte, darunter »Do Something For Me« (1951), »Sixty Minute Man« (1951) und »Have Mercy Baby« (1952). Obwohl sie in Las Vegas und dem berühmten Copacabana in New York auftraten, schafften ihre Songs es meist nicht in die Charts. 1956 sprang Wilson ab. Er unterschrieb bei Brunswick Records einen Vertrag als Solokünstler, trat als Solist in The Flame auf und landete mit von Gordy und Carlo geschriebenen Songs mehrere Hits.

Nachdem sie Jackie Wilsons Karriere beflügelt hatten, beschlossen Berry Gordy und Billy »Tyran Carlo« Davis, dass sie nun eine R & B-Sängerin brauchten, um ihre Songs aufzunehmen. Da Billy Davis Kontakte zu Chess Records hatte, demselben Plattenlabel, bei dem Reverend Franklins Predigten und Arethas Gospelalbum erschienen waren, wollten Gordy und Davis, dass Aretha ihre Songs für Chess aufnahm.

Noch heute erinnert sich Davis an das erste Mal, dass er Aretha als Teenager in der Kirche ihres Vaters singen hörte: »Ich hielt sie für ein Wunderkind. Sie sang alles mit so viel Gefühl, dass man jedes Wort mitfühlte. Sie hatte eine unglaubliche Kontrolle über ihre Ausdruckskraft. Für mich war sie ein junges Genie.«

»Das war so um 1958«, erklärt Davis weiter, »noch vor Motown, als Berry und ich erst als Produzenten anfingen und Musiker unter Vertrag nahmen. Das Motown-Konzept entstand später aus Enttäuschung über Nat Tarnopol, der damals Jackie Wilsons Manager war. Ich hatte eine Verbindung zu Chess, weil ich einigen ihrer Künstler zu Hits verholfen hatte – The Moonglows und The Flamingos. Und ich arbeitete mit Chuck Berry und Bo Diddley.«

Von Arethas Stimme beeindruckt, wollten Davis und Gordy ihr einen Plattenvertrag vermitteln. Ihr Plan war es, Aretha zu einem R & B-Teeniestar zu machen, der ihre Kompositionen sang. Arethas Vater war jedoch strikt dagegen, dass seine Tochter schon in so jungen Jahren ins Musikgeschäft einstieg. »Deshalb ließ er sie keine Platte machen«, sagt Davis. »Es ging nicht darum, dass er den Musikstil nicht mochte, sondern er fand, dass sie zu jung fürs Musikgeschäft war.«

»Allerdings«, fährt Davis fort, »hatte er sich damit einverstanden erklärt, dass wir Erma Franklin, ihre ältere Schwester, aufnahmen. Erma ist ebenfalls eine großartige Sängerin. Wir probten mit ihr und schrieben Songs für sie, von denen zwei später Hits wurden. Aretha spielte Klavier, als wir mit Erma für die Aufnahmen probten. Ihr Vater erlaubte ihr zwar nicht zu singen, aber sie war auch eine tolle Pianistin. Also sollte sie auf der Aufnahme Klavier spielen. Natürlich mussten wir sie bezahlen. Ich habe vergessen wie viel – wahrscheinlich genug für eine Kinokarte, ein paar Dollar. Sie war schon damals phänomenal. Es war dann aber so, dass Erma sich in Richtung Jazz orientierte. Sie wollte lieber Jazz singen als R & B oder Rockmusik. Also nahmen wir am Ende mit keiner von beiden auf.«

Wenn das Timing nur ein klein wenig anders gewesen wäre, hätten Aretha und Erma die ersten weiblichen Stars von Motown Records werden können. Aber es sollte nicht sein. Die beiden Songs, die Davis und Gordy für Erma geschrieben hatten, machten andere Künstler zu Hits. Mit »You’ve Got What It Takes« hatte Marv Johnson 1959 einen Top-Ten-Hit und Etta James landete mit »All I Could Do Was Cry« in den Top 40.

Billy Davis erinnert sich noch lebhaft an die Proben, bei denen Aretha ihre ältere Schwester auf dem Klavier begleitete. Er erlebte sie als sehr willensstark; nicht als den traurigen, unsicheren und zurückgezogenen Menschen, zu dem sie nach Aussage vieler später wurde. »Ich glaube nicht, dass sie schüchtern war«, sagt Davis. »Vielleicht etwas introvertiert, aber ich würde sie nicht als schüchtern beschreiben. Sie hatte ihren eigenen Kopf, das war klar. Aretha war niemand, den man leicht über den Tisch ziehen oder manipulieren konnte, auch in dem Alter nicht.«

Mit 14 Jahren war Aretha eine begabte Pianistin und ein angehender Gospelstar. Sie war gerade dabei, den Verlust der Mutter zu überwinden. Doch dann passierte etwas, das ihr Leben erschüttern sollte: Sie wurde schwanger. Plötzlich war sie mit einem schwerwiegenden Problem aus der Welt der Erwachsenen konfrontiert. Sie brach die Schule ab, um ihr erstes Kind zur Welt zu bringen. Obwohl sie eigentlich selbst noch ein Kind war, bedeutete dies das Ende ihrer sorglosen Jugend und den Anfang eines sorgenvollen Erwachsenendaseins.

Bedauerlicherweise war es in den 1950er-Jahren im innerstädtischen Detroit keineswegs ungewöhnlich, wenn junge, unverheiratete Mädchen schwanger wurden. »Das war in unserem Viertel nichts Besonderes«, erinnert sich Mary Wilson. »Viele Mädchen aus der Nachbarschaft bekamen mit 13, 14 oder 15 Jahren Kinder. Das war der Nachteil dieser armen Wohnsiedlungen, so etwas passierte ständig um uns herum. Es hatte viel damit zu tun, dass die Menschen so eng aufeinander hockten. Ich wuchs in einem sehr strengen Familienverband auf, meine Eltern hätten mich umgebracht! Aber die Franklin-Kinder wuchsen ohne Mutter bei Haushälterinnen auf; das war kein normales Familienleben.«

Auch über 50 Jahre nach der Geburt ihres ersten Sohns weigert sich Aretha, über die näheren Umstände dieser Schwangerschaft Auskunft zu erteilen. Wenn man sie danach fragt, antwortet sie bestimmt: »Das ist sehr, sehr persönlich und ich ziehe es vor, nicht darüber zu sprechen.«

Die unausgesprochene Frage, wer der Vater sei, hat Gerüchten und Spekulationen Tür und Tor geöffnet. Unter welchen Umständen konnte die Tochter eines so prominenten und im Licht der Öffentlichkeit stehenden Pastors in eine solche Situation geraten? War die Schwangerschaft das Resultat einer Affäre mit jemandem auf den Gospeltours? War es eine Vergewaltigung oder eine Teenager-Romanze? War der Vater des Kindes ein Fremder, ein Verwandter oder jemand, den sie kannte und dem sie vertraute? Man weiß nur, dass Aretha einen Sohn zur Welt brachte und ihn Clarence Franklin nannte – nach ihrem Vater.

Welche gesicherten Erkenntnisse gibt es über Arethas Erstgeborenen? Die offiziellen Geburtsurkunden aus dieser Zeit werden im Staat Michigan unter Verschluss gehalten. Sämtliche Geburtsurkunden von 1893 bis zum heutigen Tag sind eigentlich im Gebäude der Stadtverwaltung in Detroit archiviert – ausgenommen die von unehelichen Kindern, die in der Hauptstadt Lansing gelagert werden. Die Einzigen, die legal Kopien anfordern dürfen, sind die betroffenen Personen selbst oder ihre Mütter. Deshalb bleibt die Identität des Kindsvaters bis heute ein Geheimnis, das nur Aretha kennt.

Doch damit nicht genug: Kurz danach wurde Aretha erneut schwanger und bekam mit 16 Jahren einen zweiten Sohn, den sie Edward Franklin nannte. Und auch den Namen von Edwards Vater hat sie nie verraten.

Was Aretha als Teenager zustieß, legte vielleicht den Grundstein zu einem Muster, das sich in ihrem späteren Leben regelmäßig wiederholen sollte: die Opferrolle, die sie Männern gegenüber einnahm. Wenn es stimmt, dass Menschen das Produkt ihrer Kindheitserfahrungen sind, dann müssen diese traumatischen Erlebnisse die erwachsene Aretha stark geprägt haben. Ihr ganzes Leben lag noch vor ihr und sie stand erst am Anfang ihrer Karriere. Dennoch hatte Aretha Franklin sich schon mit 16 Jahren das Recht erworben, den Blues zu singen.
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Nachdem sie die Highschool während ihrer ersten Schwangerschaft abgebrochen hatte, verbrachte Aretha viel Zeit zu Hause, wo sie Musik hörte und Klavier spielte. Langsam dehnte sie, die ja in der Welt der Gospelmusik aufgewachsen war, ihren musikalischen Horizont aus. Dabei interessierte sie nicht nur der populäre Rhythm & Blues, den sie im Radio hörte, sondern auch der melancholische Blues mit seinen tiefen Gefühle. Mahalia Jackson hat es einmal so ausgedrückt: »Jeder, der den Blues singt, steckt in einem tiefen Loch und schreit um Hilfe.« Auf Aretha traf dies auf jeden Fall zu.

Ganz besonders fasziniert war Aretha von der Bluessängerin Dinah Washington. Zwischen beiden Künstlerinnen gibt es viele Parallelen: Washington wurde unter dem Namen Ruth Jones in Tuscaloosa, Alabama geboren. Mitte der 1930er-Jahre zog ihre Familie in den Norden nach Chicago, wo sie als Teenager in einer Baptistenkirche Klavier spielte. Und wie Aretha hatte sie sich schon mit 15 einen gewissen Ruf als Sängerin erworben, da sie mehrere Talentwettbewerbe gewonnen hatte. Mit 18 änderte sie ihren Namen in Dinah Washington und begann ihren musikalischen Siegeszug. 1943 – 45 trat sie als Solosängerin mit Lionel Hamptons Band auf und wurde landesweit bekannt. Danach startete sie ihre Solokarriere als Jazzsängerin. 1949 nahm Mercury Records sie unter Vertrag, wo sie ihre größten Erfolge feiern sollte. In den Jahren 1949 bis 1958 wurde sie neben Bessie Smith, Billie Holiday, Sarah Vaughan und Ella Fitzgerald zu einer der beliebtesten Blues- und Jazzsängerinnen aller Zeiten. Hits aus dieser Ära waren unter anderem »Long John Blues« (1949), »I Wanna Be Loved« (1950), »Cold, Cold Heart« (1951), »Wheel of Fortune« (1952), »Trouble in Mind« (1952) und »Make Me a Present of You« (1958).

Zusammen mit Benny Goodman, Joe Turner, Mahalia Jackson, Thelonious Monk und George Shearing gehörte Washington im Juli 1958 zu den Headlinern beim renommierten Newport Jazz Festival. Obwohl sie als Jazzsängerin viele Fans hatte, wollte Mercury Records sie eher für ein breiteres Publikum vermarkten und stellte ihr zu diesem Zweck den neuen A & R-Director Clyde Otis an die Seite, der ihr Produzent wurde – und später auch der von Aretha.

Zuerst war Washington nicht begeistert von den Songs, die Otis für sie ausgesucht hatte, und dem Stil, in dem sie sie singen sollte. Doch schließlich fügte sie sich und aus ihren ersten gemeinsamen Aufnahmesessions gingen die größten Soloerfolge ihrer ganzen glanzvollen Karriere hervor.

»Anfang ’59 bat Mercury mich, Dinah zu betreuen«, erinnert sich Otis. »Bis dahin hatte sie entweder reine Bluessongs oder Bigband-Stücke aufgenommen. In unserer ersten gemeinsamen Session nahmen wir ›What a Diff’ rence a Day Makes‹ auf. Das war das erste Mal, dass sie auf diese Art und Weise zu Streicherbegleitung sang. Der entscheidende Moment kam, als ich sagte: ›Schätzchen, leg deine ganze Seele in den Song rein.‹ Als sie erkannte, dass ich nicht versuchte, ihr Talent zu prostituieren, blickte sie nur noch nach vorne.«

»What a Diff’ rence a Day Makes« wurde Dinahs erster Top-Ten-Hit in den Pop-Charts als Solistin. Danach schafften es etliche ihrer Songs in die Top 40, darunter auch »Unforgettable« (1959) und die ergreifende Clyde-Otis-Komposition »This Bitter Earth« (1960). Aretha verliebte sich nicht nur in diese Songs, sondern sollte später auch alle drei selber aufnehmen.

In den Jahren 1958 bis 1960, als die Teenagerin Aretha zu Hause saß und ihre Babys hütete, beschloss sie, dass Dinah Washington die Person war, der sie am meisten nacheifern wollte. Wenn Dinah in Detroit war, trat sie entweder in The Flame Show Bar oder in The Frolic Show Bar auf. Letztere befand sich an der Kreuzung John R. und Garfield. Dort wurde sie immer wie bei einem Staatsbesuch empfangen.

Dinah Washington sollte zu einer sehr wichtigen Person in Arethas Leben werden – nicht nur, weil sie ihr Idol war, sondern auch, weil Aretha durch sie einige Menschen kennenlernte, die später maßgeblich für ihr Privatleben und ihre Karriere wurden. Einer davon war ihr erster Ehemann, Ted White.

White erinnert sich an seine erste Begegnung mit Aretha: »Ich sah Aretha zum ersten Mal, als ich mit Dinah im Haus ihres Vaters zu Gast war. Sie war damals noch ein Teenager. Ich sprach nicht mit ihr, wir sahen sie nur. Sie stand auf der Treppe und wollte unbedingt Dinah kennenlernen.«

»Ich lernte Dinah in den 50er-Jahren über Freunde kennen«, erzählt White. »Sie trat ständig in Detroit auf. Eine Zeit lang hatte ich geschäftlich mit Musikboxen zu tun und ein paar gemeinsame Geschäftspartner brachten uns zusammen. Wir verbrachten ziemlich viel Zeit miteinander. Sie war eine starke Persönlichkeit, sehr liebenswert und eine großartige Performerin. Und sie liebte es zu singen – ich meine, sie liebte es wirklich. Es brauchten nur zwei Typen an einer Bushaltestelle zu stehen, schon blieb sie stehen und sang. Es war ihr ganz egal, wer zuhörte – sie sang einfach gern. Mit ihr in einen Club zu gehen, machte immer Spaß. Da trat dann oft irgendein drittklassiger Act auf und plötzlich marschierte Dinah auf die Bühne, nahm dem jeweiligen Sänger ruhig das Mikro aus der Hand und brachte das Haus zum Kochen. Sie war toll!«

Aretha berichtet, dass ihr Vater gerne Partys gab. »Alle großen Jazz-, Soul- und Gospelmusiker der damaligen Zeit traten in unserem Wohnzimmer auf. Einmal war auch Dinah da. Ich durfte nicht runter kommen, weil ich noch zu jung war, also saß ich immer oben an der Treppe und versuchte, einen Blick zu erhaschen. So sah ich auch Dinah zum ersten Mal. Sie hatte ganz offensichtlich einen über den Durst getrunken und wurde von Ted White rausgetragen, dem Mann, den ich später heiratete.«

Billy Davis lernte Dinah und Aretha ungefähr zur gleichen Zeit kennen. »Aretha verehrte Dinah Washington«, erinnert er sich. »Ihr Vater kannte Dinah, weshalb sie oft bei den Franklins zu Besuch. Mit der Zeit wurden Dinah und Aretha sehr gute Freundinnen und ich glaube, Aretha ließ sich musikalisch stark von Dinah inspirieren.«

»Dinah war eine sehr starke Persönlichkeit«, fährt Davis fort. »Sie ließ sich nichts gefallen und war vollkommen unabhängig und extrovertiert. Manchmal war es nicht gerade einfach, mit ihr auszukommen. Sie war eben ein Star und benahm sich auch so. Aber von diesem ganzen Gehabe abgesehen, war sie ein guter Mensch.« Laut Davis »respektierte Dinah Arethas Talent und mochte sie.«

Clyde Otis lernte Aretha nach einer von Washingtons Auftritten in dieser Zeit kennen. Er hatte zuvor noch nie etwas von der jungen Sängerin gehört und erinnert sich, dass Aretha bei ihrer ersten Begegnung voller schwärmerischer Bewunderung für Washington war. »Ich hatte keinen bestimmten Eindruck von ihr, weil sie sich wie ein Groupie verhielt!«, erzählt Otis. »Ich wusste, ehrlich gesagt, nicht, wer sie war, und ich hörte sie auch nicht singen. Sie war an dem Abend nur da, um Dinah zu hören und anzuhimmeln.«

Einerseits ist es seltsam, sich Aretha Franklin als begeisterten Teenager vorzustellen, der in einem düsteren Gang hinter der Bühne wartet, um seine Lieblingssängerin zu begrüßen. Andererseits kann man leicht verstehen, dass die selbstbewusste und exzentrische Dinah Washington die junge Aretha faszinierte. Washington verkörperte genau das, was Aretha werden wollte – eine Sängerin, die ihr Publikum mit gefühlsbetontem Blues in den Bann zog und ihr Privatleben scheinbar völlig unter Kontrolle hatte.

In den letzten zwei Jahren der 1950er überlegte Aretha, was sie mit ihrem Leben machen wollte. Sie hatte ein Vorbild gefunden. So fing sie an zu planen, wie sie ihre Familie verlassen und auf eigenen Füßen stehen könne. Sie beschloss, nach New York zu ziehen und wie Dinah Washington eine erfolgreiche Bluessängerin zu werden.

»Der Wechsel von Gospel zu Blues hat Spaß gemacht«, erinnert sich Aretha. »Mein Vater ermutigte mich, das zu machen, was mir gefiel, und ich fing an, bei Cholly Atkins Choreografieunterricht zu nehmen. Es war alles sehr aufregend, neu und toll.« Es fiel Aretha scheinbar nicht allzu schwer, ihren Vater davon zu überzeugen, dass sie von Gospel zu weltlichem Gesang wechseln wollte. »Ich hatte auf den Tourneen mit ihm viel Erfahrung gesammelt und beschloss nun, dass Genre zu wechseln«, erzählt Aretha. »Er sagte dazu, wenn ich das wirklich machen wolle, dann solle ich es tun.« Einige der Gemeindemitglieder des Reverend beschwerten sich allerdings, dass Arethas Bestrebungen in Richtung Pop und Jazz blasphemisch seien. Reverend Franklin war jedoch der Meinung, dass Aretha ihr Gesangstalent mit der ganzen Welt teilen solle. Er würde es seiner Gemeinde schon erklären. Obwohl ihr Vater die Erweiterung ihres musikalischen Spektrums also unterstützte, behaupten einige Quellen, dass er nicht begeistert davon war, dass sie Detroit verlassen wollte, um ihr Glück in New York zu machen.

Mehrere Freunde der Familie spürten, dass Aretha an ihrem Privatleben und ihrer unerwarteten Rolle als junge Mutter verzweifelte. Deshalb ermutigten sie Aretha, sich auf die Musik zu konzentrieren und sich auf der Basis ihrer natürlichen Begabung eine Karriere aufzubauen. Einer der Menschen, die ihr halfen, die nächste Stufe zu erklimmen, war Major »Mule« Holly, der für den Jazzpianisten Teddy Wilson Kontrabass spielte.

Anfang 1960 packte die 18-jährige Aretha ihre Koffer und zog nach New York. Ihre zwei Kinder, Clarence und Edward, ließ sie in der Pflege von Verwandten und Freunden zurück. Gleich nach ihrer Ankunft brachte Mule Holly sie ins Studio und nahm mit ihr ein Demo eines Bluessongs auf. Ihre erste Unterkunft in New York war das YWCA in der East 38. Straße. Einer der ersten Menschen, die sie kennenlernte, war Jo King, bei der Aretha vorsang und die ihre Managerin werden sollte. King berichtet über dieses erste Vorsingen: »Aretha machte alles falsch, aber am Ende klang es genau richtig. Sie hatte etwas Besonderes an sich – eine eigene Auffassung von Musik, die ohne Beiwerk auskam. Sie war eine vollkommen ehrliche Musikerin.«

»Mule Holly verdanke ich, dass ich zu Columbia [Records] kam«, erzählt Aretha über ihre New Yorker Anfänge. »Ich wohnte zwei Tage im Y und zog dann zu meiner Managerin Jo King. Sie arbeitete damals für Broadway Recordings und wohnte in den East Seventies.«

Der Producer John Hammond, der damals für Columbia Records arbeitete, hörte Arethas Stimme zum ersten Mal auf dem von Mule Holly produzierten Demoband. In seinen 1977 erschienenen Memoiren Hammond on Record schreibt er, dass ein schwarzer Komponist namens Curtis Lewis eines Tages mit vier Demos von Songs, die er geschrieben hatte, in sein Büro schneite. Von den ersten drei war Hammond nicht besonders beeindruckt, aber der vierte ließ ihn aufhorchen – nicht wegen des Songs, sondern wegen der Sängerin, die auch gleichzeitig Klavier spielte. Der Song hieß »Today I Sing the Blues«. Als er die einfache Demoaufnahme hörte, rief Hammond aus: »Das ist die beste Stimme, die ich in den letzten 20 Jahren gehört habe!« Kurz darauf rief Jo King bei Hammond an und sagte: »Ich weiß, dass Sie an Aretha Franklin interessiert sind. Wenn Sie sie treffen wollen, kommen Sie heute in mein Studio.«

Hammond machte sich also auf zum Broadway Nr. 1697, wo Jo Kings kleines Aufnahmestudio war. Dort traf er die 18-jährige Sängerin, in der er die Zukunft des Blues sah. Wohl keiner konnte dies besser beurteilen als Hammond, der in den 1930er-Jahren die 17-jährige Billie Holiday entdeckt hatte. Nun wollte er Aretha Franklin für Columbia Records unter Vertrag nehmen.

Um zu ermessen, welche historische Tragweite es hatte, dass ausgerechnet John Hammond Aretha »entdeckte«, unter Vertrag nahm und produzierte, muss man seine Verbindungen zu Billie Holiday, Bessie Smith, Teddy Harris und Columbia Records genauer betrachten. Hammond wurde 1910 in eine wohlhabende Familie aus Manhattan hineingeboren, die mit den berühmten Vanderbilts verwandt war. Deshalb konnte er ohne finanziellen Druck seine Leidenschaft für Musik (vor allem für Jazz) und Journalismus zu seinem Beruf machen. 1931 brach er dafür sein Studium in Yale ab. Seine ersten Jazzrezensionen schrieb er für die britischen Zeitschriften Melody Maker und Gramophone.

Seine erste Plattenaufnahme produzierte er im September 1931 – mit einem Pianisten namens Garland Wilson. Aus der Aufnahmesession, die Hammond auch finanzierte, entstanden zwei Songs, die nie erschienen, ihm aber die notwendige Erfahrung brachten, sowie ein Produktionsdemo, mit dem er einen Job bei einer Plattenfirma ergatterte. 1933 kam der Durchbruch mit amerikanischen Jazzalben, die er für den europäischen Markt produzierte und die bei Columbia, Parlophone, Decca und Okeh erschienen.

Im Herbst 1933 leitete er zwei historische Aufnahmesessions mit zwei der außergewöhnlichsten Bluessängerinnen des 20. Jahrhunderts: Bessie Smith und Billie Holiday. Am 24. November produzierte er Bessie Smiths letzte vier Aufnahmen: »Do Your Duty«, »Gimme a Pigfoot«, »I’m Down in the Dumps« und »Take Me for a Buggy Ride«. Nur drei Tage später war er wieder im Studio, um Billie Holidays allererste Aufnahme, bei der sie das Benny Goodman Orchester begleitete, zu produzieren: »Your Mother’s Son-in-Law«. Smiths Karriere endete, als Holidays begann. Und John Hammond hielt beide historischen Ereignisse in ein und derselben Woche auf Schallplatten fest, die mit 78 Umdrehungen pro Minute abgespielt wurden.

Hammond hatte Billie Holiday in Monette Moore’s Club, einer schäbigen kleinen Jazzbar auf der 133. Straße in Harlem entdeckt. Normalerweise war Monette dort der Hauptact, doch da sie eine Rolle in einem Broadwaystück ergattert hatte, durfte Holiday für sie einspringen. Laut Hammond war sie »17 und schon vom Leben gezeichnet. Aber sie war die erste junge Sängerin, die ich je gehört hatte, die wie ein improvisierendes Jazzgenie sang.« Der erste Song, den er von ihr hörte, war das von Johnny Mercer komponierte »Woudja for a Big Red Apple?«.

1935 brachte Hammond sie mit Teddy Wilson zusammen und gemeinsam nahmen sie den Klassiker »I Wished on the Moon« auf. Es ist schon eine merkwürdige Laune des Schicksals, dass Aretha Franklin 25 Jahre später ihren ersten Bluessong mit Teddy Wilsons Kontrabassisten einspielen sollte und dass durch diese Aufnahme John Hammond auf sie aufmerksam wurde.

Im Laufe der Jahre produzierte Hammond Dutzende von Jazzaufnahmen für verschiedene Plattenfirmen wie Vanguard, Mercury, Okeh, Vocalion und Victor. Zu seinen monumentalen Entdeckungen zählt auch Count Basie, den Hammond eines Nachts in Kansas City im Radio hörte. Der Trompeter Harry James sowie die Sänger Paul Robeson, Joe Williams, Helen Hurnes und Alberta Hunter gehörten ebenfalls zu den Stars, die er betreute.

1959 kam Hammond zu Columbia Records zurück, wo er dann bis zu seinem Tod im Jahre 1987 blieb. Seine letzte große Entdeckung für Columbia machte er 1972, als er daran beteiligt war, einen unbekannten Gitarristen und Songwriter unter Vertrag zu nehmen, dessen Potenzial er erkannte. Der Name des Künstlers: Bruce Springsteen. Zum Zeitpunkt seines Todes war Hammond gerade damit beschäftigt, Material aus Columbias Archiven für mehrere CD-Veröffentlichungen zusammenzustellen, darunter auch Billie Holidays Lady in Satin.

Als er 1959 wieder zu Columbia kam, gehörte es unter anderem zu seinen Aufgaben, Singles aus den Archiven auszuwählen, die als LPs neu veröffentlicht werden konnten. Außerdem sollte er neue Talente verpflichten. Die ersten fünf Künstler, die er unter Vertrag nahm, waren der Jazzpianist Ray Bryant, der legendäre Folksänger Pete Seeger, eine texanische Folksängerin namens Carolyn Hester, ein junger Folksänger / Songwriter mit sozialkritischen Texten namens Bob Dylan und Aretha Franklin.

Als er auf dem Demoband Aretha »Today I Sing the Blues« singen hörte, löste das in ihm eine ähnliche Reaktion aus wie 27 Jahre zuvor Billie Holiday mit »Woudja for a Big Red Apple«. Wie Holiday mit 17, war Aretha mit 18 auch bereits »gezeichnet vom Leben«. Hammond nannte Aretha »ein ungeschultes Genie – die beste Stimme, die ich seit Billie Holiday gehört habe.«

In den sechs Jahren, die sie dort unter Vertrag war, nahm Aretha zehn neue Platten auf und brachte zwei »Greatest Hits«-Alben heraus. Das Material der zehn Originalalben wurde später auf über 20 weiteren Alben wiederverwendet, oft mit zusätzlichen Alternativaufnahmen oder bisher unveröffentlichten Songs aus Columbias Archiv. Arethas Aufnahmen bei Columbia decken mehrere Stile ab: Blues, Jazz, Pop, Musicalsongs, Balladen und R & B. Am besten spiegelt wohl die 1985 erschienene, hervorragende Kompilation Aretha Sings the Blues ihr künstlerisches Schaffen bei Columbia wieder.

Während der Columbia-Jahre arbeitete Aretha mit den Produzenten Bob Mersey, Clyde Otis, Billy Jackson, Bob Johnston, Bobby Scott, Al Kasha und John Hammond zusammen. Obwohl jeder von ihnen einige brilliante Sessions produzierte, verkauften sich Arethas Alben aus dieser Ära insgesamt nicht besonders gut. Mehrere Faktoren trugen dazu bei, dass Aretha damals noch nicht so berühmt und erfolgreich wurde, wie sie sich erhofft hatte: Zum einen lag es sicher daran, dass Columbia keine überzeugende Marketingstrategie für sie entwickelt hatte, zum anderen auch an ihren persönlichen Problemen in dieser Zeit.

John Hammond war der erste Producer, mit dem Aretha in den Columbia-Studios arbeitete. Sie war seine Entdeckung. Hammond beschloss, auf ihrem Debütalbum eine weitere seiner musikalischen Entdeckungen unterzubringen: Ray Bryant mit seiner Jazzcombo. Das daraus resultierende Album erschien 1961 unter dem Namen Aretha (später wurde es erneut unter The Great Aretha Franklin – The First 12 Sides veröffentlicht). Es ist stilistisch nicht stringent, ließ Aretha aber unter Beweis stellen, dass sie diverse Genres wie Jazz, Pop, Blues und Musical beherrschte.

Hammond hatte Aretha und Ray Bryant 1960 miteinander bekannt gemacht auf einer Party, die er für Aretha in The Village Vanguard in Greenwich Village organisiert hatte. Es wird berichtet, dass es eine lange Nacht wurde. Von drei bis vier Uhr morgens stand Aretha mit Bryant auf der Bühne – sehr zum Vergnügen der nächtlichen Besucher des berühmten Jazzclubs auf der 7th Avenue South.

Auch nach 30 Jahren erinnert sich Ray Bryant noch genau an jene Nacht: »John rief mich an. Es war schon ziemlich spät, vielleicht neun oder zehn Uhr abends, und er sagte: ›Könntest du bitte zum Vanguard kommen?‹ Ich fragte: ›Warum?‹ und er sagte: ›Ich habe diese junge Sängerin aus Detroit unter Vertrag genommen. Sie kommt heute her und wir geben eine kleine Party für sie. Wir möchten gern, dass du sie kennenlernst.‹ Ich schätze, dass er da schon die Idee hatte, mit uns beiden zusammen ein Album zu machen. Da traf ich also Aretha zum ersten Mal, im Village Vanguard. Sie war mit ihrem Vater, den ich auch kennenlernte, nach New York gekommen. Es waren viele Leute da, es war wirklich eine richtige Party. Jeder ging einfach auf die Bühne und bot irgendwas dar. Ich spielte ein bisschen, sie sang. Es war eine Art New Yorker Willkommensparty für Aretha. Sie war eine nette junge Frau – etwas schüchtern. Aber als sie anfing zu singen, sagte ich: ›Dieses Mädchen kann wirklich singen!‹ Es hat Klick gemacht!«

Bryant war an diesem Abend auch von Arethas Vater sehr beeindruckt. »Er schien ein netter Kerl zu sein«, erinnert er sich. »Ich war beeindruckt, weil er ein Priester war genau wie meine Mutter – sie war Priesterin der Pfingstgemeinde. Aretha und ich hatten also etwas gemeinsam, wir hatten einen ähnlichen musikalischen Hintergrund. Das war wahrscheinlich einer der Gründe, die John veranlasste, uns zusammenzubringen.«

John Hammonds hatte ein richtiges Gespür gehabt: Ray Bryant und Aretha verstanden sich auf Anhieb. Schon bald fand Arethas erste Aufnahmesession bei Columbia mit der Ray Bryant Combo statt. »Manche Leute kennen mich in erster Linie als den Typen, der mit Aretha ihr erstes Album aufnahm«, bemerkte Bryant 1989. »Ich sah sie damals ziemlich häufig«, erzählt er, »weil wir uns zum Proben trafen. Ich hatte zu der Zeit ein paar Hits und fuhr deshalb einen großen 1960er Cadillac. Eines Tages fuhren wir mit noch ein paar Leuten in meinem Auto irgendwohin und sie sagte: ›Das ist ein so schönes Auto. Vielleicht werde ich mir eines Tages auch so eines leisten können.‹ Und ich sagte: ›Ich denke, das wirst du!‹« Er lacht. Wer hätte damals vermutet, dass große Cadillacs mit Heckflossen 25 Jahre später, als sie »Freeway of Love« aufnahm, zu Arethas Markenzeichen werden würden?

Am 1. August 1960 gingen John Hammond, Ray Bryant und Aretha Franklin in das CBS-Aufnahmestudio auf der 30. Straße und begannen mit der Arbeit an dem Album. »Einige der besten Musiker der Branche waren bei meinen allerersten Aufnahmen dabei«, erinnert sich Aretha. »Mr. Hammond umgab mich mit der Crème de la Crème.«

Von dieser ersten Session, einer Abendsession, würde John Hammond später sagen, dass sie zu den drei oder vier aufregendsten Aufnahmesitzungen seiner gesamten Karriere gehörte. Seiner Meinung nach schwingt in diesem ersten Alben mehr als in allen anderen das Feeling von improvisiertem Jazz mit, das er so mochte.

Unter den Musikern der ersten Session waren Ray Bryant am Klavier, Lord Westbrook an der Gitarre, Bill Lee am Kontrabass, Osie Johnson am Schlagzeug und Tyree Glenn an der Posaune. Auf dem Song »Right Now« spielt Skeeter Best Gitarre.

Genau wie bei seiner historischen Aufnahmesession mit Bessie Smith von 1933 wollte Hammond an diesem ersten Abend vier Songs aufnehmen. Er hatte eine ganz genaue Vorstellung davon, wie Arethas erstes Album klingen sollte. Aretha wollte zwar in Sam Cookes Fußstapfen treten und ein R & B-Publikum ansprechen, doch weder Hammond noch Columbia waren an diesem Marktsegment interessiert. Hammonds Plan war es, Material auszuwählen, dass Jazzfans ansprechen, aber gleichzeitig so weit wie möglich Arethas Gospelgesang zulassen würde. Einer der vier Songs aus dieser ersten Aufnahmesession war auf Arethas Wunsch hin Judy Garlands »Over the Rainbow«. Die von John Hammond ausgewählten anderen drei waren »Today I Sing the Blues«, »Right Now« und »Love Is the Only Thing«.

Als Erstes gingen sie »Today I Sing the Blues« an, den Song, der Aretha überhaupt erst zu Columbia gebracht hatte. Alle Songs auf dem Album wurden im Studio live aufgenommen, damit sie eine intime und improvisierte Atmosphäre ausstrahlten. Es gab kein Overdubbing, kein Umstellen auf Stereo und keine zusätzliche Bearbeitung des Sounds.

Der Rest des Albums wurde in vier weiteren Sessions aufgenommen, mit leicht variierter Besetzungsliste. Auf einigen Aufnahmen spielt Aretha statt Ray Bryant Klavier. Hier der Vollständigkeit halber eine Auflistung, welche Songs in welcher Besetzung in den vier Sessions zwischen November 1960 und Januar 1961 aufgenommen wurden:

17. November 1960: »By Myself« und »All Night Long« (Ray Bryant, Klavier; Bill Lee, Kontrabass; Lord Westbrook, Gitarre; Sticks Evans, Schlagzeug; Al Sears, Tenorsaxofon; Quentin Jackson, Posaune).

29. November 1960: »Sweet Lover« und »Won’t Be Long« (Ray Bryant, Klavier; Bill Lee, Kontrabass; Belton Evans, Schlagzeug; Aretha Franklin, Klavier [nur auf »Won’t Be Long«]).

19. Dezember 1960: »Ain’t Necessarily So« (Ray Bryant, Klavier; Warren Luckey, Tenorsaxofon; Lord Westbrook, Gitarre; Bill Lee, Kontrabass; Belton Evans, Schlagzeug).

10. Januar 1961: »Are You Sure«, »Maybe I’m a Fool« und »Who Needs You?«

(Aretha Franklin, Klavier; Al Sears, Tenorsaxofon; Lord Westbrook, Gitarre; Milt Hinton, Kontrabass; Sticks Evans, Schlagzeug).

Die langsamen, klagenden Bluesstücke auf dem Album waren die erfolgreichsten. »(Blue) By Myself«, »Maybe I’m a Fool«, »All Night Long« und »Today I Sing the Blues« wurden alle zu Klassikern des Genres. Auf ihnen fällt besonders die Klarheit und Reinheit von Arethas Stimme auf, vor allem im Kontrast zu ihren späteren »souligen« Aufnahmen bei Atlantic Records. Beim R & B-Publikum fand das Album sofort Anklang, auf dem Mainstream-Popmarkt hingegen weniger.

»Today I Sing the Blues« wurde im Oktober 1960 als erste Single ausgekoppelt. Basierend auf den Verkaufszahlen und der Häufigkeit, mit der er im Radio gespielt wurde, erklomm der Song die R & B-Charts und wurde Arethas erster Top-Ten-Hit. Obwohl der Song es nicht in die Pop-Charts schaffte, zeigte die starke Unterstützung durch die schwarzen Radiosender der Plattenfirma, dass man auf dem richtigen Weg war. »Won’t Be Long«, eine peppige Johnny-McFarland-Melodie, wurde im Februar 1961 als zweite Single aus dem Debütalbum ausgekoppelt. Es wurde ihr zweiter Top-Ten-Hit in den R & B-Charts (der Song erreichte Platz 7) und hielt sogar Einzug in die Pop-Charts (höchste Platzierung: 76). Das Album Aretha erschien am 27. Februar 1961 und bekam auf Anhieb positive Kritiken. So schrieb z. B. die Zeitschrift Billboard, dass Aretha »in den großartigen, ausgereiften Blues eine wahrhaftige und starke Gospelnote einbringt«. Obwohl das Album nie in die Pop-Charts einzog, wurde es vom Jazzpublikum begeistert aufgenommen.

In den Monaten zwischen dem Vertragsabschluss und dem Erscheinen ihres ersten Albums bei Columbia begann Aretha, Klavierunterricht zu nehmen. Columbia gab Anfang 1961 folgende Pressemitteilung heraus: »Aretha ist eine hervorragende Pianistin und begleitet sich selbst bei Plattenaufnahmen und in Nachtclubs. Sie war Autodidaktin, bis sie im Sommer 1960 anfing, bei Lenora Carter Unterricht zu nehmen, einer Lehrerin, die sie über alle Maßen schätzt. Aretha ist eine sehr gute Schwimmerin, außerdem fährt sie gern Schlittschuh und reitet. Sie mag ihren Hund Miami, französische Mode, Chopin, Duke Ellington und liebt es‚ ›Leute glücklich zu machen‹. ›Wenn ich jemandem einen Rat geben müsste‹, sagt Aretha, ›dann würde ich sagen: Arbeite hart und vertraue auf Gott‹«.

Die Tatsache, dass die junge Aretha bereits zwei Kinder hatte, die in Detroit lebten, wurde verschwiegen, ihr Privatleben als ledige Mutter völlig übergangen. Dies sollte erst mehrere Jahre später an die Öffentlichkeit gelangen. Damals präsentierte man sie noch als ganz normale, begabte 18-Jährige mit einer faszinierenden Stimme, die an der Schwelle zu einer großen Karriere im Musikgeschäft stand.

Unter den Fittichen von Jo King belegte Aretha mehrere Kurse, um ihre Ausbildung abzurunden. »Die fanden alle im CBS-Gebäude in der 54. Straße, Ecke Broadway statt, wo das Ed Sullivan Theater ist«, erinnert sich Aretha. »In dem Gebäude wurden immer alle möglichen Kurse unterrichtet: Tanz, Ballett usw. Ich verbrachte zwei Stunden mit meiner Gesangslehrerin Lenora Carter und ging dann ins Apollo, wenn gerade jemand Interessantes dort auftrat. Ich sah The Supremes, als sie noch in schwarzen Miniröcken und weißen Blusen auftraten. Sie waren damals noch keine Stars. Und ich sah dort auch viele Gospelsänger.«

Obwohl das Album Aretha die Charts nicht gerade stürmte, hatte die 18-Jährige nun in der Branche eine solide Basis, auf der sie aufbauen konnte. Hammond hatte Songs wie George und Ira Gerschwins »It Ain’t Necessarily So« wegen der Referenzen auf biblische Figuren wie David und Goliath, Jonas und Methusalem ausgewählt, um Arethas Gospelwurzeln zu betonen. Billie Holidays »Who Needs You?« setzte sie in einen Blueskontext und verwies auf Hammonds eigene Verbindung zu »Lady Day«. Das Album funktionierte als Gesamtpaket – nicht zuletzt auch aufgrund der frisch klingenden Produktion und der Emotionen, die Aretha in ihren Gesang legte.

»Aretha sang eigentlich immer nur ›Aretha‹«, meint Ray Bryant, »nicht Pop oder Jazz. Sie brachte ihren eigenen Sound, ihr eigenes Feeling in den Song ein. Natürlich war das Album, das wir zusammen machten, irgendwie jazzig. Es war sogar eher ein reines Jazzalbum als einige der Alben, die sie später aufnahm, was vielleicht daran lag, dass John diese ganzen echten Jazzmusiker engagierte. Und das, obwohl einige der Songs wie z. B. ›Over the Rainbow‹ mehr oder weniger Pop waren. ›Won’t Be Long‹ hört sich dagegen eher wie ein reiner Gospelsong an. Es war eigentlich alles Arethas Sound und nur die Art der Hintergrundbegleitung wechselte. Wir neigten mehr zu einer jazzigen Begleitung, weil wir Jazzmusiker waren.«

Nach Fertigstellung des Albums trat Aretha mehrmals mit der Ray Bryant Combo auf. »In einem New Yorker Club, The Jazz Gallery, traten wir einmal gleichzeitig auf. Ich spielte dort mit meiner Band und sie sang auf der anderen Seite des Clubs«, erzählt Bryant. Doch schon bald trennten sich Arethas und Bryants Wege. »Es tut mir leid, dass der Kontakt im Laufe der Jahre abbrach«, sagt er, »aber sie heiratete und kurz danach sah ich sie gar nicht mehr.«

Nach Erscheinen ihres Debütalbums bei Columbia verbrachte Aretha einen Großteil des Jahres 1961 auf Tournee in den USA, wo sie in kleinen, verräucherten Jazzclubs auftrat. Mit ihren gefühlvollen Bluessongs, ihrer ausdrucksstarken Stimme und ihrem gekonnten Klavierspiel wurde sie bald zum Geheimtipp unter der kleinen, elitären Jazzgemeinde.

Aretha war gerade 19 geworden, als sie damals auf Tournee ging und durch die Jazzclubs tingelte. Zuvor war sie auf Tour nur bei den Sonntagsmessen ihres Vaters aufgetreten. Die kleinen Jazzclubs, in denen die Gäste tranken, rauchten und sich unterhielten, stellten eine ganz neue Erfahrung für sie dar. Anstatt vor einem Altar zu stehen, den Kirchenchor im Rücken, saß sie nun in einem kleinen, schummerigen Raum allein im Scheinwerferlicht am Klavier. Ihr fehlte plötzlich die Gesellschaft des Chores. Mit nur ein paar Musikern als Begleitung fühlte sie sich auf der Bühne allein. Gelegentlich hatte sie auch Lampenfieber. »Ich hatte Angst«, erinnert sie sich. »Ich sang oft den Boden an.«

Columbia Records und vor allem John Hammond haben sich ungerechtfertigterweise oft den Vorwurf gefallen lassen müssen, dass sie Arethas Karriere mit einem unguten Start versahen. Betrachtet man nur den unglaublichen Erfolg, den sie in den späten 60er- und frühen 70er-Jahren bei Atlantic Records als Queen of Soul hatte, so mag dies richtig erscheinen. Doch Arethas Karriere umfasste eine viel größere Spanne.

Als John Hammond an jenem schicksalhaften Tag im Jahr 1960 Jo Kings Aufnahmestudio aufsuchte, um Aretha Franklin zum ersten Mal zu treffen, machte er keinen Hehl daraus, wie er ihre Karriere sah und was Columbias Pläne waren. Jo King erzählte ihm damals, dass Sam Cooke versuchte, Aretha als R & B-Sängerin zu seiner Plattenfirma RCA Records zu locken. Hammond erklärte Aretha, dass er sie als Jazzsängerin mit Gospelanklängen betrachtete. Als er ihr an Ort und Stelle einen Plattenvertrag anbot, sagten Aretha und King begeistert zu. Doch später sollte Aretha beklagen, dass es ihr nicht gefiel, als Jazzstar vermarktet zu werden.

Hatte John Hammond mit der musikalischen Richtung, die er für Arethas erstes Album bei Columbia wählte, Erfolg? Berücksichtigt man, wie begeistert Aretha vom Jazzpublikum aufgenommen wurde, so kann die Frage nur mit einem uneingeschränkten »Ja« beantwortet werden. Die Resonanz war so positiv, dass die renommierte Jazzzeitschrift Down Beat Aretha 1961 nach einer Umfrage unter internationalen Jazzkritikern zur besten neuen Sängerin des Jahres kürte. Hammond machte Aretha nicht zu einem Popstar, weil das nie seine Absicht war. Aber mit seiner Hilfe wurde sie über Nacht zu einem Jazzstar mit zwei Top-Ten-Hits in den R & B-Charts.

Hammond glaubte, dass er eine neue Billie Holiday entdeckt hatte. Als Billie 1959 starb, war sie ein körperliches Wrack, ihre Stimme von Jahren des Drogenmissbrauchs zerstört. Hammond wusste, dass er in Aretha eine junge Sängerin gefunden hatte, die mehr Ausdruckskraft in der Stimme hatte als irgendjemand anderes seit Holiday in den 1930ern. Und Arethas Stimme war noch frisch, rein und unverbraucht.

Auf ihrer ersten Jazztour 1961 wurde Aretha in den Clubs als die »neue Queen des Blues« angekündigt. Im Aufnahmestudio wählte Hammond folgerichtig Songs aus, die zu einer Anwärterin auf Billie Holidays Thron passten. Zielgruppe des Albums waren nicht Jugendliche sondern Hardcore-Jazzfans. Bei Arethas zweitem Album bei Columbia, The Electrifying Aretha Franklin, beließ Hammond es nicht beim schlichten Jazzarrangement, sondern fuhr größere Geschütze auf. In vielen Songs setzte er eine Big Band im Stil der 1940er-Jahre ein, mit Blechbläsern und Streichern. Interessanterweise bescherte eine Single aus diesem Album (»Rock-A-Bye Your Baby with a Dixie Melody«) Aretha ihren einzigen Top-40-Pophit bei Columbia.

The Electrifying Aretha Franklin entwickelt den Jazzstil des Vorgängeralbums weiter. Nicht nur die Instrumentalbegleitung ist etwas anders, sondern auch Arethas Gesang strahlt mehr Selbstbewusstsein aus. »You Made Me Love You« zeigt besonders eindrucksvoll, wie viel emotionale Kontrolle sie damals schon mit ihrer Stimme ausüben konnte. Hört man sie in »I Told You So« vor dem Hintergrund einer Bläsergruppe, die an Glenn Millers Orchester erinnert, so kann man sich Aretha leicht als Bigband-Sängerin einer vergangenen Ära vorstellen. Dies entsprach offensichtlich John Hammonds Vision.

Andere Songklassiker auf dem Album sind »Exactly Like You«, »Ac-cent-tchu-ate the Positive« und »That Lucky Old Sun«. Doch wie auf dem Debütalbum gab es auch hier einige jazzige Bluesnummern: »Blue Holiday«, »Nobody Like You« und »Just For You«.

An The Electrifying Aretha Franklin arbeiteten zwei Arrangeure.Die meisten Songs wurden von Richard Wess arrangiert. Aber zwei Songs (»Rock-A-Bye Your Baby with a Dixie Melody« und »I Surrender, Dear«) arrangierte Robert Mersey, der von Arethas Stimme fasziniert war. Er sollte bei ihren späteren Aufnahmen noch eine wichtige Rolle spielen. Auch dieses Album weist subtile Anspielungen auf biblische Figuren auf – gerade so viel, dass Hörer an Arethas religiösen Gospelhintergrund erinnert wurden. Im von Johnny Mercer und Harold Arlen verfassten Text des Songs »Ac-cent-tchu-ate the Positive« kommen Noahs Arche und Jonas im Walfisch vor.

Das 1962 erschienene Album brachte neben dem Top-40-Pophit »Rock-A-Bye Your Baby« noch zwei weitere Hits: Die zwei Songs auf der nächsten Single (»I Surrender, Dear« und »Rough Lover«) erreichten die Plätze 87 bzw. 94.

Nach Abschluss der Aufnahmen für The Electrifying Aretha Franklin war die berufliche Zusammenarbeit zwischen Aretha und John Hammond beendet. Hammond erklärte später, dass er und seine Frau Esmé nach Ende der Produktionsarbeiten in Europa Urlaub machten. Als er wiederkam, wurde ihm mitgeteilt, dass die Plattenfirma beschlossen hatte, Aretha mit anderen Produzenten des Hauses zusammenzubringen. Man sagte ihm, dass er zwar ein qualifizierter Produzent von Jazzalben sei, aber eben keine Hits machen könne.

Während seiner Abwesenheit war Aretha mit dem Hausproduzenten Al Kasha ins Studio gegangen und hatte die Single »Operation Heartbreak« aufgenommen. Sie erschien im September 1961 und wurde Arethas dritte Top-Ten-Single in den R & B-Charts, erreichte aber nicht die Pop-Charts.

John Hammond hatte sich während der Zusammenarbeit an ihren zwei gemeinsamen Alben gut mit Aretha verstanden und war überrascht, dass er in Zukunft nicht mehr mit ihr arbeiten sollte. In seiner Autobiografie mutmaßt er, dass die Gründe nicht nur mit seinen Qualitäten als Produzent zu tun hatten. Seiner Meinung nach waren die Verkaufs- und Marketingabteilungen von Columbia so angetan von Arethas Stimme, dass sie Columbias Tochterfirma Epic Records überredeten, auch Erma Franklin unter Vertrag zu nehmen. Arethas Schwester wurde damit zur Konkurrenz im eigenen Haus. Hammond bestreitet zwar jede Beteiligung an diesem Deal, vermutet jedoch, dass Aretha ihm die Schuld gab und einen anderen Produzenten verlangte.

»Ich finde, dass ich mit Aretha bei Columbia ein paar sehr gute Alben gemacht habe«, sagte Hammond. »Ich wollte sie bis zu einem gewissen Grad Jazzsängerin sein lassen, aber Columbia wollte einen großen Popstar aus ihr machen, was meiner Meinung nach ihre Integrität gefährdete.«

Bob Altshuler war in den 1960er-Jahren der Leiter der Presse- und Öffentlichkeitsarbeit bei CBS Records und außerdem ein Freund von Hammond. »Ich weiß nicht, wie es zum Bruch kam«, sagt er. »Ob es Aretha war, die vorschlug: ›Lasst uns mal was anderes versuchen‹ oder ob es das Label war. John Hammonds große Stärke bestand immer darin, große Talente sehr früh zu erkennen – lange vor den meisten anderen. Das war bei Dylan so, bei Springsteen und ganz bestimmt auch bei Aretha. Es galt für all seinen Jazzentdeckungen, ob Billie Holiday, The Count Basie Orchestra oder The Benny Goodman Orchestra. Er hatte immer die Fähigkeit, die Zukunft dieser herausragenden Talente schon im Embryonenstadium ihrer Karriere zu erkennen.« Altshuler fügt hinzu: »Wenn er als Plattenproduzent dieselbe Genialität gehabt hätte, wäre die Aretha-Franklin-Story anstelle einer Atlantic-Story wohl eine reine Columbia-Story geworden.«

Neben der beruflichen Trennung von John Hammond gab es 1961 zwei weitere wichtige Veränderungen in Arethas Leben. Zum einen brach sie auch die Beziehung zu ihrer Managerin Jo King ab. Zum anderen verliebte sie sich in einen Mann, den sie in Detroit kennengelernt hatte und den sie noch im selben Jahr heiratete. Sein Name war Ted White und er wurde nicht nur ihr Ehemann, sondern auch ihr neuer Manager. Leute, die in dieser Zeit mit Aretha arbeiteten, berichten, dass White keine Erfahrung als Manager hatte. Einen Großteil des Jahrzehnts sollte Aretha gefangen in einem Tauziehen zwischen Columbia Records und ihrem Mann verbringen. Bis zum heutigen Tag lehnt Aretha es ab, über ihre Beziehung zu Ted White zu sprechen. Sie redet auch nicht mit ihm. Seit ihrer Scheidung im Jahr 1969 haben sie nur zweimal miteinander kommuniziert.

1961 fuhr Aretha häufig zwischen New York und Detroit hin und her. Bei einem der Besuche in Detroit wurde sie Ted White vorgestellt und verliebte sich auf der Stelle in ihn. »Della Reese stellte sie mir in einem Detroiter Club, dem 20 Grand, vor«, erinnert sich White. Sechs Monate später waren sie verheiratet. Gesehen hatte White Aretha schon 1959, als er das Haus ihres Vaters mit Dinah Washington besuchte. Aber erst 1961 funkte es zwischen den beiden.

Berichten zufolge war Reverend Franklin alles andere als erfreut über Arethas plötzliche Heirat. Er und White sollten zu erbitterten Gegnern werden und Aretha war zwischen dem verehrten Vater und dem geliebten Mann hin- und hergerissen. Sobald das Ja-Wort gesprochen war, nahm White die Zügel von Arethas Karriere in die Hand. White gibt offen zu, dass er es war, der John Hammond herausdrängte. »Ich kam und wirbelte Staub auf, weil ich nicht wollte, dass John Hammond noch eines von diesen Alben im Al-Jolson-Stil produzierte. Er war mir gegenüber also nicht sehr freundlich gestimmt.«

In dieser Phase ihrer Karriere war Aretha zweifellos der neue Liebling der Jazzgemeinde. Wie Billie Holiday und Dinah Washington zuvor, war sie im Juli 1962 auch der Headliner des Newport Jazz Festival. Zum Staraufgebot des Festivals gehörten in jenem Sommer Carmen McRae, Duke Ellington, The Charles Mingus Sextet, The Max Roach Quartet, The Clara Ward Gospel Singers, The Oscar Peterson Trio, The Thelonious Monk Quartet und das Trio Lambert, Hendricks und Bavan. Das dreitägige Festival fand vom 6. bis 8. Juli 1962 statt. Aretha trat am Abend des dritten Tages auf, begleitet von ihrer Rhythmusgruppe. Wie hoch ihr Ansehen in Jazzkreisen damals war, lässt sich daran ablesen, dass sie nach Duke Ellington und vor Thelonious Monk auftrat. Auf dem Festival fanden auch Podiumsdiskussionen über Jazz statt. Am Nachmittag des 7. Juli ging es um »Die Ökonomie der Jazzgemeinde«, die Diskussionsteilnehmer waren Charles Mingus, Joe Williams und John Hammond.

Ted White erinnert sich noch sehr genau an Arethas Auftritt. »Wir hatten gerade begonnen, ihre Karriere auf Kurs zu bringen«, erzählt er. »Wir hatten einige Arrangements ausgewählt, die sie mochte, und die Dinge nahmen langsam Gestalt an. Alles fügte sich zusammen. Alle bekannten Jazzgrößen waren da, Duke Ellington und Thelonious Monk. Es war toll, in dieser Atmosphäre aufzutreten.«

Laut White war Aretha in dieser Zeit ein so heißer Bühnenact, dass sie oft den Headliner ausstach, für den sie eröffnen sollte. Die Stars der Show dachten sich häufig irgendwelche Ausreden aus, um nicht aufzutreten, da sie befürchteten, mit der Intensität von Arethas Gesang nicht mithalten zu können. »Es war sehr merkwürdig«, erzählt White. »Immer wenn wir die Gelegenheit hatten, mit den Großen aufzutreten, wurde einer krank oder die Verstärker fielen aus oder so. Niemand wollte nach ihr auftreten, kein Witz! Das Publikum war elektrisiert von ihr.«

White organisierte für Aretha landesweit Auftritte in kleinen Jazzclubs. Unter anderem spielte sie in der berühmten Flame Show Bar in Detroit, in der Thunderbird Lounge in Las Vegas und in mehreren Clubs in der Karibik.

White war zwar nicht gerade beliebt bei den Chefs von Columbia Records, aber er war stur und fest entschlossen, sich als Manager zu beweisen. »Columbia war es nicht gewohnt, dass man ihnen sagte, was sie tun sollten«, erklärt er. »Und sie waren nicht allzu gut auf Aretha zu sprechen, weil sie ein paar Aufnahmesessions verpasst hatte. Aber wir bügelten das wieder aus. Wir leisteten sehr gute Arbeit und erzielten so ein gutes Endprodukt.«

Mitte 1962 begann Aretha, mit ihrem neuen Plattenproduzenten Robert Mersey zusammenzuarbeiten. Schon auf dem Electrifying-Album war er der Arrangeur gewesen, doch nun erhielt er die komplette musikalische Kontrolle. Aretha und Mersey sollten ingesamt drei Alben zusammen aufnehmen, darunter das brilliante Unforgettable.

Da Ted White behauptet, John Hammond den Laufpass gegeben zu haben, stellt sich die Frage, ob Mersey seine persönliche Wahl als Arethas nächster Produzent war. »Nicht unbedingt«, sagt White, »aber er stand zu der Zeit gerade zur Verfügung. Er machte ein paar tolle Sachen mit [Barbra] Streisand [nach seiner Zusammenarbeit mit Aretha] und er produzierte für Andy Williams. Wir wollten eine neue Richtung für sie ausprobieren, also versuchten wir es mit ihm.«

Arethas erstes Album mit Mersey als Produzent war The Tender, the Moving, the Swinging Aretha Franklin, das im August 1962 erschien. Darauf waren zwar viele Streicher zu hören, aber Mersey entfernte sich von dem bläserlastigen Bigband-Sound, der auf Arethas zweitem, von Hammond produziertem Album vorherrscht. Die meisten Songs gehörten eher in die Kategorien »tender« und »moving«. »Swinging« wurde nur repräsentiert von dem peppigen »I’m Sitting on Top of the World«, dem bluesigen »Don’t Cry Baby« und dem rhythmisch akzentuierten »Lover Come Back to Me«.

Obwohl es nicht so klar ausgerichtet war wie die beiden Folgealben mit Mersey, war dieses Album von den Verkaufszahlen her Arethas erfolgreichstes bei Columbia. In den LP-Charts erreichte es Platz 69.

Zu den Highlights gehören ihre anrührende Version von »Try a Little Tenderness« sowie »Without the One You Love«, ihr Debüt als Songschreiberin. Ebenfalls enthalten war eine umwerfende, gleichzeitig gefühlvolle und soulige Neuinterpretation des Billie-Holiday-Klassikers »God Bless the Child«.

»Don’t Cry Baby« erschien im Juli 1962 auch als Single und erreichte Platz 92 der Pop-Charts. Im September schaffte es »Try a Little Tenderness« auf Platz 100. Im Dezember desselben Jahres erschien Arethas Version des Dinah-Washington-Hits »Trouble in Mind«, die fünf Wochen in den Charts blieb und auf Platz 86 kletterte. Diese Studioaufnahme erschien nur als Single, nie auf einem Album.

Um sie auch bei den jungen Plattenkäufern populär zu machen, trat Aretha am 2. August 1962 in der Fernsehshow American Bandstand auf. Es war ihr erster TV-Auftritt. An diesem Nachmittag sang sie »Try a Little Tenderness« und »Don’t Cry Baby«. Unglücklicherweise passten diese Songs überhaupt nicht zu dem Sound, der damals gerade angesagt war und die Charts beherrschte. Die drei von der Zeitschrift Billboard ausgewiesenen Nummer-eins-Hits jenes Monats waren »Roses are Red« von Bobby Vinton, »Breaking Up is Hard to Do« von Neil Sedaka und »The Loco-motion« von Little Eva. (Jahre später würden Carole King und Gerry Goffin, die Komponisten von »The Loco-Motion« zusammen mit Jerry Wexler einen von Arethas größten Hits schreiben: »[You Make Me Feel Like] A Natural Woman«.)

Arethas zweites Album mit Robert Mersey, Laughing on the Outside, war ein Balladenmeisterwerk. Ihre Version von Johnny Mercers und Hoagy Carmichaels »Skylark« zählt zu den gesanglichen Highlights ihrer ganzen Karriere. Trotzdem wurde der Song nie als Single ausgekoppelt und das Album schaffte es nicht in die Pop-LP-Charts.

Laughing on the Outside ist kein reines Jazzalbum, sondern spricht ein breiteres Publikum an. Es enthält Songs wie Lerner und Loewes »If Ever I Would Leave You« aus dem Musical Camelot, Duke Ellingtons »Solitude« und Irving Berlins »Say it Isn’t So«. Ebenfalls auf dem Album findet sich die ausdrucksstarke, von Aretha und Ted White geschriebene Komposition »I Wonder (Where You Are Tonight)«. Laughing on the Outside war damals kein großer kommerzieller Erfolg, wird heute aber als eines der unterbewertetsten Alben der Columbia-Jahre angesehen.

Während die Verantwortlichen bei Columbia darüber rätselten, in welche Richtung man Aretha im Hinblick auf Songmaterial, Zielgruppe und PR-Aktionen lenken solle, beobachteten andere aus der Musikbranche die Entwicklung fasziniert aus der Ferne. Einer davon war Jerry Wexler von Atlantic Records. »Viele Leute bemerkten nicht, was für tolle Sachen sie bei Columbia machte«, sagt er. »Es ist inzwischen üblich zu sagen: ›Bei Atlantic kam für sie der Durchbruch‹. Aber dabei übersieht man gern einige der wunderschönen Aufnahmen, die sie bei Columbia produziert hat – einige Balladen, einige Musicalnummern. Sie versuchten alles mit ihr. Sie probierten Musicalsongs, sie probierten Jazz, alles von Nina Simone bis Dinah Washington. Sie machten auch zwei R & B-Platten mit ihr. Und so wundervolle Sachen wie die Ballade aus Camelot, ›If Ever I Should Leave You‹. Ihre Interpretation davon ist einfach großartig, so gut wie Ella Fitzgerald, wenn sie Gershwin sang. Ihre Artikulation und lyrische Intelligenz werden ebenfalls häufig nicht erkannt … man sieht in ihr oft nur die Soul-Brüllerin.«

Die Verantwortlichen von Columbia Records waren sich durchaus bewusst, dass Laughing on the Outside ein Meisterwerk war. Sie versuchten, dafür ein breiteres Publikum zu finden als bei den vorangegangenen Jazz- und Blues-Alben. Am besten ließen sich Hits durch Fernsehauftritte pushen und keine musikalische TV-Show erfreute sich damals größerer Beliebtheit als die Sonntagabend-Institution The Ed Sullivan Show. Aretha wusste, dass sie auf dem richtigen Weg war, als sie 1963 in der Sullivan-Show auftreten sollte. Sie suchte stundenlang nach einem passenden Kleid. Mit dem Choreografen Cholly Atkins studierte sie die Bewegungen für ihren Auftritt ein. Unglücklicherweise hatte die Show an diesem Abend ihre Sendezeit überzogen – und Aretha flog raus. »Ich lief weinend zur Hintertür raus«, erinnert sich Aretha. »Natürlich hatte ich der ganzen Welt erzählt, dass ich in der Ed Sullivan Show sein würde. Ich hatte wunderschöne Kleider ausgesucht und wolle ›Skylark‹ singen. Ich hatte mit Cholly daran gearbeitet und wir waren bei den Proben [im TV-Studio] dabei gewesen. Ich erinnere mich, dass eines der Kleider etwas tief ausgeschnitten war und eine Stimme von oben sagte: ›Uns gefällt der Schnitt des Kleides nicht. Tauscht es aus.‹ Also holten wir zwei andere raus, mit denen sie einverstanden zu sein schienen. Aber in letzter Minute war die Show dann überbucht und jemand musste gestrichen werden – und das war ich.«

Unforgettable, das dritte und letzte Album, das Aretha mit Robert Mersey bei Columbia aufnahm, halten viele für ihr bestes auf diesem Label. Es handelt sich um ein Tribut an Arethas Idol Dinah Washington. Wie ernst es ihr mit der Verehrung Dinahs war, hört man jeder Aufnahme an.

Laut Clyde Otis verband Aretha und Washington vor allem das Leid, das sie in ihrem Leben erfahren hatten. »Aretha litt genauso wie Dinah«, behauptet er.

Am 14. Dezember 1963 starb Dinah Washington unter tragischen Umständen. Nach ihrer Hitserie bei Mercury Records war sie 1962 zu Roulette Records gewechselt und hatte auch dort mehrere Hits, darunter »You’re Nobody ’Til Somebody Loves You«, »For All We Know«, »You’re a Sweetheart« und »Soulville«. Im Juli 1963 heiratete sie zum siebten Mal. Ehemann Nummer sieben war Dick »Night Train« Lane, ein Footballprofi. Das Paar lebte in Detroit. Washington starb an einer Kombination aus Schlaftabletten und Alkohol. Man geht davon aus, dass es ein Unfall war, kein Selbstmord.

Aretha war am Boden zerstört, als sie vom Tod ihres Idols erfuhr. Obwohl sie als die New Queen of Blues vermarktet wurde, sagte sie der Presse: »Die Queen of Blues war – und bleibt – Dinah Washington!« Es lag für sie nahe, ein Album mit Washingtons Hits aufzunehmen. Schon vorher hatte sie ja bereits »Trouble in Mind« und »For All We Know« eingespielt. Sie liebte es, die launische Ausdruckskraft ihres Lieblingsstars nachzuempfinden. Unforgettable ist zweifellos Arethas künstlerisch überzeugendstes Columbia-Album und ein kreativer Meilenstein in ihrer Karriere. Jahrzehnte später wurden die Original-Vinylplatten als Sammlerobjekte begehrt.

Damals sagte Aretha: »Ich hörte Dinah zum ersten Mal als Kind, da war gerade ›Fat Daddy‹ erschienen. Zu der Zeit lernte ich sie noch nicht persönlich kennen, obwohl sie gut mit meinem Vater befreundet war. Ich wollte eine Platte als Hommage an sie aufnehmen, weil ich immer eine starke Sympathie für sie empfunden hatte. Ich bedauere, dass ich sie nicht besser gekannt habe. Wenn ich mit Leuten zusammensitze und über sie rede, wünschte ich, wir wären enge Freundinnen gewesen.« Im Oktober 1963, nur zwei Monate vor Washingtons Tod, trat Aretha in einem Jazzclub in Detroit auf. Eines Abends tauchte Washington auf, um sie zu sehen. Nach dem Auftritt soll sie gesagt haben: »Das Mädchen hat Soul in der Stimme!«

»Das allerletzte Mal sah ich sie in Chicago«, erinnert sich Aretha. »Sie überquerte gerade den Parkplatz auf dem Weg zum Roberts Hotel. Ich bewunderte ihr Outfit – sie trug eine sehr modische, kurze Jacke – und mir fiel auf, wie toll ihr stylischer Hut saß. So möchte ich sie in Erinnerung behalten.«

Von Washingtons Tod schockiert, stürmten Aretha und Robert Mersey ins Studio und produzierten Unforgettable innerhalb weniger Wochen. Das Album erschien im März 1964, man wollte natürlich von dem plötzlichen Interesse an Washingtons Musik profitieren. Aretha sagte einmal: »Alles, was ich singe, ist sehr persönlich für mich. Ich lege in jeden Song alles, was ich zu geben habe. Anders kann ich nicht singen.« Auf kein Album traf das mehr zu als auf Unforgettable.

Das Album setzt ein mit einer langsamen, verträumten Version von »Unforgettable« und endet mit einer dramatischen Version des fetzigen »Soulville«. Jede einzelne von Arethas Gesangsdarbietungen ist herzergreifend emotional – vom lockenden »Evil Gal Blues« über das flehende »This Bitter Earth« bis hin zum rührenden »If I Should Lose You«. Der wirkungsvollste Song des Albums ist jedoch das melancholische »Drinking Again«. Um die richtige »nachmitternächtliche« Stimmung zu erzeugen, dimmte Robert Mersey die Lichter im Studio. Wenn man Aretha den Song singen hört, ist es leicht, sich vorzustellen, dass sie rauchend an einem kleinen Tisch in einem Jazzclub sitzt, vor sich ein Glas und eine Flasche Seagram’s Whiskey, der am Ende des Songs erwähnt wird.

In der ersten, langsam gesungenen Hälfte von »What a Diff’ rence a Day Makes« zeigt sie die verschiedenen Klangfarben ihrer wandlungsfähigen Stimme. Der Song steuert auf einen dramatischen Höhepunkt zu, bei dem Aretha ganz in ihrem Element ist. Unforgettable ist die Krönung ihrer Blues- und Jazzphase bei Columbia. Es wurde damals gut besprochen und gilt auch heute noch als herausragendes Album, obwohl es nie in die LP-Charts kam oder eine Hitsingle hervorbrachte. Aretha macht hier die Songs von Dinah Washington zu ihren eigenen.

Bette Midler glaubt, dass Unforgettable Aretha half, ihren eigenen Stil zu finden. Sie bezeichnet das erste Hören dieses Albums, als »echte Offenbarung. Es war so, als hätte ich überhaupt nicht gewusst, was Musik ist, bevor ich sie singen hörte. Es eröffnete mir eine neue Welt.«

Doch nicht nur Arethas Stimme, sondern auch die Musik und die Produktion des Albums waren herausragend. Kein Wunder, dass Robert Mersey mit seinem nächsten Schützling Barbra Streisand, deren Sound er ebenso definierte, destillierte und dirigierte wie den von Aretha, die Spitze der Charts erklomm. Das Album People wurde Barbras erste Nummer eins.

Im Frühjahr 1964 trat Aretha in zwei Folgen der populären Fernsehshow The Steve Allen Show auf. Ein Millionenpublikum konnte in Schwarz-weiß bewundern, wie die frisch wirkende, konzentrierte und modisch frisierte 21-Jährige in einem paillettenbesetzen, schulterfreien Kleid sang und sich selbst am Klavier begleitete. Zu den Songs, die sie aufführte, gehörten »Lover Come Back to Me«, »Rock-A-Bye Your Baby with a Dixie Melody«, »Won’t Be Long« und »Skylark«.

Doch langsam wurde es Zeit zu entscheiden, welche Richtung Arethas Karriere nehmen sollte. Aretha hatte mit dem Dinah-Washington-Album einen kreativen Höhepunkt erreicht. Washington war in den 1950er-Jahren eine respektierte Bluessängerin gewesen, der kommerzielle Erfolg stellte sich aber erst ein, als sie mit Clyde Otis zusammenarbeitete. Robert Mersey dachte sich also: Warum nicht Aretha und Otis zusammen ins Studio bringen, damit er aus ihr einen zeitgemäßeren Star macht?

»Das Ganze kam zustande, weil Bob Mersey, der damalige Chef der A & R-Abteilung [Artists & Repertoire] bei Columbia, mein Nachbar war«, erinnert sich Otis. »Wir wohnten nur ein paar Häuser voneinander entfernt, hier in Englewood, New Jersey. Er kam ständig vorbei und bat mich rüberzukommen [zu Columbia], um ihm dabei zu helfen, ein paar Problemfälle zu lösen – vor allem das Problem Aretha Franklin. Schließlich willigte ich ein. Ich ging also rüber und nahm in nicht einmal einem Jahr Material für fünf Alben mit Aretha auf.«

Doch ihre Karriere war zu diesem Zeitpunkt nicht das Einzige, womit Aretha sich beschäftigen musste. Ihre ersten fünf Alben bei Columbia hatte sie aufgenommen, bevor sie 21 wurde. Nach ihrer Heirat mit Ted hatte sie einen weiteren Sohn, Ted Jr., zur Welt gebracht und musste zusätzlich zu ihrer Arbeit als Sängerin »um vier Uhr morgens aufstehen, um Windeln zu wechseln«. Sie war erschöpft und unglücklich.

In dieser Zeit zogen Aretha und Ted in eine ruhige, bürgerliche Gegend auf der West Side von Detroit, in ein Haus im Kolonialstil auf der Sorrento Street. Noch heute reden die Nachbarn über die lauten nächtlichen Partys, die bei den Whites stattfanden. Cathy Maloney zog zwar schon 1960 aus dem Haus ihrer Eltern aus, erinnert sich aber noch, dass ihre Eltern sich über den Lärm beschwerten, der aus dem Nachbarhaus kam.

»Ehrlich gesagt, haben meine Eltern nicht gerade positive Erinnerungen an sie«, sagt Maloney. Ihre Eltern litten unter dem Krach, den vielen Autos, die vor dem Haus parkten, und darunter, dass die ganze Nacht hindurch ein ständiges Kommen und Gehen herrschte. »Meine Eltern waren sehr ruhige Menschen«, berichtet Maloney, »und Showleute und Musiker leben nachts erst auf. Die Häuser waren so angelegt, dass Arethas Wohnzimmer sich direkt unter dem Schlafzimmerfenster meiner Eltern befand. Sie hatte oft Freunde zu Besuch und es gab ein Klavier. Sie kam meist erst um drei Uhr morgens nach Hause und dann ging die Party los. Im Sommer, wenn die Fenster offen standen, war das für meine Eltern besonders störend.«

Den Straßenzug, in dem Aretha und Ted wohnten, beschreibt Maloney wie folgt: »Das waren alles nette Häuser im Kolonialstil mit Wohnzimmer, Esszimmer und Küche im Erdgeschoss und Schlafzimmern im ersten Stock. Das Haus, in dem Aretha lebte, wurde wohl etwas später als die meisten der anderen Häuser gebaut, denn es war größer und neuer.« Maloney klassifiziert das Viertel als »Mittelschicht bis obere Mittelschicht«. »In der Umgebung wohnten mehrere Ärzte. Damals lebten auch schon viele schwarze Familien im Nordwesten von Detroit.«

Mehrere Menschen behaupten, dass es in Aretha und Teds Ehe zu der Zeit bereits kriselte. Aretha geriet bei Streitigkeiten zwischen ihrem Mann und Columbia Records oft zwischen die Stühle und zog bei Auseinandersetzungen mit Ted meist den Kürzeren.

Auch m Hinblick auf ihren Musikstil kam es zum Streit. Aretha sehnte sich danach, andere Musikrichtungen auszuprobieren, während Ted darauf bestand, dass sie dem Jazz treu blieb. Doch es wurde bald klar, dass sie unter ihre Jazzkarriere einen klaren Schlussstrich ziehen musste, wenn sie eine größere Zahl Plattenkäufer erreichen wollte. Schließlich stimmten alle Bob Merseys Idee zu, dass Clyde Otis sie an die aktuelle Popmusik heranführen solle.

Otis versprach zu tun, was er konnte, damit Arethas nächstes Album ein breiteres Publikum fand. »Er nahm Barbra [Streisand]«, sagt Otis über Mersey, »und gab mir Aretha«. Mitte 1964 gingen Aretha und Otis – und Ted – ins Studio, um das Columbia-Album aufzunehmen, dass Aretha zu einer Pop- und R & B-Sängerin machte: Runnin’ Out of Fools.

Das Jahr 1964 sollte sich als Meilenstein für die Musikindustrie erweisen. In den Charts tummelten sich aufregende neue Sounds und frische Gesichter. Die Steifheit der Ära von Connie Francis und Steve Lawrence war zu Ende und eine neue Welle der Kreativität rollte heran. Es war das Jahr der Beatles und der British Invasion. Mary Wells stand auf Platz 1 der Pop-Charts und die Motown-Szene explodierte förmlich. Die Supremes produzierten in diesem Jahr drei aufeinander folgende Nummer-eins-Hits und plötzlich gab es für schwarze Sängerinnen glamouröse neue Vorbilder. Auch Dionne Warwick hatte 1964 ihre ersten Top-Ten-Hits und die Radiosender brachten ein breites Spektrum an dynamischer neuer Musik in die Heime.

Der Plan lautete, Aretha ihre eigenen Versionen von aktuellen Popsongs aufnehmen zu lassen und das Album dann noch mit ein paar Originalkompositionen aufzufüllen, die dazu passten. Um Aretha an die Musik heranzuführen, die sich zu der Zeit verkaufte, produzierte Otis mit ihr Coverversionen von insgesamt sieben Top-20-Hits: Betty Everetts »The Shoop Shoop Song (It’s in His Kiss)« (1964 / Platz 6), Mary Wells’ »My Guy« (1964 / Platz 1), Barbara Lynns »You’ll Lose a Good Thing« (1962 / Platz 8), Brenda Holloways »Every Little Bit Hurts« (1964 / Platz 13), Dionne Warwicks »Walk On By« (1964 / Platz 6), Inez & Charlie Foxx’ »Mockingbird« (1963 / Platz 7) und den einzigen »Oldie« – Brook Bentons »It’s Just a Matter of Time« (1959 / Platz 3).

»Ich glaube, das war die Stunde der Wahrheit in ihrer Karriere«, sagt Otis. »Ich wusste, dass schwere, inbrünstige Gospelsachen einfach nicht passen würden. Also beschlossen wir beide, dass diese Art Songs am ehesten zum Erfolg führten. Es war also zu einem gewissen Grad geplant.«

Die »Stunde der Wahrheit« kam, als Aretha während der Aufnahmen zu Runnin’ Out of Fools erkannte, dass sie sehr gut mit Rock-, Pop- und R & B-Material zurechtkam. Otis’ Plan ging sowohl künstlerisch als auch kommerziell auf. Das Album präsentierte Aretha in einem ganzen neuen Licht. Es sollte ihr die zweithöchste Platzierung in den LP-Charts einbringen (Platz 84) und mit der Singleauskopplung »Runnin’ Out of Fools« auch die zweithöchste Platzierung in den Pop-Charts (Platz 57). Das war zwar noch keine Eroberung im Sturm, aber Aretha wurde endlich als moderne, zeitgemäße Sängerin anerkannt. Columbia hoffte, dass sie mit Runnin’ Out of Fools schließlich das Publikum für sich gewinnen würde, dass Millionen von Supremes- und Dionne-Warwick-Platten gekauft hatte. Doch leider sollte sich diese Hoffnung nicht erfüllen.

»Am Songmaterial lag es nicht« erklärt Otis. »Es gab zwei Hauptprobleme. Zum einen fehlte es von Seiten der Plattenfirma an geeigneten PR-Maßnahmen. Und auf Arethas Kappe geht, dass sie sich weigerte, ihre Stimme voll aufzudrehen. Allerdings war sie zu der Zeit schon seit vier Jahren bei Columbia und wusste inzwischen, dass es bei CBS [der Mutterkonzern von Columbia] nicht besonders gut ankam, wenn sie so sang wie auf ›(You Make Me Feel Like) A Natural Woman‹. Die standen nicht auf derart soulige Aufnahmen, also dämpfte sie ihren Stil. Diese Kombination von gedrosselter Gesangspower und fehlender PR war sehr frustrierend. Aber sogar unter diesen Umständen hatten wir fast ein paar richtig große Hits.«

Ted White teilt Otis’ Frustration über Columbias mangelnde PR-Aktivität. »Wir gingen hin und machten ihnen klar, dass wir wirklich bereit waren, uns reinzuknien – was im krassen Gegensatz zu der Haltung stand, die sie damals in Bezug auf Aretha hatten. Und sie öffneten uns tatsächlich einen Spalt breit die Tür. Eigentlich waren sie von da an sehr kooperativ, aber es gab sehr wenig Geld und sehr wenig materielle Unterstützung. Ich erinnere mich, dass ich, als wir zum ersten Mal in L. A. arbeiteten, nach Compton fahren musste, um in irgendwelchen abseitigen Plattenläden alte LPs und Singles von Aretha zu kaufen, weil ich von Columbias PR-Mitarbeiter vor Ort keine Ware bekam. Ich musste mir ein Taxi nehmen und das Album selbst promoten. Es gab einfach keine Ware. Obwohl sie wussten, dass sie nach L. A. fuhr. Sie gingen die Sache ziemlich locker an. Wenn man einen Hit hatte – toll! Wenn nicht, hieß es nur: »Wir sehen uns dann später.«

Nachdem sie jahrelang in einem Jazzstil gefangen war, der nicht zu ihrem Alter passte, wurde Aretha nun bei der Promotiontour für Runnin’ Out of Fools zum ersten Mal in ihrer Karriere als vielversprechender Popstar gehandelt. Sie trat zusammen mit Gleichaltrigen in Shows auf und erhielt die Gelegenheit, einige ihrer singenden Zeitgenossen kennenzulernen. In dieser Zeit machte sie auch die Bekanntschaft von Dionne Warwick. »Dionne und ich begannen unsere Karrieren etwa zur selben Zeit«, erzählt Aretha über ihre erste Begegnung, »und wir traten oft in denselben Shows auf. Ich erinnere mich, dass wir 1964 in einer Show waren, wo ich Runnin’ Out of Fools promotete und sie ›Walk on By‹, aber wir hatten damals keine Gelegenheit, uns zu unterhalten.« (Zwei Jahrzehnte später sollten beide Stars bei Arista Records sein und einen gewaltigen Karriereschub erleben.)

Clyde Otis und Ted White waren sich nicht nur einig in ihrer Kritik an Columbia, sondern auch in ihrer gegenseitigen Abneigung. Otis berichtet, dass er im Aufnahmestudio immer versuchte, die Stimmung aufzulockern, damit Aretha sich beim Singen wohlfühlte, was White zur Weißglut trieb. Laut Otis wurde White jedes Mal fuchsteufelswild, wenn Aretha irgendjemanden auch nur anlächelte. Und es war ihm dabei völlig egal, wie viele Leute sonst noch im Raum waren. Otis erzählt: »Er kam rein und wenn sie auch nur ein kleines bisschen herumalberte, dann sah er sie nur an oder haute ihr eine rein und das war’s dann.«

Laut Otis hatte White durch die Arbeit mit Aretha sein Auskommen. Als ihr Manager wurde er dafür bezahlt, ihre Auftritte in Jazzclubs zu buchen. Und wenn sie eine seiner Kompositionen aufnahm, bekam er die Tantiemen. Viele Menschen aus Arethas damaligem Umfeld berichten, dass White Aretha gegenüber handgreiflich wurde, sobald sie seine Autorität in Frage stellte.

Anstatt ihren Bekanntheitsgrad beim Mainstream-Publikum mit einem weiteren R & B- / Pop-Album auszubauen, bestand Ted White laut Otis darauf, dass Arethas nächstes Album ein Livealbum aus einem Jazzclub wurde. Die LP Yeah!!! war zwar künstlerisch anspruchsvoll, aber diese Rückkehr zum Jazz ließ das Interesse der Plattenkäufer verpuffen. »Ted White wollte, dass sie ein Livealbum macht, weil er sie in Jazzclubs buchte«, erzählt Otis. »Und deshalb wollte er auch nicht, dass sie zu soulig singt. Bei Runnin’ Out of Fools oder den folgenden Aufnahmen hoffte ich immer, dass sie loslassen würde. Als sie zu Atlantic wechselte und Ted White loswurde, passte auf einmal alles. Boom! Der Rest ist Geschichte.«

White sieht die Sache etwas anders. Im Hinblick auf die poppige Ausrichtung von Runnin’ Out of Fools sagt er: »Wir alle waren uns darin einig, dass wir diese Richtung ausprobieren und dann sehen wollten, was passiert. Also holten wir uns die verschiedensten Arrangeure und Komponisten und brachten ein sehr aktuelles Produkt mit Sachen raus, die gerade angesagt waren. Wir waren ziemlich zufrieden damit.«

Zu Yeah!!! und der Rückkehr zum Jazz erklärt White: »Arethas Begabung war so vielschichtig, dass wir sie nicht in eine bestimmte Schublade stecken wollten. Wir glaubten, dass sie einem breiten Publikum gefällen könne. Also versuchten wir, ein bisschen von allem mit reinzubringen, ein bisschen Jazz, ein bisschen Pop und ein bisschen Rock’ n’ Roll. Das können nur sehr wenige Künstler. Die meisten sind viel zu beschränkt in ihren Möglichkeiten.«

Zweifellos ist Aretha talentiert genug, um alle möglichen Musikstilrichtungen zu singen, aber Whites Schrotflintenstrategie verwirrte Käufer, Verkäufer und Discjockeys gleichermaßen. Niemand konnte Aretha einordnen, was dazu führte, dass sie ignoriert wurde.

»Clyde Otis war ein Star«, beschwert sich White. »Er war kein Produzent, er war Aretha keine Hilfe, er wollte einfach alles beherrschen. Er war zu rigide und es funktionierte einfach nicht. Vieles hätte viel besser ablaufen können, wenn er etwas flexibler gewesen wäre. Er spielte sich als eine Art Diktator auf.« White fand, dass Otis Aretha in eine musikalische Richtung drängte, die eher zu Dinah Washington passte, einer Sängerin alter Schule »Er machte seinen Job ganz ordentlich, aber wirklich überwältigt war ich nicht davon. Es war nicht zu 100 Prozent gelungen. Höchstens zu 80 oder 70 Prozent.« White war sich allerdings auch nicht sicher, wohin die Reise gehen sollte: Einerseits war ihm durchaus daran gelegen, dass Aretha als klassische Jazzsängerin im Stil von Dinah Washington verehrt wurde, sodass er für sie Auftritte in Jazzclubs wie The Flame Show Bar buchen konnte. Andererseits wollte er auch, dass sie Pop- und Soulhits wie Dionne Warwick und Mary Wells produzierte. Auf jeden Fall schien er mit Clyde Otis’ Entscheidungen unzufrieden.

Alle um sie herum stritten sich darüber, was sie singen sollte. Doch was war Arethas Meinung dazu? Welche musikalische Richtung hielt sie für die Richtige? »Ich glaube nicht, dass sie sich darüber jemals Gedanken machte«, behauptet Ted White, »weil sie wusste, dass sie eine Gabe hat. Es ging nicht darum, ob sie etwas konnte oder nicht. Höchstens um den Zeitpunkt. Und diesen Glauben an die eigenen Fähigkeiten hatte sie schon seit sie 12 oder 13 war. Sie machte sich keine Sorgen. Sie hatte nie hungern müssen. Sie wurde mit einem Cadillac in der Garage geboren, also war es für sie nur eine Frage der Zeit. Sie ließ andere sich über die genauen Abläufe den Kopf zerbrechen. Und wenn es soweit war, machte sie ihre Arbeit.«

Wie schon erwähnt, hatte Clyde Otis in knapp einem Jahr genug Material für über fünf Alben aufgenommen. Er erinnert sich, dass er den Auftrag hatte, so viele Songs wie möglich mit Aretha aufzunehmen, weil ihr Vertrag 1966 auslief und CBS wusste, dass sie dann die Plattenfirma wechseln und letztendlich sehr erfolgreich werden würde.

»Die Katze biss sich in den Schwanz«, sagt Otis über seine damalige Position. »CBS wollte nicht, dass sie geht, aber sie konnten sich irgendwie nicht dazu durchringen, ihre dabei zu helfen, ein Star zu werden. Also sagten sie zu mir: ›Nimm so viel wie möglich mit ihr auf‹, weil sie das Gefühl hatten, sie zu verlieren – was dann ja auch geschah. Deshalb hatte ich freie Hand, all diese Aufnahmen zu machen. Normalerweise würde man mit niemandem so viel Material aufnehmen.«

Im Dezember 1964, einen Monat nach dem Erscheinen von Runnin’ Out of Fools, fand ein weiteres von Arethas Idolen ein tragisches Ende. Unter bis heute ungeklärten Umständen wurde Sam Cooke in einem Motel in Los Angeles erschossen. Cooke hatte, soviel man weiß, ein junges Mädchen auf einer Party aufgegabelt und mit auf sein Zimmer genommen. Dort hatte er sich ausgezogen und war ins Badezimmer gegangen. Als er wieder aus dem Bad kam, stellte er fest, dass das Mädchen weg war und seine Kleidung größtenteils auch. Außer sich vor Wut und nur mit Jacke und Schuhen bekleidet, machte sich Cooke auf die Suche nach dem Mädchen und klopfte gegen die Türen des Motels. Schließlich feuerte die Hotelmanagerin drei Schüsse auf ihn ab und drosch dann noch mit einem Knüppel auf ihn ein. Sein Tod löste unter seinen Fans in der schwarzen Bevölkerung eine Massentrauer aus, vergleichbar mit der, die Jahre später Elvis’ Tod bei seinen größtenteils weißen Fans auslöste.

Besonders tragisch war, dass Cooke auf der Höhe seiner Karriere starb. Während Aretha den Blues sang – sowohl wörtlich als auch im übertragenen Sinne – konnte Cooke enorme Erfolge in den Pop- und R & B-Charts verbuchen. In den frühen 60ern war ein Hit dem anderen gefolgt und im Jahr seines Todes hatte er mit »Good News« einen Riesenerfolg gefeiert. Aretha sollte nach ihrem Wechsel zu Atlantic Records in den späten 60er-Jahren in Erinnerung an ihre Freundschaft mehrere von Cookes Songs aufnehmen.

Im Mai 1964 kam Arethas neue Platte Yeah!!! auf den Markt. Das Album war ohne Zweifel hervorragend produziert, doch es warf die Sängerin wieder auf Standardnummern und Musicalsongs zurück. Auf ihm finden sich Songs wie »If I Had a Hammer«, »More«, »Misty« oder »Once in a Lifetime« (aus dem Musical Stop the World – I Want to Get Off). Arethas Version der Jazzklassiker »Muddy Water« und »Trouble in Mind« klingen in der Liveatmosphäre des Nachtclubs, in dem sie aufgenommen wurden, wundervoll. Yeah!!! ist heute neben Unforgettable eine von Sammlern sehr begehrte Rarität. Arethas Fans bietet es die seltene Gelegenheit, die Sängerin ohne die Streicherarrangements zu hören, die sonst auf ihren Studioaufnahmen aus dieser Zeit omnipräsent sind. Leider erreichte das Album im Erscheinungsjahr 1965 nur Platz 101 der LP-Charts. Die enttäuschenden Verkaufszahlen beweisen, dass ihre Rückkehr zum Jazz die Popularität, die sie mit Runnin’ Out of Fools erreicht hatte, im Keime erstickte.

In den Monaten, in denen Clyde Otis für Columbia Records arbeitete, machte er zwar Dutzende von Aufnahmen mit Aretha, doch er war insgesamt unzufrieden mit der Gesamtsituation und mochte Ted White nicht. »Es machte einfach keinen Spaß«, sagt er. »Columbia schätzte damals Arethas Art von Musik nicht und sie schätzten auch sie nicht wirklich. Im Laufe dieses Jahres bei CBS hatten Aretha und Ted viele Probleme und ich half ihr – und auch ihm – mehrmals in finanzieller Hinsicht aus dem Schlamassel. Ich hatte immer ein offenes Ohr für ihre Probleme und ihre Bedürfnisse. Schließlich wurde das alles sehr frustrierend für mich und ich warf die Brocken hin.« Soweit Otis zu seinem plötzlichen Weggang von Columbia.

Zu dieser Zeit stieß Bob Altshuler als Leiter der Presse- und PR-Abteilung zu CBS Records. Zuvor hatte er bei Atlantic Records gearbeitet, wo Aretha schließlich ihre größten Erfolge feiern würde. Altshuler erinnert sich an den Unterschied zwischen den beiden Plattenfirmen: »Die Leute von Atlantic Records hörten privat Otis Redding, Rufus Thomas oder Ray Charles, während die Mitarbeiter von Columbia eher Doris Day, Ray Conniff und Percy Faith mochten.«

Bevor ihr Vertrag auslief, brachte Columbia noch ein Album mit Aretha heraus. Nachdem sie zu Atlantic gewechselt war, veröffentlichte Columbia, bevor das Jahrzehnt zu Ende war, noch fünf weitere Platten (hauptsächlich aus den Aufnahmen von Clyde Otis) sowie zwei »Greatest Hits«-Alben.

Das Album Soul Sister erschien im Mai 1966, brachte aber trotz des Titels noch nicht Arethas großen Durchbruch im R & B-Sektor. Die Zeitschrift Interview schrieb darüber, dass es »Zukünftiges andeutet«. Auf Soul Sister findet man einen geradezu schizophrenen Genremix aus Soul, Jazz und schmalzigen Standardsongs. Wer auf eine Fortsetzung von Runnin’ Out of Fools gehofft hatte, wurde enttäuscht. Warum Aretha den Song »You Made Me Love You«, den sie schon 1961 mit John Hammond aufgenommen hatte, für Soul Sister 1965 mit Clyde Otis erneut aufnahm, bleibt unklar. Vergleicht man beide Aufnahmen, so fällt auf jeden Fall auf, dass die jüngere Aufnahme viel reifer wirkt. Arethas Stimme war im Laufe der letzten vier Jahre tiefer und ausdrucksstärker geworden.

»Can’t You Just See Me« hat fast einen Rock’ n’ Roll-Beat und verweist in der Tat auf zukünftige Entwicklungen. Auf dem Song »Cry Like a Baby« von Ashford & Simpson demonstriert Aretha Ansätze jenes Gesangsstils, der sie bei Atlantic berühmt machen würde. Neben diesen zwei zeitgemäßen Songs enthält das Album auch zwei Musicalnummern tief aus dem Herzen der Südstaaten: Jazzversionen von »Ol’ Man River« und »Swanee«. Einer der Höhepunkte der Auswahl ist sicherlich Arethas erste Version von Van McCoys berührendem »Sweet Bitter Love«. »Follow Your Heart« stammt ebenfalls aus der Feder von McCoy. Aretha sollte im Laufe ihrer Karriere immer wieder Lieder dieses Songwriters aufnehmen.

Ted White gibt an, dass »die Sachen von Van McCoy« zu seinen Lieblingsaufnahmen von Aretha unter der Regie von Clyde Otis gehören. Und das ist nicht alles, was er rückblickend positiv bewertet: »Clyde brachte die Warwick Singers mit Dee Dee [Dionnes Schwester] an der Spitze mit ins Boot. Cissy [Huston] und Myrna [Smith] waren auch in der Gruppe. Es sind viele gute Dinge aus dem Vertrag mit Clyde entstanden.«

Cissy Houston und Myrna Smith gründeten später ihre eigene Gruppe The Sweet Inspirations und arbeiteten bei Atlantic Records mit Aretha zusammen. Cissy und Aretha wurden enge Freundin-nen.

Der wohl berührendste Song auf Soul Sisters ist das von Clyde Otis komponierte »Take a Look«. Der Text ist eine Botschaft an Afroamerikaner. »Ich hatte das Gefühl, das viele von uns Schwarzen sich nicht genug anstrengten«, erklärt Otis. »Sie standen rum und warteten darauf, dass jemand eine Schuld abbezahlt, die niemals abbezahlt werden kann. Aus diesem Gefühl heraus entstand der Song. Ich hatte dafür eine Stiftung gegründet, deren Philosophie in den ersten vier Zeilen zum Ausdruck kommt: Ich glaube, dass Selbsthilfe und Selbsterkenntnis die Schlüssel zum Erfolg sind. Amerika ist meiner Meinung nach der beste Ort der Welt, um sich emporzuarbeiten. Hier kannst du es schaffen, wenn du bereit bist zu arbeiten.«

Die Single »Can’t You Just See Me« erschien im Januar 1966 und schaffte es auf Platz 96 der Pop-Charts. Soul Sister kam im August des selben Jahren auf den Markt und erreichte Platz 132. Die Verwirrung darüber, zu welcher Musikkategorie Aretha gehörte, war nun perfekt. Ursprünglich war sie als Jazzsängerin vermarktet worden. Dann wandte sie sich mehr dem Pop zu und gerade als das Früchte zu tragen begann, ging sie zurück zum Jazz. Danach machte sie dann alles querbeet – Soul, Jazz, Rock, Musical, Ragtime Blues, Balladen und alles, was dazwischen lag. In dieser Zeit hatte Aretha auch zwei Top-40-Hits in den R & B-Charts. 1965 schaffte es der Song »One Step Ahead« auf Platz 18 und 1966 erreichte »Cry Like a Baby« Platz 27.

Als Arethas Vertrag in der zweiten Hälfte des Jahres 1966 auslief, begann Columbia Records, das gesamte Material auszuschlachten. Take It Like You Give It von 1967 war das letzte Album bei Columbia, das ausschließlich bislang unveröffentlichtes Material enthielt. Acht der Tracks waren von Clyde Otis produziert, zwei von Bob Johnson, einer von Bobby Scott und einer stammte noch von den Sessions mit Robert Mersey. Die Mersey-Aufnahme war »Lee Cross«, eine Komposition von Ted White, die 1967 auch als Single veröffentlicht wurde.

Die stärksten Titel des Albums sind die Balladen: das satte »Her Little Heart Went to Loveland«, das sentimental-bluesige »Only the One You Love« sowie das wunderschöne, von Streichern untermalte »Land of My Dreams« – eine Eigenkomposition von Aretha. Dagegen sind die schnelleren Nummern vergleichsweise schlecht. »A Little Bit of Soul« ist Form ohne Inhalt und »Tighten Up Your Tie, Button Up Your Jacket (Make It for the Door)« einfach nur albern.

Auf der LP Take a Look (1967) werden drei bisher unveröffentlichte Nummern (»Operation Heartbreak«, »Bill Bailey, Won’t You Please Come Home« und »I Won’t Cry Anymore«) mit sechs bereits veröffentlichten aus allen Phasen der Columbia-Zeit – von »Blue Holiday« (1962) bis »Lee Cross« (1967) gepaart. Von Arethas Erfolg bei Atlantic in den Jahren 1967, 1968 und 1969 profitierten auch die Columbia-Aufnahmen. »Take a Look« wurde von Columbia im August 1967 als Single veröffentlicht, während »Baby I Love You« (Atlantic) noch in den Charts war, und schaffte es auf Platz 56. Von dort wurde es jedoch von »(You Make Me Feel Like) A Natural Woman« (Atlantic) vertrieben, das nur wenige Wochen später herauskam.

1969 erschien bei Columbia das von Clyde Otis produzierte Album Soft and Beautiful mit rund 90 Prozent bislang unveröffentlichtem Material. (Die einzige Ausnahme bildete »A Mother’s Love« von der LP Soul Sister.) Das Album wurde aufgenommen, nachdem Robert Mersey drei aufeinanderfolgende Hitalben mit Barbra Streisand produziert hatte. Wohl deshalb enthält es zwei von Streisands Hits von 1960 (»My Coloring Book« und »People«), denen Aretha ihren eigenen Stempel aufdrückte. Auch Titel wie der Bluessong »Only the Lonely« und das verzweifelte »(Ah, the Apple Trees) When the World Was Young« machen dieses Album zu einem lohnenden Hörerlebnis. Es ist von den Alben der späteren Columbia-Jahre das kompakteste und einheitlichste im Hinblick auf Rhythmen und Tempi.

Noch Jahre nach dem Vertragsende brachte Columbia Aretha-Alben heraus. Ihre Songs wurden im Laufe der Jahre zu immer wieder neuen Hitsammlungen zusammengestellt (siehe die Diskografie ab S. 345). In den 1980er-Jahren erschienen allein drei Retrospektiven ihrer Klassiker bei Columbia: Sweet Bitter Love (1982), Aretha Sings the Blues (1985) und After Hours (1987). Joe McEwen koordinierte das Packaging der Alben und wählte das Material für die letzten zwei persönlich aus.

Als McEwen bei CBS Records anfing, war er neugierig, was für Material von Aretha dort noch im Keller lagerte, und wurde angenehm überrascht. »Sie [Columbia] wurden zu unrecht so hart kritisiert«, sagt er. »Ihre Stimme war damals erstaunlich, sie war noch sehr jung. Und obwohl viele Sachen nicht funktionierten, hört sich das Material insgesamt heute ziemlich gut an. Vor allem ihr Klavierspiel auf den Quartettstücken. Einige der Streicherarrangements sind nicht besonders gut, die Arrangements insgesamt sind in vielen Fällen nicht optimal. Sie haben viele verschiedene Sachen ausprobiert, die nicht wirklich funktionierten. Aber sie [Aretha] hat definitiv eine ganze Reihe von großen Songs hier aufgenommen. Auch wenn sie nicht diesen intensiven Stil erreichten, mit dem Aretha bei Atlantic so erfolgreich wurde, sind die Aufnahmen [von CBS] viel besser als man ihnen nachsagt.«

Was machte Aretha in den frühen 1960er-Jahren so einzigartig? Laut Joe McEwen war es »ihre Leidenschaft, ihre Stimme, ihre Interpretation eines Songs – das ist sehr wichtig. Einfach die Art, wie sie manche Verse betonte, und auch die Songauswahl. Oft waren das Songs, von denen man dachte, sie wären ungeeignet für sie. Aber dann brachte sie sie völlig überzeugend rüber. Das ist es, was einen großen Sänger ausmacht – wie Frank Sinatra oder andere, die überzeugend, authentisch, warm und zärtlich sein können. Das sind die Komponenten großer Vokalstile. Und ihre Stimme! Niemand hat so eine Stimme!«

Auf ihre über 20 Jahre zurückliegende Zeit bei CBS zurückblickend, sagt Aretha: »Bei Columbia habe ich viele gute Sachen aufgenommen und langsam eine Fangemeinde aufgebaut. Aber ich hatte dort häufig sogenannte ›turntable hits‹, Songs, die zwar oft im Radio gespielt wurden, sich aber schlecht verkauften. Und ich glaube, das lag an der Songauswahl. Ich wurde damals als Jazzsängerin gehandelt, aber ich fühlte mich niemals als Jazzsängerin. Ich kann zwar Jazz singen, aber das war nicht unbedingt meine Stärke. Beim Wechsel von Columbia zu Atlantic ging es, glaube ich, um kommerziellen Erfolg.« 1966 lief Arethas Vertrag mit CBS aus. Das Columbia-Kapitel war damit abgeschlossen.
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Im Herbst 1966 war Aretha Franklin endlich reif, sich kreativ selbst zu verwirklichen. Sie war 24 und schon seit zehn Jahren im Musikgeschäft. Bisher hatte sie ihre eigenen Gefühle eher gezügelt und die Stile anderer kopiert. Auf Songs of Faith hatte sie sich am Stil von Clara Ward und Mahalia Jackson orientiert. Als sie ihre zwei Alben mit John Hammond aufnahm, hatte er sie dazu angeleitet, seiner Vision von Billie Holiday nachzueifern. Auf Unforgettable hatte sie die Songs und den Gesangsstil von Dinah Washington übernommen. Runnin’ Out of Fools war ihre Version von Mary Wells und Dionne Warwick. Sogar auf Soft and Beautiful, ihrem letzten Album bei Columbia in den 1960ern, hatte sie versucht, sich mit ihren Interpretationen von »People« und »My Coloring Book« in eine Art schwarze Barbra Streisand zu verwandeln. Nun war es an der Zeit, der Welt zu zeigen, wer sie wirklich war. Endlich war der Moment gekommen, wo sie alles rauslassen und ihre ganze ungezügelte Leidenschaft in ihren Gesang legen konnte.

Aretha war tragischerweise stets zu abhängig von den Männern in ihrem Leben. In den 1950er-Jahren war sie Papas kleines Mädchen. Als sie der New Bethel Baptist Church den Rücken kehrte und nach New York zog, nahm John Hammond sie vorübergehend unter seine Fittiche und wurde im Studio zu einer Vaterfigur. Als diese Beziehung dann abrupt endete, fand sie in Ted White einen neuen väterlichen Entscheidungsträger. Glaubt man Weggenossen aus dieser Zeit so untergrub diese problematische Ehe ihr Selbstbewusstsein.

Clyde Otis sieht es so: »Ted butterte sie gnadenlos unter. Diese Frau hatte überhaupt kein Selbstbewusstsein. Sie wusste zwar, dass sie gut singen konnte, aber sie wurde ständig klein gehalten von Menschen, die ihr nahestanden. Sie war nie in der Lage, einfach aufzustehen und zu sagen: ›Dies und jenes will ich tun und zwar aus diesem oder jenem Grund.‹«

Mehrere Menschen, die von 1966 bis 1970 mit Aretha zusammenarbeiteten, sagen aus, dass sie in dem Moment deutlich auflebte, in dem Ted White als zentrale Autoritätsperson von der Bildfläche verschwand. Otis behauptet, dass er zu seiner großen Enttäuschung nie die Gelegenheit hatte, ohne die Anwesenheit des dominierenden White mit Aretha zusammenzuarbeiten. Glaubt man Otis, so überließ Aretha alle Entscheidungen Ted, was sich häufig als ungünstig erwies.

Auch Billy Davis gibt an, dass es nicht angenehm war, mit Ted White arbeiten zu müssen. Mitte der 60er-Jahre hatte Davis Chess Records in Chicago verlassen, um in New York für die Werbeagentur McCann-Erickson zu arbeiten. Seine berühmteste Werbekampagne als Produzent waren Radio-Werbespots für Coca Cola. In den späten 60ern nahme Aretha zwei davon für ihn auf. Auch Davis war schockiert davon, wie White Aretha vor anderen behandelte. »Ich war mehrmals mit ihr im Aufnahmestudio«, erinnert sich Davis. »Einmal kurz nach ihrer unglückseligen Hochzeit mit Ted White.« Über Arethas Beziehung zu White sagt er: »Es war eine Schande und zehrte an ihr. Gott sei Dank überstand sie das alles schließlich, aber es behinderte mehrere Jahre lang ihre Karriere.«

Davis bestätigt, dass White Arethas Karriere bei Columbia bremste. »Er war ihr Ehemann, Liebhaber, Freund, Vater, Manager, Agent und wer weiß, was noch alles. Als er endlich weg war, ging es für sie bergauf.«

Arethas Sprung an die Spitze der Charts hatte also nicht nur damit zu tun, dass sie das Plattenlabel wechselte. Musste Ted White aus Arethas Leben verschwinden, bevor sie neue Ziele verwirklichen konnte? Danach gefragt, sagt Clyde Otis: »Darauf möchte ich nicht näher eingehen. Alles, was ich sagen kann, ist: Er [White] handelte den Deal [mit Atlantic Records] aus und zwei Tage nach Vertragsunterzeichnung war er schon auf dem Weg nach Detroit. Keine Ahnung, was da passiert war.«

Ted White selbst schildert den Wechsel zu Atlantic so: »Schon während der Columbia-Jahre wussten wir, dass wir dort nicht ewig bleiben würden. Wir warteten nur darauf, dass der Vertrag auslief. In der Zwischenzeit trommelte ich einige Songwriter zusammen und wir fingen an, Songs zu schreiben. Wir gingen drei, vier Tage am Stück in Klausur und schrieben und komponierten nonstop. Dabei kam jede Menge tolles Zeug raus – und auch viel Mist. Aber wir hatten schließlich eine Auswahl sagenhafter Songs – und das wussten wir auch.«

»Wir verhandelten nicht nur mit Atlantic. Irv Steinberg von Mercury Records kam vorbei, brachte mir zwei Verträge und sagte: ›Behalt sie einfach und unterschreib sie und bring sie vorbei, sobald dein Vertrag ausgelaufen ist. Wenn man Geld hat, hat man die ganze Welt in der Tasche.‹ Aber wir glaubten, dass Atlantic die richtigen waren. Die Zahlen stimmten und die sonstigen Bedingungen auch. Als sie unser Songmaterial hörten, sprang die Tür einfach aus den Angeln, weil wir bereit waren.«

Diese Schilderung hört sich an, als wäre Atlantic mehr an Whites Songkompositionen interessiert gewesen als an Arethas Gesangstalent, was absurd ist. Ted und Aretha komponierten zwar tatsächlich fünf Songs zusammen, die bei Atlantic aufgenommen wurden – darunter »Think« und »Dr. Feelgood« –, doch dass diese Kompositionen den Deal mit Atlantic besiegelten, erscheint eher unwahrscheinlich.

»Wir knüpften den Kontakt zu Atlantic«, behauptet Ted White, »und wir bekamen als weltweit erste schwarze Künstlerin einen Millionen-Dollar-Vertrag. Wir erreichten also unser Ziel und das ist Bestätigung genug. Wir wurden für unsere Arbeit gut bezahlt und wir sind zufrieden. Damals gab es keine negativen Schlagzeilen über mich. Stattdessen gab es in der Zeitspanne, in der ich mich um ihre Karriere kümmerte, eine ganze Reihe von Millionen-Hits.«

White behauptet zudem, dass er das gesamte Material auf Arethas ersten vier Alben auswählte – was sich nicht ganz deckt mit der Erinnerung anderer. Alle, die bei Columbia Records mit White zu tun hatten, empfanden ihn als ziemlichen Klotz am Bein. Doch im Gegensatz dazu gibt Jerry Wexler an, dass White nach dem Wechsel zu Atlantic bei den Aufnahmesessions entweder gar nicht anwesend oder so sanft wie ein Lamm war. »Ich hatte nie Probleme mit Ted im Hinblick darauf, dass er sich einmischen oder irgendwie Kontrolle ausüben wollte«, sagt Wexler. »Er kam nur ab und zu ins Studio. Er machte keine Anstalten, sich in die Produktion einzuschalten. Ob sie zu Hause die Songauswahl oder Ideen mit ihm diskutierte, weiß ich nicht. Falls Ted White sich bei CBS einmischte, erkannte er vielleicht, dass wir hier [bei Atlantic] die Zügel fest in der Hand hielten.«

Fest steht: Während Aretha zu einem großen Star wurde, verschwand Ted White allmählich von der Bildfläche. Da Aretha sich strikt weigert, über ihre Beziehung zu Ted zu sprechen, bleibt nur Jerry Wexlers Aussage, die einem ein neutrales Bild von den damaligen Ereignissen vermittelt.

Wexler interessierte sich schon seit den 1950er-Jahren, als sie mit 14 ihr erstes Gospelalbum aufnahm, für Aretha. »Ich hatte sie schon gehört, bevor ich sie unter Vertrag nahm«, erzählt er. »Ich hörte eine Platte mit dem Titel Precious Lord, die Chess Records in der Kirche ihres Vaters aufgenommen hatte. Diese Aufnahme beeindruckte mich schwer. Und natürlich verfolgte ich das, was sie bei Columbia machte. Mir war klar, dass sie eine überragende Sängerin war.«

»Ich hörte, wie sie bei Columbia die unterschiedlichsten Sachen machte, alles von ›Today I Sing the Blues‹, das ich für eine ihrer besten Aufnahmen bei Columbia hielt, bis hin zu den Musicalnummern. Der Song aus Camelot [›If Ever I Would Leave You‹] war wunderschön. Ich finde, dass sie bei Columbia viele großartige Alben gemacht hat. Das Problem war nur, dass sie so eklektisch waren, ohne eine bestimmte Richtung oder einen bestimmten Studiosound. Sie machten viele tolle Alben, weil es schwer ist, mit ihr eine schlechte Platte zu machen. Aber sie waren nicht auf irgendetwas Besonderes hin fokussiert.«

»Ich arbeitete für das Label als ›Trüffelschwein‹. Ich beobachtete das Ganze interessiert und wartete einfach darauf, dass ihr Vertrag auslief«. So beschriebt Wexler seine Rolle bei Atlantic Records zu der Zeit, als Aretha das Plattenlabel wechselte. »Damals arbeitete Louise Bishop unter dem Namen Louise Williams in Philadelphia. Louise wusste, dass ich an Aretha interessiert. Ich war gerade in Muscle Shoals und machte Aufnahmen mit Wilson Pickett, als Louise anrief und sagte: ›Ruf diese Nummer an. Die gehört Aretha und sie wartet auf deinen Anruf.‹ Ihr Vertrag bei Columbia war ausgelaufen. Ich rief sie also an. Sie sagte: ›Hört sich gut an. Ich will, dass du mit meinem Mann sprichst.‹ Sie kamen nach New York und unterschrieben, ganz einfach – ohne Anwälte oder irgendwas. Ich werde oft gefragt: ›Wusstest du, dass sie so berühmt werden würde?‹ Nein, natürlich nicht. Aber ich wusste, dass sie gut sein würde.«

Es war Wexlers Idee, mit Aretha in Rick Halls Fame Studio in Muscle Shoals, Alabama zu gehen. Kurz zuvor hatte er dort Wilson Picketts »Land of 1000 Dances« und »Mustang Sally« produziert und fühlte, dass die Luftveränderung für Aretha genau das Richtige sein würde.

»Wilson Pickett in die Stax Studios in Memphis zu bringen, veränderte meinen ganzen Zugang zur Musik, zum Aufnahmestil der Südstaaten«, erzählt Wexler. »Wir spielten einfach mit den Akkordwechseln herum und bauten die Nummern darauf auf. In New York fühlte ich mich ausgebrannt und wusste nicht, in welche Richtung es gehen sollte. Ich glaube nicht, dass Stax in Memphis oder Muscle Shoals Aretha irgendetwas sagten. Ich musste etwas Überzeugungsarbeit leisten. Vielleicht spielte ich ihr ein paar Sachen von Wilson Pickett vor. Aretha und ihr damaliger Mann Ted White waren offen für meine Vorschläge. Sie hatten bei Columbia viele verschiedene Ansätze ausprobiert und wollten nun etwas Neues versuchen.

»Jerry ist«, so Aretha, »einer der ganz Großen des R & B. Als Teenager kaufte ich mir Platten von Atlantic-Künstlern wie Ruth Brown und Ray Charles. Ich kannte Jerrys Arbeiten, aber nicht seinen Namen, bis wir uns 1966 im Büro von Atlantic in New York begegneten. Das Treffen war sehr kurz, nur ein erstes Kennenlernen. Wir redeten über einige der Sachen, die ich bei Columbia gemacht hatte, die er besonders mochte. Am meisten berührte mich sein Enthusiasmus darüber, dass ich auf seinem Label sein würde. Ich hatte immer das Gefühl, dass Jerry meine Interessen vertrat und dass er immer das Beste für mich herauszuholen versuchte.«

»Also nahm ich sie mit nach Muscle Shoals«, berichtet Wexler. »Geplant war ein Aufenthalt von einer Woche, was damals lang genug gewesen wäre für ein ganzes Album. Aber am Ende hatten wir nur die Aufnahmen einer einzigen Nacht.« Was den Aufenthalt so abrupt beendete, war ein durch Alkohol befeuerter Streit im Studio zwischen Ted White und einem der weißen Trompeter. Es war der 27. Januar 1967, ein Datum, das Jerry Wexler niemals vergessen wird, denn in dieser Nacht entstand der Song, der Aretha zu einem internationalen Star machen würde. Ironischerweise handelte es sich um den Song »I Never Loved a Man (The Way I Love You)«. In dem Song geht es um einen Mann, der seine Frau belügt und verletzt. Es mutet seltsam an, dass sie ausgerechnet dieses Lied in der Nacht aufnahm, in der Ted White in eine so heftige Auseinandersetzung geriet.

»Es herrschte ziemliche Unruhe, weil einige Jungs in der Band sich betranken«, erinnert sich Wexler. »Ich hatte Rick Hall gebeten, eine bestimmte Bläsergruppe zu engagieren, entweder Wayne Jackson and The Memphis Horns oder die Hornisten von Bowlegs Miller. Ich wollte schwarze Hornisten, weil die Rhythmusgruppe ausnahmslos mit Weißen besetzt war. Ich wollte Aretha und ihrem Mann Ted White keine komplett weiße Band vor die Nase setzen. Und außerdem wollte ich die Klangfülle einer bestimmten Bläsergruppe. Aber Rick kümmerte sich nicht darum, sodass die ganze Truppe weiß war, inklusive Charlie Chalmers am Saxofon, der toll war.«

Am Anfang lief im Studio noch alles glatt. Doch schon bald kam es zwischen Ted White und einem der weißen Trompeter – den Wexler als »widerlichen Drecksack« bezeichnete – zum Streit. Laut Wexler hatten White und der Trompeter sich zunächst brüderlich aus der derselben Flasche betrunken. Doch etwas später schlug das kumpelhafte Verhältnis um. Der zunehmend betrunkene Trompeter benutzte rassistische Schimpfwörter, worauf White zutiefst beleidigt reagierte. Schon bald brach ein zügelloses Wortgefecht zwischen den beiden aus, das letztendlich die Aufnahmesession ruinierte.

»Ich ging an dieser Nacht früh ins Bett«, erzählt Wexler, »aber die Jungs tranken noch weiter. Ich hörte Schritte, Türen knallen und etwas, was sich wie Schüsse anhörte; es war ein echter Alptraum. Um sechs Uhr morgens rief mich Aretha aus einem Diner an und sagte mir, dass sie und Ted sich gestritten hätten und sie weggelaufen wäre. Vorher hatte es ordentlich Krach gegeben und Ted hatte sich mit Rick Hall gestritten. So kam es, dass ich um sieben Uhr morgens im Zimmer von Ted und Aretha stand. Ted beschimpfte mich und sagte: ›Warum hast du sie hier hergebracht zu diesen Hinterwäldlern?‹ Es war ziemlich heftig. Sie [Aretha und Ted] trennten sich also und ich fuhr zurück nach New York.«

Wer den Streit vom Zaun brach, ob Ted White oder der Trompeter, und ob Wexler wirklich Schüsse gehört hatte, wurde nie aufgeklärt. »Ich habe nie versucht rauszufinden, wer Schuld hatte, weil das nichts gebracht hätte«, erklärt Jerry Wexler. War der Streit zwischen Aretha und White der Grund, warum sie so plötzlich abreisten? »Es ging nicht um die Beziehung von Ted und Aretha«, behauptet Wexler. »Es war Alkohol im Spiel und es gab ein paar Probleme zwischen der Band und Ted White.« Auf Einzelheiten möchte Wexler nicht eingehen. Am nächsten Morgen »saßen sie im Flieger nach Detroit«, sagt er abschließend.

Ted White sagt zu den Vorfällen: »Es gab da rassistische Untertöne, weshalb wir beschlossen, dass es besser wäre, die Aufnahmen nicht dort zu machen. Das gefiel Atlantic nicht besonders. Also sagte ich Jerry, dass wir ihnen die Flugtickets nach New York bezahlen würden, damit wir dort die Sessions beenden konnten – ansonsten könnten wir nicht weitermachen. Man darf nicht vergessen: Das war die Zeit der Bürgerrechtsbewegung und es gab viele Rassenspannungen im ganzen Land. Wir brachten die wichtigsten Musiker also nach New York und beendeten das Album ohne Probleme.«

Wexlers Erinnerung weicht zwar ein wenig von Whites Schilderung ab, aber einig waren sich alle auf jeden Fall darüber, dass der in Muscle Shoals aufgenommene Song ein Hit war. »Ich konnte nicht glauben, dass diese erste Aufnahme von ›I Never Loved a Man (The Way I Love You)‹ so gut war«, sagt Wexler. Ich sagte mir: ›Das ist meine erste Platte mit ihr und es kann einfach nicht so gut sein. Morgen werde ich einen kühleren Kopf haben und bei Tageslicht hört es sich bestimmt anders an.‹ Ich musste mich erst an diese Art von Großartigkeit gewöhnen!«

»Wir hatten mit ›I Never Loved a Man‹ also nur eine Seite fertig, mit Bläsern und allem drum und dran. Und wir hatten von einem anderen Song, ›Do Right Woman – Do Right Man‹, drei Tonspuren (Schlagzeug, Kontrabass und Rhythmusgitarre) aufgenommen. Das war alles. Ich machte ein paar Mastertapes, schickte sie an R & B-DJs und erhielt euphorische Rückmeldungen. Sie fingen an, den Song zu spielen, aber ich konnte die Platte nicht veröffentlichen, weil ich keine B-Seite hatte! Und Aretha war nirgendwo zu finden! Sie hatte sich von Ted getrennt – nur vorübergehend, wie sich herausstellte – und niemand wusste, wo sie war.«

»Ich konnte Aretha nicht finden, weil sie von diesem Vorfall traumatisiert und irgendwo untergetaucht war«, erinnert sich Wexler. Zwei Wochen später spürte ich sie schließlich auf. Ich ließ sie zusammen mit ihren beiden Schwestern nach New York kommen und stellte ›Do Right Woman‹ nur mit den dreien fertig. Sie spielte selbst Klavier und Orgel, sang die Hauptstimme und half dann beim Backgroundgesang aus. Danach hatten wir eine Platte. Aretha fuhr raus zu meinem Haus in Great Neck [Long Islang, New York], wo wir uns auf die nächste Aufnahmesession vorbereiteten. Sie spielte mir viele Sachen vor und ich spielte ihr auch das eine oder andere vor. Sie hatte ein paar Songs auf Lager, die sie auf dem Klavier komponiert hatte.« Einige von Arethas selbstgeschriebenen Songs, die auf ihrem Debütalbum bei Atlantic erschienen, waren »Don’t Let Me Lose This Dream«, »Baby, Baby, Baby«, »Dr. Feelgood (Love Is a Serious Business)« und »Save Me«.

»Wir fuhren nicht nach Muscle Shoals zurück, um das Album zu beenden«, fährt Wexer fort. »Stattdessen brachte ich die Band hierher – genau dieselbe Band. Ich riskierte es einfach. Außerdem engagierte ich Wayne Jackson und die Memphis Horns und King Curtis. Ich arbeitete damals bei allen meinen Aufnahmen sehr eng mit Curtis zusammen. Er hatte einen guten Riecher für Musiker und fand immer fantastische Leute, z. B. Jimi Hendrix. Wir nahmen eine Single nach der anderen auf und stellten sie dann zu einem Album zusammen. ›Respect‹ war die nächste besonders wichtige Aufnahme nach ›I Never Loved a Man‹. Das Original von Otis Redding hat keine Bridge, sondern aneinandergereite Strophen.«

Den Song »Respect« liebte Aretha leidenschaftlich. Sie hatte in New York ein Apartment gemietet, wo sie und ihre Schwester Carolyn eines Abends anfingen, mit dem Song herumzuimprovisieren. Zusammen hatten sie den Einfall, im Song das Wort »R-E-S-P-E-C-T« zu buchstabieren, und erfanden den Einschub »sock it to me«. Aretha dazu: »Wie du weißt, hat Otis Redding den Song ursprünglich aufgenommen. Meine Schwester und ich dachten uns eines Abends die Zeile ›sock it to me‹ aus, die weltweit sehr beliebt wurde. Damit hatten wir einen neuen Ausdruck kreiert.«

»Respect« wurde am Valentinstag 1967 in den Atlantic-Studios in New York aufgenommen. Aretha und ihre Schwestern verblüfften alle Anwesenden, als sie den Song im Studio komplett mit »sock it to me«-Einschüben und dem buchstabierten Titel sangen. »Als sie anfing zu singen, machte es auf einmal Klick!«, erinnert sich der Toningenieur Tom Dowd. »Ihre Schwester Carolyn war maßgeblich für das Tempo bei den ›R-E-S-P-E-C-T‹-Stellen und so. Ich bin fast vom Stuhl gefallen, als ich das hörte.« Als wir uns vor der Aufnahme ernsthaft mit dem Song befassten, stellten wir fest, dass er keine Bridge, keine Überleitung hatte«, erzählt Wexler. »Das fiel bei Otis nicht weiter auf, wegen der Attitüde, mit der er singt. Wir beschlossen, auf jeden Fall die Akkordwechsel von Sam & Daves ›When Something Is Wrong with My Baby‹ einzufügen. Das ist eine sehr jazzige, sehr progressive Akkordfolge.«

Danach gefragt, ob Ted White während der Aufnahme von »Respect« irgendwelchen Ärger machte, sagt Wexler deutlich: »Er war nicht dabei«. Ohne White konnte Aretha den Song mit ungehemmter Leidenschaft herausschmettern. Der Songtext gepaart mit Arethas kraftvoller Interpretation drückten universelle menschliche Erfahrungen aus. »Es konnte sich auf Rassendiskriminierung beziehen, auf eine politische Situation oder auf eine Beziehung zwischen Mann und Frau«, sagt Tom Dowd. »Jeder konnte sich damit identifizieren.«

»Aretha fügte dem Song eine weitere Dimension hinzu«, behauptet Jerry Wexler. »Er wurde durch sie beinah zum feministischen Fanfarenstoß. Wo immer Frauen die Platte hörten, entstand eine Welle weiblicher Solidarität. ›A little respect when you come home‹ bedeutet ja nicht nur den Respekt, den man für die Situation eines anderen hat, sondern es steckt auch etwas leicht Schlüpfriges dahinter – Respekt haben bedeutet, dass man den Partner sexuell optimal befriedigt. Das Ganze ist ein interessanter Mix: ein intuitiver feministischer Schlachtruf, eine sexuelle Forderung und ein Ausdruck der Würde. Und eine Bekundung des Stolzes aus dem Munde einer Person, die einer Minderheit angehört.«

Der Song sollte zu Arethas lebenslangem Markenzeichen werden. Auch Jahrzehnte später brodelt er noch genauso aufregend und frisch wie im Jahr seines Erscheinens 1967. Als die Musikzeitschrift Rolling Stone 1988 »die 100 besten Singles der letzten 25 Jahre« kürte, landete »Respect« in den Top Ten.

Als Aretha und Jerry Wexler zusammenarbeiteten, entstand eine ganz besondere Chemie. Die Kombination aus ihren ungekünstelten Emotionen und seinem erprobten Popmusikgeschmack schrieb Musikgeschichte. Aretha vertraute seinem Gespür instinktiv und sobald sie nicht mehr Ted Whites kurzsichtigen Urteilen, sondern Wexlers kreativer Intuition folgte, stellte sich der Erfolg ein. In geschäftlicher Hinsicht wurde Arethas Vertrauen in Ted Stück für Stück ausgehöhlt.

Die Kooperation zwischen Aretha und Jerry Wexler währte neun Jahre und brachte 18 Alben hervor. Musikalisch war Wexler von 1966 bis 1975 der wichtigste Mensch in ihrem Leben. Er war im Rhythm & Blues das, was John Hammond für die schwarze Jazzszene darstellte. Beide weißen Geschäftsmänner machten es sich zur Aufgabe, schwarze Musik zu promoten und schwarze Künstler aufzunehmen. Im Gegensatz zu Hammond, dem Spross einer wohlhabenden New Yorker Familie, stammte Wexler aus einer Migrantenfamilie. Während der Wirtschaftskrise in den 1930er-Jahren arbeitete er mit seinem Vater als Fensterputzer, lieferte Alkohol aus und hing in Billardhallen ab.

Nach Abschluss der Highschool 1932 studierte Wexler am City College in New York, an der New York University und an der Kansas State University Journalismus. In Kansas City besuchte er die Bars und Nachtclubs an der 12th Street und fing an, sich für Jazz und Blues zu begeistern. Zurück in Manhattan frequentierte er die Jazzclubs in der West 52. Straße und die berühmten Harlemer Nachtclubs. Er schrieb zunächst für eine Zeitschrift namens Story Magazine und wurde dann bei Broadcast Music Incorporated (BMI) als Werbetexter eingestellt. Später stieß er zu Billboard. Als er dort anfing, wurde Soulmusik noch als »Race Music« bezeichnet. Wexler war maßgeblich daran beteiligt, dass stattdessen die Bezeichung »Rhythm & Blues« eingeführt wurde.

1953 startete Wexler seine Karriere im Musikgeschäft bei Atlantic Records, wo er nicht nur Produzent, A & R-Leiter und Mitarbeiter der PR-Abteilung war, sondern auch Seniorpartner der Firma. Als er bei Atlantic anfing, war das Label noch so klein, dass Wexler sich tagsüber ein Büro mit Labelgründer Ahmet Ertegün teilte. Nach fünf Uhr stapelten sie dann die Schreibtische übereinander und holten die Mikrofone raus, um das Büro in eine Aufnahmestudio zu verwandeln. Wenn sie einen Echoeffekt brauchten, stiegen sie mit dem Mikro einfach auf die Feuerleiter, wo der Klang von den Steinmauern hallte.

In den 50er- und 60er-Jahren arbeitete Wexler mit einigen der einflussreichsten R & B-Sänger aller Zeiten, darunter Wilson Pickett, Otis Redding, Clyde Mcphatter, The Drifters, Joe Tex, Ray Charles, Ruth Brown, The Clovers, Joe Turner und LaVern Baker. Der Rolling Stone verlieh ihm den Titel »The Godfather of Rhythm & Blues« – was angesichts seiner musikalischen Verdienste nicht übertrieben ist.

Wenn Jerry Wexler und Aretha Franklin im Studio zusammenarbeiteten, passierte etwas ganz Besonderes. Gemeinsam schufen sie die langlebigste Musik ihrer jeweiligen Karrieren.

»Im Studio war er sehr entspannt, was mir gefiel«, berichtet Aretha über Wexler. »Man könnte ihn als kreativen Perfektionisten bezeichnen. Er wollte immer sehr kompakte, saubere Tracks und sein Input war wirklich gut. Die Aufnahmesessions mit Jerry Wexler gehören zu meinen Lieblingssessions. Die Sachen, die wir zusammen machten, waren Dynamit und gehören meiner Meinung nach zu den besten Aufnahmen der 60er- und frühen 70er-Jahre. Alles, was ich mit ihm aufnahm, machte Spaß.

Auch Wexler hat nur gute Erinnerungen. »Mit Aretha lief alles wie geschmiert«, sagt er. »Wenn ich etwas zu sagen hatte, das ihr nicht gefiel, diskutierten wir es aus. Es gab nie Spott, Beleidigungen oder unlösbare Probleme. Sie ist unglaublich musikalisch – das ist ihre natürliche Gabe, ganz ohne Verstellung oder unnötigen Schnickschnack.«

1967 war ein Jahr der Veränderungen für die Musikindustrie. Wie im Jahr 1964 wandelte sich die Musik, die im Radio gespielt wurde, erneut radikal und brachte neue Stars hervor. In diesem Jahr erschien Sgt. Pepper’s Lonely Hearts Club Band von den Beatles und in San Francisco fand der sogenannte Sommer of Love statt. Im Gegensatz dazu waren Detroit und Newark Schauplatz von Rassenunruhen und einschneidenden sozialen Veränderungen. An der Spitze der Charts stand am Jahresanfang »I’m a Believer« von den Monkees und am Jahresende »Hello Goodbye« von den Beatles. Die meisten Hits brachten 1967 The Supremes, The Beatles und The Monkees heraus. Mitten im Jahr jedoch, in der ersten Juniwoche, stand Aretha Franklins »Respect« auf Platz eins. Zwischen dem Bubblegum-Sound von Lulus »To Sir with Love«, dem übersprudelnd fröhlichen »Georgy Girl« der Seekers und dem psychedelischen »Incense and Peppermints« von The Strawberry Alarm Clock schlich sich über die Radiowellen ein anderer Sound in die öffentlichen Gehörgänge und verströmte zwischen den süßlicheren Düften lieblicher Popsongs die kräftige Würze eines Spareribs-Barbecues. Aretha Franklin mischte die Musikszene gehörig auf und definierte den Sound von R & B neu. Sie brachte aufeinanderfolgend fünf Top-Ten-Singles auf den Markt, die starke Akzente setzten. Mit ihrem einzigartigen Gesangsstil ließ sie wissen, dass sie »A Natural Woman« war, die vom »Chain of Fools« um sie herum »Respect« verlangte. Ihr hemmungsloser Aufschrei »I Never Loved a Man (The Way I Love You)« wurde von allen – ob schwarz oder weiß – verstanden.

Während der Jahre bei Columbia waren Arethas Garderobe und Makeup recht konservativ gewesen. 1967 änderte sie ihr Image jedoch radikal und zeigte sich von einer extravaganteren Seite. Sie fing an, hochtoupierte Dynel-Perücken zu tragen, und entwickelte eine Vorliebe für paillettenbesetze Roben im Stil der Supremes. Da sie für einen Großteil der Dekade bestrebt gewesen war, die Dinah Washington der Neuzeit zu werden, hatte sie in Sachen Stil einiges nachzuholen. Auf den ersten zwei Plattencovern bei Atlantic ist sie wie Diana Ross zurechtgemacht. Ihr Gesang blieb jedoch roh, kraftvoll und erdig.

Die herausfordernde und emotionale Art der Darbietung und die Frische ihrer Musik ließen aufhorchen. Wenn Aretha »Do Right Woman – Do Right Man« sang, wusste man einfach, dass diese Frau aus eigener Erfahrung sprach. Wenn sie »Respect« einforderte, war jedem klar, dass sie in ihrem eigenen Leben bisher genau das vermisst hatte.

Ihre Aufnahmen bei Atlantic mit denen bei Columbia vergleichend, sagt Aretha: »Es verkaufte sich nicht, aber ich mochte das, was ich bei Columbia gemacht hatte, sehr. Als ich zu Atlantic kam, setzten sie mich einfach an ein Klavier und ließen mich machen. Die Hits kamen dann von alleine.«

Dabei bezieht sie sich natürlich auf Wexlers berühmten Ausspruch »Ich brachte sie in die Kirche – setzte sie hin und ließ sie sie selbst sein.« Wexler erklärte später dazu: »Dass mit der Kirche sollte lediglich heißen, dass wir dieselbe Aufnahmeumgebung wollten wie bei Ruth Brown und LaVern Baker. Und natürlich erkannte ich auch, wie gut sie Klavier spielte. Atlantic Records war so eine Art Kaderschmiede des Rhythm & Blues. Darauf lag unser Schwerpunkt. Wir wandten einfach das, was wir über Rhythm & Blues wussten, auf eine Rhythm & Blues-Künstlerin an, anstatt aus ihr eine Popsängerin wie Judy Garland oder Peggy Lee zu machen.«

»Atlantic Records hatte sich schon einen Ruf als »Tempel des Rhythm & Blues« erworben, sie war also am richtigen Ort«, fügt er hinzu. »Und wir schufen für sie eine Atmosphäre wie in der Kirche, d. h. wir machten das, was wir am besten konnten. CBS dagegen war ein Poplabel mit einer R & B-Abteilung – das ist etwas ganz anderes. Aber natürlich hatten wir auch einfach Glück. Wir wählten einfach den richtigen Zugang und mit der allerersten Platte war dann die Marschrichtung klar. Ich bin nicht ins Studio gegangen mit der Einstellung ›Das kann gar nicht schiefgehen‹ – so bin ich noch nie zu einer Session gegangen. Und ich wusste auch nicht, dass wir am Anfang einer riesigen Erfolgssträhne standen und die Geburt eines großen Stars miterleben sollten. Alles, was ich wusste, war, dass ich eine wirklich große Künstlerin vor mir hatte, die mich komplett begeisterte. Und dass wir gute Musik mit ihr machen würden, wenn ich den richtigen Rahmen dafür schaffen konnte.«

Als ihre erste Single bei Atlantic den Sprung in die Charts schaffte, war sofort klar, dass Aretha Franklin in eine ganz andere Kategorie als Judy Garland oder Peggy Lee gehörte. In ihrem ersten Jahr bei Atlantic waren alle ihre Platten erfolgreich. Ihr emotionaler Sound überwand alle musikalischen Schranken. Roger Hawkins, der auf mehreren von Arethas frühen Hits bei Atlantic Schlagzeug spielte, sagt, dass er noch nie einer Sängerin wie ihr begegnet war. »Arethas Emotionalität bewirkte, dass jeder Song funktionierte. Ich richtete mich einfach nach ihrer Stimme.«

Tom Dowd und Arif Mardin standen Jerry Wexler in unterschiedlichen Funktionen bei allen Aufnahmen dieser Periode zur Seite. Manchmal fungierten sie als Co-Produzenten, manchmal als Toningenieure und manchmal als Arrangeure. Mardin nennt Aretha »eine der besten Sängerinnen der Welt«. »Die Stimmung, die sie im Studio erzeugt, ist unvergleichlich. Ich habe schon erlebt, dass Musiker aufhörten zu spielen, um ihr zuzuhören. Ihre gottgegebene Stimme wird unterstützt durch ihr musikalisches Genie – ihre Phrasierung, Intonation. Auf einer Aufnahme sang sie allein den komplexen, dreistimmigen Background. Sie kann das. Sie kann alles. Alle Möglichkeiten stehen offen. Mit so einer Person gibt es keine Grenzen.«

»Die meisten Sänger haben ab und zu mal einen schlechten Tag oder nehmen eine schlechte Platte auf«, erläutert Dowd. »Sie konnte das schlichtweg nicht. Aber sie konnte Aufnahmen besser machen. Wenn man ihr genug Input gab, konnte sie die Vorgaben so umsetzen, dass das Resultat noch über das hinausging, was man sich vorgestellt hatte.«

Wexler bestätigt, dass er von Arethas musikalischer Intuition und davon, wie sicher sie das glorreiche Instrument ihrer Stimme beherrschte, verblüfft war. Beim Overdubbing ihres Gesangs baute sie unglaubliche Improvisationen ein und ich dachte: ›Das ist es!‹ Aber dann sagte sie: ›Nein, warte mal einen Moment‹ und setzte noch einen drauf. Man wusste nie, mit welchen Umkehrungen, Licks oder Variationen sie ankommen würde, die die letzte Version noch übertrumpften. Manchmal improvisierte sie acht Takte lang um einen einzigen Ton herum. Bis zu einem gewissen Grad haben alle Sänger Talent, aber nicht so wie sie. Sie wusste ganz genau, was sie tat, wie es wirkte und wie es verbessert werden konnte.«

Aretha selbst erklärt es so: »Wenn ein Song von etwas handelt, was ich selbst erlebt habe oder erlebt haben könnte, ist es gut. Aber wenn mir der Inhalt fremd ist, kann ich nichts einbringen. Ich suche nach guten Texten, einer guten Melodie. Ich suche nach einem Song, der etwas aussagt. Bei Aufnahmen gebe ich immer alles. Ich liebe die Arbeit im Studio. Ich liebe Musik. Ich singe auch die Backing Vocals, weil ich den Klang mag, der entsteht, wenn ich mit mir selbst harmoniere.«

Zwischen Februar 1967 und Februar 1968 war Aretha mit sechs Singles in den Top Ten der Pop-Charts und drei Alben in den Top Ten der LP-Charts vertreten. Fünf der Singles und zwei der Alben erreichten Gold-Status (was für Singles mindestens eine Million und für LPs 500 000 verkaufte Exemplare bedeutet). Elvis war zum »King of Rock’n’Roll« gekürt worden und schon bald kannte man Aretha als »Queen of Soul«.

Ihre Eroberung der Charts begann mit der Single »I Never Loved a Man (The Way I Love You)«. Der Song erschien am 10. Februar 1967, erreichte Platz 9 der Pop-Charts und Platz 1 der R & B-Charts und wurde ihr erster Millionenseller. »Sie fing von Null an, keine Hits, niemand wusste, wer sie war«, erinnert sich Bob Rolentz, der damals PR-Chef bei Atlantic war. »Es lag an der Stimme. Die packte die Leute einfach. Die erste Platte ›I Never Loved a Man‹ gehörte innerhalb von drei Monaten zum nationalen Kulturgut. Sie explodierte einfach. Und man bedenke, dass sie eine schwarze Frau war, eine füllige, schwarze Frau, wenn auch attraktiv und charismatisch, und zudem [in ihrem Privatleben] vom Pech verfolgt.« Die Single war so erfolgreich, dass die B-Seite »Do Right Woman – Do Right Man« es immerhin bis auf Platz 37 der R & B-Charts schaffte.

Am 10. April 1967 kam die Single »Respect« heraus, am 3. Juni war sie nicht nur auf Platz 1 der Pop- und R & B-Charts in den USA, sondern auch in den britischen Top Ten. Die Originalversion des Songs stammt von Otis Redding, der ihn auch komponiert hatte. Seine Version erreichte 1965 Platz 35 der Pop-Charts. Als er Arethas schillernde Coverversion hörte, soll er ausgerufen haben: »Ich habe gerade meinen Song verloren. Dieses Mädchen hat ihn mir weggenommen!« Die Entstehungsgeschichte des Songs ist Folgende: 1965 nahm Redding gerade sein Album Otis Blue mit der Band Booker T. & The MGs auf. Der Schlagzeuger der Band war ein Mann namens Al Jackson. Während einer Aufnahmepause setzte Redding sich zu Jackson und fing an, sich über die Schattenseiten des Musikerdaseins zu beklagen und darüber, wie anstrengend Tourneen waren. Jackson berichtet: »Ich sagte: ›Was beschwerst du dich? Alles, was du erwarten kannst, ist ein bisschen Respekt, wenn du wieder zu Hause bist.‹ Er schrieb den Song, der auf unsere Unterhaltung zurückging.« Tom Dowd war übrigens kurioserweise zufällig der Toningenieur bei beiden Aufnahmen: der von Redding und der von Aretha.

Arethas Debütalbum I Never Loved a Man the Way I Love You erschien im März 1967. Es erreichte Platz 2 der LP-Charts und verkaufte sich 800 000 Mal. 1987 listete der Rolling Stone es in einer Sonderausgabe als eines der »100 besten Alben der letzten 20 Jahre«. Das Magazin schrieb als Erklärung: »Mit ihrem ersten Album für Atlantic ließ Aretha Franklin der vom Gospel stammenden Vitalität freien Lauf, die unter ihren mittelmäßigen Pop- und Jazzaufnahmen bei Columbia gebrodelt hatte. Es blieb das beste ihrer sehr erfolgreichen Alben bei Atlantic.«

Arethas zweites Atlantic-Album, Aretha Arrives, erschien im August 1967 und erreichte Platz 5 der LP-Charts. Eine Single, »Baby, I Love You«, wurde daraus ausgekoppelt und schaffte es bis auf Platz 4 der Pop-Charts und Platz 1 der R & B-Charts.

Kurz bevor die Aufnahmen für Aretha Arrives anfangen sollten, erlitt Aretha während eines Auftritts in Georgia eine Verletzung. Sie fiel von der Bühne, als sie zu nah am Rand stand, und brach sich den rechten Ellbogen. Trotz eines eingegipsten Arms und entgegen ärztlichem Rat war sie fest entschlossen, auf ihrer zweiten LP bei Atlantic Klavier zu spielen. Bei den schnelleren Stücken konnte sie nicht mit der rechten Hand spielen, weshalb sie bei Songs wie »You Are My Sunshine« nur mit der linken Hand in die Tasten hämmerte.

»Als sie verletzt war«, erzählt Jerry Wexler, »mussten wir hart daran arbeiten, sicherzustellen, dass ihr Sound auf der Platte gut rüberkam.«

Laut Wexler war Arethas Klavierspiel ein wesentlicher Bestandteil seiner Formel für musikalischen Erfolg. »Meiner Meinung nach ist einer der Gründe, warum wir uns gleich verstanden, dass ich Aretha ans Klavier gesetzt habe«, erzählt er. »Wenn ein Musiker, der Songs schreibt, auch nur irgendetwas spielen kann, lasse ich ihn gern auf der Aufnahme spielen – ganz egal, ob er gut spielt oder nicht. Aretha ist allerdings eine hervorragende Pianistin. Bei CBS nutzen sie das kaum aus und ließen sie nur selten in der Rhythmusgruppe mitspielen. Wenn man aber zulässt, dass der Hauptkünstler, der Sänger, der Aufnahme auch instrumental seinen Stempel aufdrückt, bewegt man sich in ganz anderen Sphären.«

Aretha Arrives enthält eine der eklektischsten Songzusammenstellungen ihrer ganzen Karriere. Nur Aretha konnte »Satisfaction« von den Rolling Stones und Frank Sinatras »That’s Life« erfolgreich auf einem Album vereinen. Sie wagte sich auch an Willie Nelsons »Night Life« und »96 Tears« von ? & The Mysterians. Diese Songs waren ihre eigene Wahl und Jerry Wexler gesteht, dass er einige davon nie vorgeschlagen hätte. »Ich mag eigentlich ›That’s Life‹ nicht besonders«, sagt er, gibt aber zu, dass es bei ihr irgendwie funktionierte: »Das liegt an ihrem Zauber. Sie hauchte den Songs ihren Zauber ein. Zu Arethas Genialität gehört die unverdorbene Naivität, mit der sie Songs wie ›That’s Life‹ singt. Ein Teil von Aretha respektiert – ja verehrt fast – diese große Las-Vegas-Atomsphäre. Das hat seine schlechten, aber auch seine guten Seiten. Dieselbe Unschuld hatten auch die Supremes in ihren frühen Songs. Es geht darum, an diese kleinen Seifenopern, diese kleinen Dramen zu glauben.«

Der Song »Baby, I Love You« wurde von Ronnie Shannon komponiert, der auch »I Never Loved a Man« geschrieben hatte. Aretha erinnert sich noch genau an die Aufnahmesession: »Sie fand in Atlantics Studio in New York statt, in diesem einen großen Raum. Er war groß genug für die Rhythmusgruppe, aber auch intim genug für den Gesang. Diese Sessions machten richtig Spaß. Es wurde jede Menge gutes Essen ins Studio geliefert, viele Burger, Cheeseburger, Fritten und Milchshakes. Zwischen den Takes unterhielt ich mich mit Jerry oder Arif, wer immer gerade produzierte. Ihnen schmeckten die Burger so gut, dass ich es kaum erwarten konnte, bis meiner kam!«

Die Single »Baby, I Love You« erreichte Gold-Status, das Album allerdings nicht. Wäre eine weitere Single ausgekoppelt worden, hätte sie wahrscheinlich auch Gold erreicht, doch die nächsten drei Singles stammten schon alle von ihrem dritten Atlantic-Album, dem triumphalen Lady Soul.

Der nächste Hit wurde von dem erfolgreichen Songschreiberteam Carole King und ihrem Mann Gerry Goffin zusammen mit Jerry Wexler geschrieben. »(You Make Me Feel Like) A Natural Woman« wird von vielen als Arethas bester Song angesehen. Er erschien am 7. September 1967 und erreichte Platz 9 der Pop- und Platz 2 der R & B-Charts. Der Songtitel basiert auf einer Idee von Wexler, der sich damit an Carole King und Gerry Goffin wandte. »›Natural man‹ ist ein Standardausdruck im Blues«, erzählt Wexler. »Also hatte ich die Idee für die Zeile ›You make me feel like a natural woman‹. Und sie waren so nett, mich als Co-Autor des Songs zu nennen.«

Als Nächstes kam die von Don Covay komponierte Goldsingle »Chain of Fools«. Urspünglich handelte der Text von Landarbeitern im Süden, doch in Arethas Version geht es um eine Reihe von nichtsnutzigen Liebhabern. Covay schrieb den Text teilweise um. »Ich nahm ein paar kleine Eingriffe vor, um den Song an Aretha anzupassen«, berichtet Covay. »Ursprünglich war es viel bluesiger.« Wexler erzählt: »Als wir mit der Aufnahme fertig waren, kam [Songwriterin] Ellie Greenwich [›Da Doo Run Run‹] vorbei und ich spielte es ihr vor. Sie hatte eine Idee für einen zusätzlichen Backgroundpart. Sie sang sie mir vor und ich schleppte sie und ihre Mädchen gleich ins Studio, wo wir den Backgroundgesang aufnahmen, der die Platte klanglich aufpeppte.«

Arethas sechste Singleauskopplung in ihrem ersten Jahr bei Atlantic war »(Sweet Sweet Baby) Since You’ve Been Gone«. Sie kam am 9. Februar 1968 heraus (die erste Single war fast genau ein Jahr vorher, am 10. Februar 1967 erschienen). Sie erreichte Platz 5 der Pop-Charts und wurde ihre fünfte Nummer eins der R & B-Charts. Im Januar 1968 erschien das dritte Album Lady Soul. Es kam auf Platz 2 der LP-Charts und spielte Gold ein. Wie ihr Debütalbum bei Atlantic wurde auch Lady Soul vom Rolling Stone zu den »100 besten Alben der letzten 20 Jahre« gezählt. Laut Rolling Stone »setzte sich Aretha Franklin auf Lady Soul ans Klavier und verdiente sich ihren Titel, indem sie sich das Herz aus dem Leib sang und spielte, wie es sich für eine Königin gebührt … sie packte ganze Menschenleben voller emotionaler Traumata, romantischer Sehnsucht und physischer Befreiung in die dreiminütigen Ausbrüche aus purem Soul-Dynamit.«

Seit ihrem Wechsel von Columbia zu Atlantic hatte Aretha im Musikgeschäft ein wahrhaft triumphales Jahr erlebt. Und niemand war davon überraschter und überwältigter als sie selbst. Im Sommer 1967 machte der Song »Respect« sie schlagartig zur heißesten neuen Stimme im Radio und plötzlich war sie gefragt wie nie zuvor. In dem, was sie selbst »das Spiel des Showgeschäfts« nannte, spielte sie plötzlich in der obersten Liga mit. Endlich hatte sie es geschafft. In der zweiten Augusthälfte des Jahres 1967 trat sie z. B. im Fernsehen in The Tonight Show auf, flog anschließend nach Atlanta, um vor einem Kongress schwarzer Radio-DJs zu singen und spurtete dann zurück nach Manhattan, um als Topact beim New York Jazz Festival auf Randall’s Island aufzutreten.

Nach siebenjährigem Wirken im nahezu Verborgenen bei Columbia schoss Arethas Popularität kometenhaft in die Höhe, die Welt konnte auf einmal nicht genug von ihr kriegen. Zwischen Februar und August 1967 verkauften sich ihre Alben und Singles dreieinhalb Millionen Mal. Dem Wochenmagazin Newsweek gestand sie: Ich bin von der ganzen Sache sehr überrascht. Ich dachte, wir würden noch fünf Jahre brauchen, bis wir Erfolg haben.«

Eines der aufregendsten Ereignisse des Jahres war für Aretha, dass ihre erste Veröffentlichung bei Atlantic, die Single »I Never Loved a Man (The Way I Love You)« Goldstatus erreichte. »Es hatte lange so ausgesehen, als würde ich nie eine Goldene Schallplatte bekommen«, sagte sie damals. »Und ich wollte es doch so sehr!« Am Jahresende kürten die drei wichtigsten Publikationen der Musikindustrie – Billboard, Cash Box und Records World – Aretha zur führenden Sängerin des Jahres 1967. Ab dann nahmen die Lobeshymnen kein Ende mehr.

Aretha wurde zur Verkörperung einer neuen Bedeutung des Wortes »Soul«. Ray Charles versuchte, den Begriff so zu erklären: »Es ist wie Elektrizität – wir wissen nicht wirklich, was es ist.« Mahalia Jackson behauptete, dass Soul »mit dem Ächzen und Stöhnen der Menschen auf den Baumwollfeldern« begann, »bevor es ›Soul‹ genannt wurde. Diese Musik gibt es schon, seit es Amerika gibt. Es ist die Musik der menschlichen Nöte und Sorgen.«

Aber ist Soul etwas, das nur Menschen schwarzer Hautfarbe fühlen oder nachahmen können? Aretha war nicht dieser Meinung. »Es ist nicht cool, ein Schwarzer oder Jude oder Italiener oder sonst was zu sein«, erklärte sie. »Es ist einfach nur cool, am Leben zu sein. Du musst kein Afroamerikaner sein, um Soul zu haben. Ich kenne viele Weiße, die Soul haben: Eileen Farrell [die Opernsängerin] und Charles Aznavour sind zwei davon. Es ist etwas Kreatives, etwas Lebendiges. Es ist Ehrlichkeit.«

Schnell wurde der Öffentlichkeit Arethas Einzigartigkeit bewusst. Die britische Presse sah in ihr »die neue Bessie Smith« und ein souliges weißes Mädchen mit Namen Janis Joplin fand, dass Aretha die beste »chick singer« seit Billie Holiday sei. Für Ray Charles war sie »eine der größten, die ich je gehört habe«. Der Erfolg von Aretha Franklins Musik signalisierte, dass die Zeiten sich änderten, »the times they are a-changin’«, wie Bob Dylan in seinem Song feststellte. Als die Grammy Awards 1958 eingeführt wurden, gab es nur eine einzige Kategorie für R & B-Musik: »Beste Rhythm & Blues-Aufnahme«. Als Aretha 1967 begann, die Charts zu dominieren, musste eine neue Kategorie her: »Beste Rhythm & Blues-Aufnahme einer weiblichen Künstlerin«. Anfang 1968 gewann »Respect« zwei Grammys, womit Arethas Regentschaft als die meistausgezeichnete Sängerin in der Geschichte der Grammys ihren Anfang nahm.

Ein Attribut, dass alle dem Begriff »Soul« zuschrieben, war Schmerz. Ob physisch oder emotional – alle waren sich darin einig, dass Leiden dazugehörte. Obwohl »Respect« Stärke und Selbstbewusstsein ausstrahlte, war es eine Stärke, die einen hohen emotionalen Preis hatte. Als Künstlerin wurde Aretha als Heilsbringerin der Musikindustrie gefeiert, doch zu Hause war sie vielleicht das Opfer einer schmerzhaften Ehe. Obwohl sie nie darüber sprach, wird von mehreren Seiten berichtet, dass sie verwirrt und unglücklich war.

Eine Titelstory im Time Magazine vom 28. Juni 1968 beleuchtete ihr Privatleben und bewirkte, dass Aretha danach mehrere Jahre lang keine Interviews mehr gab. Der Artikel war ihr so peinlich, dass sie von da an allen Journalisten gegenüber misstrauisch war. Darin hieß es: »… was eine dieser Belastungen sein könnte, zeigte sich letztes Jahr, als Arethas Ehemann Ted White sie in aller Öffentlichkeit im Regency Hyatt House Hotel in Atlanta verprügelte. Es war nicht das erste Vorkommnis dieser Art.« White sollte Time später wegen dieser Äußerung verklagen.

Arethas Freunde und Familie waren zu jener Zeit sehr besorgt um sie. Ihr Bruder Cecil gab damals zu Protokoll: »In den letzten paar Jahren ist Aretha einfach nicht sie selbst gewesen. Man sieht die alte Aretha manchmal aufblitzen, doch dann verkriecht sie sich wieder in ihr Schneckenhaus.« In dieser Zeit sagte Aretha auch: »Mein Herz hängt immer noch an der Gospelmusik.« Und Mahalia Jackson gestand sie: »Ich werde eine Gospelplatte machen und Jesus sagen, dass ich diese Last nicht alleine tragen kann«. Hört sich das an wie eine 26-Jährige, die gerade zum internationalen Star geworden ist? Irgendetwas lag offensichtlich im Argen. Mahalia Jackson sagte damals besorgt: »Ich glaube nicht, dass sie glücklich ist. Irgendjemand lässt sie den Blues singen.«

Die Time-Story zeichnete ein Bild von Aretha als einer traurigen Frau, die zu Hause bleibt und »mit ihren privaten Dämonen ringt. Sie schläft bis in den Nachmittag hinein, hockt sich dann vor den Fernseher, raucht Kette und stopft Snacks in sich hinein.« Den Schutzpanzer kurz ablegend, erklärte Aretha damals: »Erwachsen zu werden ist ein schmerzhafter Prozess. Man macht Fehler. Man versucht, aus ihnen zu lernen. Und wenn das nicht gelingt, schmerzt es noch mehr. Ich bin sehr verletzt worden. Ich bin zwar erst 26, aber eigentlich eine alte Frau – ich gehe auf die 65 zu.«

Der Artikel zeichnete ein sehr unschmeichelhaftes Bild von Ted White als windigen kleinen Geschäftemacher. »Das war wirklich unter der Gürtellinie«, sagt White 20 Jahre später. Zu dem Vorwurf, Aretha geschlagen zu haben, sagt er: »Das ist Verleumdung, weil es nicht wahr ist. Wir haben damals Time verklagt und gewonnen. Andy Fine [Andrew J. Feinman] war mit dem Fall befasst.«

Auf die Frage, wie Time auf solche Anschuldigungen kommen konnte, antwortet White: »Die haben mit vielen dieser kleinen Ja-Sagern gesprochen, die immer herumlungerten. Ich war ein gradliniger Typ. Ohne Bullshit, es ging mir nur ums Geschäft. Viele dieser Leute mochten mich nicht besonders, aber sie wurden alle bezahlt. Es kursierten viele Geschichten, die einfach nicht wahr waren. Der Fall »Theodore R. White vs. Time, Inc« wurde am 10. Juli 1968 vom Bezirksgericht des Southern District of New York aufgenommen. In der Anzeige hieß es, dass die Aussagen von Time »falsch und verleumderisch« seien. White klagte auf eine Entschädigung von zehn Millionen US-$.

Die Darstellung von Time, die am 12. September 1968 im selben Bezirksgericht zu Protokoll genommen wurde, besagte, dass die Story wahr und »in gutem Glauben publiziert worden sei und dass man sich auf zuverlässige Quellen gestützt habe, an deren Wahrheitsgehalt man keinen Grund hatte zu zweifeln«. Die Klage wurde durch eine auf den 3. November 1971 datierte Verfügung ohne Sachentscheidung abgewiesen. Aus den Unterlagen geht nicht hervor, ob eine Entschädigung gezahlt wurde. Laut Time, wurde der Fall einfach fallengelassen.«

Trotz ihrer emotionalen Probleme gab Aretha sich zumindest nach außen hin optimistisch. »Es ist nie so schlimm, wie man denkt«, sagt sie mit einem Achselzucken. »Für den Blinden gibt es immer den, der keine Füße hat. Ich bin verletzt worden. Man kann nicht alles vergessen, aber man kann weiterleben und sich seine Offenheit bewahren. Heute mag ich Menschen mehr als je zuvor. Manchmal braucht es etwas Schlechtes, um aus sich herauszukommen. Vielleicht ist es ja nicht so schlimm, wie man denkt. Es ist schön, rauszugehen und viele Menschen kennenzulernen. Aber es ist auch schön, allein zu Hause zu bleiben. Darin liegt Stärke. Ich bin noch nicht frei, aber ich werde es sein. Ich werde es sein! Aber das braucht Zeit und ist sehr schmerzhaft.« 1968 war Aretha ein Star mit millionenfach verkauften Alben und ausverkauften Konzerten. Nach Jahren harter Arbeit hatte sie sich in der Musikbranche als innovative Kraft etabliert. Von was wollte sie sich also »befreien«? War es Ted White?

Arethas Vater, der Reverend C. L. Franklin, hatte derweil mit eigenen Problemen zu kämpfen. Weil er sein Einkommen nicht offen deklariert und keine Einkommensteuer bezahlt hatte, wurde er mit einer Strafe von 25 000 US-$ belegt. Das Finanzamt schätzte sein Einkommen zwischen 1959 und 1962 auf mindestens 76 000 US-$ jährlich, was damals viel war – vor allem, wenn man dafür keine Steuern zahlt. Wie der Rolling Stone berichtete, wurde Reverend Franklin in dieser Zeit außerdem wegen des Besitzes von Marihuana angeklagt.

Was allerdings trotz all dieser an die Öffentlichkeit gezerrten persönlichen Probleme nie in Zweifel gezogen wurde, war Arethas Musik. Aufgrund des überwältigenden Erfolgs ihrer Schallplatten waren 1967 und 1968 Arethas Konzerte die begehrtesten Liveauftritte überhaupt. Als sie im Oktober 1967 im Lincoln Center in New York auftrat, schrieb das Magazin Look, dass sie »die holzgetäfelten Wände von New Yorks Philharmonic Hall mit dem dröhnenden Beat des Gospelrock ölte.«

Aretha hatte sich auf der Bühne nicht immer so wohl gefühlt wie in jener Zeit. Sie gestand, dass sie am Anfang ihrer Karriere hinsichtlicht der Songauswahl und ihrer Interpretation unsicher war, was zu Anfällen von Lampenfieber führte. »›Over the Rainbow‹ zum Beispiel«, erklärt sie, »sang ich zuerst mehr wie eine ruhige Ballade. Aber das schien nicht zu funktionieren. Also versuchte ich wirklich, über den Regenbogen to gehen! Es hat mich viel Zeit gekostet, über diesen Regenbogen zu gehen – auf die andere Seite zu gelangen.« Als »Respect« die Charts stürmte, hatte Aretha gelernt, auf der Bühne ihre Sorgen hinter sich zu lassen. Endlich war sie ganz nah dran an dem Topf mit Gold, der auf der anderen Seite des Regenbogens auf sie wartete. Über das Lampenfieber, an dem sie in ihrer Jazzclubperiode litt, sagte sie: »Ich hatte früher ein Problem damit, auf die Bühne rauszugehen. Manchmal habe ich das immer noch. Ich mache mir Sorgen, ob alles richtig sitzt, ob meine Haare gut aussehen … all diese Menschen, die da draußen sitzen, mich ansehen und von Kopf bis Fuß mustern. Wow! Das machte mich früher richtig fertig. Aber ich habe es überwunden, indem ich Abend für Abend, Jahr für Jahr einfach rausging.«

Sie überwand nicht nur erfolgreich ihr Lampenfieber, manchmal wollte sie dem Publikum sogar zu nah sein. So kam es, dass sie 1967 in Georgia von der Bühne fiel. »Ich gehe immer bis ganz an den Rand der Bühne«, erklärte sie. »Wenn sie [die Zuschauer] nicht abgehen, gehe ich nicht ab. Ich singe über das, was wirklich zählt. Ich singe für Realisten, Menschen, die das Leben akzeptieren, wie es ist. Ich spreche Probleme an. Ich weine, wenn es traurig ist, und lächele, wenn es fröhlich ist. Mir kommt das sehr einfach vor, aber ich schätze, für einige Menschen gehört Mut dazu, Gefühle zu zeigen. Wenn ich singe, sage ich: Fahr drauf ab, los, versuch es. Niemand zwingt dich dazu. Yeah, Baby, fahr auf mich ab – wenn du dich traust.« Die ganze Welt fuhr auf Aretha ab und sie lernte, ihre persönlichen Sorgen und Nöte hinter der Bühne zu lassen.

Zeitweise schien es so, als würde das sie vergötternde Publikum zu einem Ersatz für echte Freunde werden, die in ihrem Leben fehlten. Manchmal führte sie kleine Gespräche mit ihm. Laut Bericht der Zeitschrift Look verfing sich bei dem Konzert in der New Yorker Philharmonie ihr Absatz im Rocksaum und sie sang mitten in der Strophe: »Ich würde mich wohler fühlen, wenn ich diesen Absatz aus dem Kleid kriegen würde«. Inmitten eines anderen Songs sang sie: »Hat jemand was dagegen, wenn ich mich hinsetze? Meine Füße tun weh.«

Im Dezember 1967 gab Aretha zur abendlichen Hauptsendezeit ihr Debüt im US-amerikanischen Fernsehen. Sie trat in der Sendung The Kraft Music Hall auf. Im darauf folgenden Monat war sie der Gaststar in der Jonathan Winters Show, wo sie »Chain of Fools« sang. Dabei stand sie auf einer runden Plattform in der Bühnenmitte, während die Sweet Inspirations um sie herum tanzten. Aretha trug ein hochgeschlossenes silberglänzendes Minikleid, die Sweet Inspirations trugen tief ausgeschnittene pinkfarbene Minikleider und sahen aus wie Flamingos, während sie Aretha umkreisten. Dieser klassische Auftritt im 60er-Jahre Dekor kann im Internet bewundert werden.

Am 16. Februar 1968 war Aretha wieder in Detroit, wo sie in der Cobo Hall vor 12 000 jubelnden Fans ein Konzert mit den Sweet Inspirations gab. An diesem Abend sollte sie zudem auf verschiedene Arten geehrt werden. Zunächst erklärte Detroits Bürgermeister Cavanaugh den 16. Februar zum »Aretha-Franklin-Tag«. Dann überreichte man ihr im Namen der drei wichtigsten Musikfachzeitschriften diverse Plaketten und Urkunden in Anerkennung ihrer Charterfolge im vergangenen Jahr. Bernie Blake von Cash Box, Ted Williams von Record World und Rodger Bass von Billboard übergaben ihr jeweils eine Auszeichnung als »beste Sängerin des Jahres«.

Bei diesem Auftritt trug Aretha ein sehr elegantes Kleid in Limettengrün. Boa-artige, limettengrüne Straußenfedern säumten den Kragen und umschmeichelten die Hüften. Ihr Make-up entsprach mit blauem Lidschatten und Augenbrauen im Kleopatra-Stil voll und ganz dem Modeideal der 68er. Ihr Haar war zu einem Turm hochtoupiert. An ihren Ohren baumelten weiße, kugelförmige Ohrringe. Mit ihrer gesamten Erscheinung verkörperte sie an diesem Abend die siegreiche Heldin, die im Triumph in ihre Heimatstadt zurückkehrt.

Die größte Ehre wurde ihr von Reverend Martin Luther King Jr. zuteil. Er war extra nach Detroit geflogen, um Arethas Konzert zu besuchen und ihr eine Auszeichnung des Southern Christian Leadership Council zu überreichen. Als Dr. King die Bühne betrat, um den Preis zu übergeben, gab es viel Applaus und Standing Ovations.

Aretha war im ersten Jahr ihres internationalen Erfolgs zu einem inspirierenden Symbol für die Gleichberechtigung der Schwarzen geworden. Mit der ihr eigenen stolzen Haltung repräsentierte sie die neue Afroamerikanerin der späten 60er-Jahre. Ihr individuelles Schicksal stand stellvertretend für den soziokulturellen Wandel, der sich im Land vollzog. Sowohl von schwarzen als auch von weißen Amerikanern respektiert, war sie die »natural woman«, von der sie sang. Dieser Abend in Detroit, an dem King und Franklin gemeinsam auf der Bühne standen, war ein historischer Moment.

»An diesen Abend erinnere ich mich noch gut«, sagt Rita Griffin, Redakteurin der Detroiter Zeitung The Michigan Chronicle. »Am meisten ist mir einfach die Stimmung der Menge im Gedächtnis geblieben. King hatte eine Kehlkopfentzündung und konnte nicht sprechen. Ich erinnere mich an den ›Liebesschwall‹, der ihm entgegengebracht wurde. Man spricht ja von Gefühlswellen. Also das war eine ›Liebeswelle‹. Alle standen auf. Er sagte kein Wort, weil er keine Stimme hatte. Aber man konnte die Wirkung spüren, die allein von seiner Anwesenheit ausging. Es war wirklich ein historischer Abend. Damals hieß es, dass viele Leute nicht von King überzeugt waren, weil er ihnen nicht militant genug war. Also, alle 12 000 Menschen in diesem Saal liebten ihn – das konnte man spüren.«

Laut Jerry Wexler hatte Aretha zu Dr. King ein freundschaftliches Verhältnis, sie unterstützte die Bürgerrechtsbewegung. Sie fühlte sich von Kings Auftritt an jenem Abend sehr geehrt. »In den Anfängen war sie sehr engagiert in Dr. Martin Luther Kings Bewegung«, erzählt Wexler. »Sie redete nie darüber – das war privat. Aber ich habe von ihr nie auch nur irgendeine negative oder feindselige Äußerung Weißen gegenüber gehört. Und Gott weiß, dass sie aufgrund von einigen Erlebnissen in ihrer Kindheit und Jugend Grund dazu gehabt hätte.«

»Dr. King war nicht nur ein großartiger Anführer, sondern auch ein wunderbarer Mann«, sagte Aretha Jahre später voller Zuneigung. »Er und mein Vater waren enge Freunde. Mein Vater holte ihn nach Detroit und führte ihn durch die New Bethel Baptist Church dort ein. Luther King hatte definitiv eine Vorliebe für Gospelmusik. Einer seiner Lieblingssongs war ›Precious Lord‹ und er bat mich immer, das für ihn zu singen.« Im April 1968 sollte Aretha »Precious Lord« ein letztes Mal für ihn singen – auf seiner Beerdigung in Atlanta.

Einige Tage nach dem Konzert in Cobo Hall besuchte Rita Griffin Aretha und Ted White in ihrem Haus. »Billboard wollte ein paar Fotos machen und einen kurzen Artikel schreiben, weil es ihr erstes ausverkauftes Konzert in ihrer Heimatstadt war«, erinnert sich Griffin. »Der Reporter von Billboard und ich saßen bei ihr herum, bis sie das Abendessen gekocht hatte. Dann machte sie sich frisch und posierte für die Fotos. An diesem Tag sah ich Arethas häusliche Seite.«

Im Frühjahr 1968 fand Arethas erste triumphale Tournee durch Europa statt. Innerhalb von zwei Wochen trat sie in sieben Städten in Großbritannien, Frankreich, Deutschland, Holland und Schweden auf. Und überall bekam sie glühende Kritiken. Am Montag, den 7. Mai 1968 trat sie im berühmtem Olympia in Paris auf. Die Stadt lag ihr zu Füßen. Der Auftritt wurde komplett aufgezeichnet und als Live-Album Aretha in Paris auf den Markt gebracht. Anstelle der Sweet Inspirations waren auf dieser Tour Arethas Schwester Carolyn sowie Wyline Ivey und Charnessa Jones ihre Backgroundsängerinnen. Bei ihrem Auftritt im Olympia kleidete sich Aretha so, wie es der Hauptstadt der Mode angemessen war: Sie trug ein hellblaues Chiffonkleid mit Empire-Taille. Ihre Perücke war zu einer riesigen Haube geformt, die Haare in Kinnhöhe nach außen geföhnt. Sie nahm ihre Rolle als »Lady Soul« offensichtlich ernst.

Im August 1968 eröffnete Aretha in Chicago mit ihrer einzigartigen Version von »The Star-Spangled Banner« die Democratic National Convention, den Parteitag der Democratic Party. Im selben Monat sollte sie für ein Honorar von 20 000 US-$ auch in Denver auftreten. Als der Veranstalter nur die Hälfte aufbrachte und Aretha sich daraufhin weigerte aufzutreten, kam es fast zu einem Massenaufruhr. Im Fernsehen trat sie in dieser Zeit in diversen Shows auf, darunter der Merv Griffin Show, der Mike Douglas Show, der Les Crane Show, der Joey Bishop Show und der Steve Allen Show.

Als sie in jenem August in Chicago war, zeigte sich Aretha großzügig, als ein 14-jähriges Mädchen auf sie zurannte und behauptete, von ihrer Familie verlassen worden zu sein. In Wirklichkeit war das Mädchen von ihrem Zuhause in Milwaukee weggelaufen und lebte nun auf der Straße. Ihr Name war Oprah Winfrey.

Winfrey erzählt, dass sie eigentlich bei einer Freundin in Chicago hatte übernachten wollen, diese aber nicht zu Hause gewesen sei. Als sie Arethas Limousine sah, kam ihr schlagartig eine Idee, wie sie an Geld rankommen könnte. »Sie stieg gerade aus der Limousine vor dem Sheraton«, berichtet Winfrey, »und ich lief Rotz und Wasser heulend auf sie zu. Ich erzählte ihr, dass ich verlassen worden sei, obwohl ich in Wahrheit selber weggelaufen war. Als wir am Hoteleingang angekommen waren, zog sie 100 US-$ aus ihrem Portmonee und gab sie mir. Das war eine tolle schauspielerische Leistung. Seit diesem Tag habe ich jedes neue Aretha-Franklin-Album gekauft.«

1985 war Oprah Moderatorin der TV-Morgenshow A. M. Chicago und machte Aretha ein Angebot: Sie würde das Geld, das sie sich vor 17 Jahren »geliehen« hatte, zurückzahlen, wenn Aretha in ihrer Show auftrat. Aretha sollte im April 1985 im Park West in Chicago ein Konzert geben. Lachend erwiderte sie auf Oprahs Angebot: »Ich erinnere mich nicht an diesen Vorfall. Sagt ihr, dass sie meine Show besuchen und dann ihre Schulden zurückzahlen kann!«

Ebenfalls in Chicago fand 1968 ein weiteres Großereignis in Arethas Karriere statt: die »offizielle Krönung« zur Queen of Soul. »Ich wurde in Chicago von einem DJ namens Purvis Spann gekrönt«, erzählt Aretha. »Eines Nachts, nach der Show, holte er die Krone raus und krönte mich auf der Bühne. Ich war begeistert. Danach fingen Journalisten und alle an, diesen Titel zu verwenden.«

1968 war für Aretha ein weiteres Jahr der Chart-Triumphe. »Ain’t No Way«, die B-Seite von »Since You’ve Been Gone (Sweet Sweet Baby)« erreichte Platz 16 der Pop-Charts und Platz 9 der R & B-Charts. Der Song stammte aus der Feder von Arethas Schwester Carolyn, die mehrere von Arethas populärsten Songs schrieb. »Carolyn war eine großartige Songschreiberin«, erinnert sich Jerry Wexler. »Ich lieferte ihr den Titel für ›Ain’t No Way‹. Ich sagte: ›Carolyn, ich habe einfach das Gefühl, das ›Ain’t No Way‹ eine gute Phrase für einen Song ist.‹ Sie sagte: ›Hört sich gut an!‹ Und ich antwortete: ›Du kriegst es umsonst.‹« Der Song wurde einer der beliebtesten Songs aus dieser Periode in Arethas Karriere.

Arethas Erfolg zwischen 1967 und 1969 war so enorm, dass er auch ihren Schwestern Plattenverträge bescherte. RCA Records nahm Carolyn unter Vertrag und Erma spielte mehrere Songs für Shout Records und für Brunswick Records ein. 1967 hatte Erma in den R & B-Charts einen Top-Ten-Hit mit »Piece of My Heart« – ein Jahr, bevor Janis Joplin den Song zu einem ihrer Markensongs machte. Ermas Version war sogar so populär, dass sie in der Kategorie »Bester R & B-Gesang einer weiblichen Künstlerin« für einen Grammy nominiert wurde. Darin konkurrierte sie mit Aretha, die schließlich für »Chain of Fools« die Trophäe bekam. Carolyns größte Hits waren »It’s True I’m Gonna Miss You« von 1969 und »All I Want to Be Is Your Woman« von 1970. Sie nahm bis in die 1970er-Jahre hinein Platten für RCA auf – 1973 das Album I’d Rather Be Lonely und 1976 If You Want Me.

Jerry Wexler arbeitete bei Aufnahmesessions für Arethas Alben mit allen drei Franklin-Schwestern. Er mochte, wie ihre Stimmen zusammen klangen. »Es ist die Klangmischung«, sagt er. »Schwestern harmonieren von Natur aus – wenn sie überhaupt musikalisch sind, dann kann man darauf wetten, dass ihre Stimmen zusammen harmonieren, weil Vibrato und Klangfarbe zusammenpassen. Die drei hatten völlig unterschiedliche Stimmen, aber sie passten zusammen. Ermas Stimme war etwas rauer, Carolyns etwas dünner und lieblicher. Als Jüngste war Carolyn etwas mehr in der zeitgenössischen Popszene verankert. Erma klang uriger, wie auf ›Piece of My Heart‹ und ›Big Boss Man‹ zu hören. Das waren starke Aufnahmen.«

Aretha fuhr in der Zwischenzeit fort, einen Hit nach dem anderen zu produzieren. Am 2. Mai 1968 erschien die Single »Think« und wurde ihre sechste Nummer eins in den R & B-Charts, ihre sechste Goldene Single und ihr sechster Top-Ten-Hit in den Pop-Charts. Im Juli erschien ihr viertes Album bei Atlantic, Aretha Now, das sofort die Top Ten der Albumcharts erreichte und Gold bekam. Weitere Hits in jenem Jahr waren »I Say a Little Prayer for You« (Gold) und »The House That Jack Built« (Gold).

Im November 1968 erschien Aretha in Paris mit Liveversionen von 13 Songs aus den ersten vier Atlantic-Alben und erreichte Platz 13 der LP-Charts. Der Produzent war Jerry Wexler, Jean-Michael Pudubois fungierte als Toningenieur und das Orchester wurde von Donald Townes dirigiert. Das Album präsentiert eine stimmgewaltige Aretha auf dem Höhepunkt ihres ersten internationalen Erfolgs. Es war eines der schönsten Livealben der 1960er-Jahre und bestätigte ihren Anspruch auf den Titel »Lady Soul«.

Der Gesang auf Aretha in Paris ist frisch und aufregend, die Orchesterbegleitung jedoch etwas langweilig und die Arrangements ein wenig zu sehr Las-Vegas-like gehalten. »Dieses Album war mir peinlich!«, ruft Jerry Wexler aus. »Ted Whites einzige Einmischung zu der Zeit bestand darin, dass er die Band auswählte, die sie auf Konzerten begleitete. Und es war eine schreckliche Band.« Laut Wexler mochten sogar die Clubbesitzer die Donald Townes Band nicht. »Ich fuhr mit [Aretha und] dieser Donald Townes Band nach Las Vegas. Und der Manager oder Entertainment Director – welches Casino es war, weiß ich nicht mehr – kam auf mich zu und fing an, mich wegen der Band zu beschimpfen. Ich sagte: ›Das ist nicht meine Band. Lassen Sie mich in Ruhe!«

Wexler hasste die Begleitband so sehr, dass er auf der Rückseite des Originalalbums auf Wunsch nicht als Produzent, sondern als »Supervisor« aufgeführt ist. [Auf der CD-Version von 1994 steht »Originalaufnahmen produziert von Jerry Wexler. ] »Ich war derjenige«, fährt Wexler fort, »der schließlich … wie soll ich sagen … nicht direkt das Ende von Donald Townes herbeiführte, aber King Curtis & The Kingpins, die zu jener Zeit schon mit ihr im Studio arbeiteten, als ihre reguläre Band für Liveauftritte einführte.«

Die Single »See Saw« erschien am 1. November 1968, erreichte Platz 14 der Pop-Charts, Platz 9 der R & B-Charts und Goldstatus. Am 4. Februar 1969 kam die Single »The Weight« heraus, erreichte Platz 3 der R & B- und Platz 19 der Pop-Charts. Aretha erhielt Anfang 1969 ihren dritten Grammy für die Hitsingle »Chain of Fools« in der Kategorie »Beste R & B-Performance eines weiblichen Künstlers«.

Aretha hatte in den späten 60ern bereits eine nette kleine Grammy-Sammlung. Die damaligen Grammy-Zeremonien kann man allerdings nicht mit den glamourösen Veranstaltungen heutiger Tage vergleichen. Sie werden überhaupt erst seit 1971 im Fernsehen übertragen – und das war auch das erste Jahr, in dem Aretha ihre Trophäe persönlich entgegennahm. Zu einem späteren Zeitpunkt erklärte sie: »Als ich anfing [bei Verleihungen] Goldene Schallplatten und Grammys zu bekommen, sagte ich: ›Wow! Das ist ja wirklich toll! Ich wusste früher gar nicht, wie wichtig die Grammys sind. Jerry Wexler holte die Trophäen immer für mich ab.«

Mit Arethas Karriere ging es also steil bergauf, doch in ihrem Privatleben sah es weniger rosig aus. Ihre Ehe mit Ted White war zu einem Albtraum geworden und das wurde langsam auch sichtbar: Aretha war deprimiert und um sich abzulenken, rauchte sie Kette und aß unkontrolliert. Auf Fotos aus der zweiten Hälfte des Jahres 1969 sieht sie übergewichtig aus. Um dies zu kaschieren, trug sie nun Chiffonkleider mit riesigen Flügelärmeln.

Aretha nahm ihren Titel Queen of Soul sehr ernst und war sich nicht zu schade, darum zu kämpfen. Im Laufe ihrer Karriere kam es immer wieder zu Streitereien mit anderen Sängerinnen. Die Detroiterin Martha Reeves war eine der ersten, die erleben musste, wie verbissen Aretha ihr Terrain verteidigte. Reeves, die mit Martha & The Vandellas gerade mit den Hits »Jimmy Mack« und »Honey Chile« erfolgreich war, trat im New Yorker Apollo auf, als eine übel gestimmte Aretha Franklin sie backstage aufsuchte.

Reeves erzählt die Geschichte wie folgt: »Im Apollo traten wir stolz mit einem Tribut an Aretha Franklin, Detroits ›Queen of Soul‹ auf. Es war ein Arrangement von Maurice King, das auch auf unserem Livealbum enthalten ist. ›Respect‹ und ›Do Right Woman‹ waren zu einem Medley kombiniert. Wir sangen also kurze Passagen aus beiden Songs und machten dann mit unseren Hits weiter. Plötzlich defilierte kurz vor Ende der Show eine Gruppe aus dem Publikum den Gang entlang und in den Backstage-Bereich. Wir beendeten unsere Show und zogen uns in die Garderobe zurück. Kurz darauf wurde ›die Queen‹ hereingelassen. Im Schlepptau hatte sie ihre Backgroundsängerinnen Margaret Branch, Carolyn Franklin, Brenda Bryant und noch sieben oder acht weitere Mitglieder ihrer Entourage. Sie wirkten wie eine bedrohliche Gang.«

Reeves hatte keine Ahnung, was das zu bedeuten hatte. »Schließlich sagte Aretha spitz: ›Ich habe gehört, dass du meine Songs singst, Miss Martha‹. Ich wartete darauf, dass sie noch etwas sagte, vielleicht etwas wie ›Danke für die Ehrerbietung‹ oder ›Schönes Arrangement‹, aber sie war fertig und blieb ernst.« Offensichtlich war Aretha nicht davon begeistert, dass eine andere Diva aus Detroit ihre Hits zum Besten gab.

Nach einer tödlichen Stille lenkte Reeves ein: »›Das wirst du in Zukunft nicht mehr hören‹, antwortete ich. Sie schien damit zufrieden. Ich schätze, sie mochte es nicht, dass jemand anderes ihre Hits sang. Ich kenne das Gefühl. Sie drehte sich um und ging und alle außer Carolyn folgten ihr. Ich hatte ein gutes Verhältnis zu Carolyn und begrüßte sie immer mit offenen Armen. Nervös versuchte sie zu erklären, dass ihre Schwester wirklich schockiert war, dass wir ihre Songs sangen. Dabei hatte ich nur Anweisungen befolgt und das Material gesungen, das die A & R-Abteilung von Motown uns vorgelegt hatte. Obwohl das brillante Arrangement ein echter Bühnenkracher war, strichen wir es und keiner vermisste es. Außerdem hatte ich noch jede Menge eigener neuer Songs auf Lager!«

Im Januar 1969 erschien Soul ’69, Arethas sechstes Album bei Atlantic, das einen ganz neuen musikalischen Ansatz zeigte. Mit ihren ersten vier Studioalben hatte sie das Fundament ihrer Karriere und musikalischen Identität gelegt. Nun war sie frei zu experimentieren und erkundete mit Soul ’69 neue, jazzigere Gefilde. Ihre Fangemeinde war inzwischen gefestigt genug, um solche Ausflüge mitzutragen. Später sollte sie auch wieder reine Gospelalben aufnehmen.

Arethas erste vier Atlantic-Alben waren die Grundlage einer siebenjährigen Goldenen Ära mit millionenfach verkauften Nummer-eins-Hits. Aus der Arbeit an diesen Alben entwickelten sich zudem mehrere lebenslange Freundschaften. Neben ihrer engen beruflichen Beziehung zu Jerry Wexler, Arif Mardin und Tom Dowd verfestigte Aretha ihre Freundschaft mit Cissy Houston und den Sweet Inspirations, die bis in die 1980er-Jahre hinein ihre Backgroundsängerinnen bleiben sollten. Sehr innige Beziehungen pflegte sie auch mit einigen Musikern, die den unvergleichlichen Sound dieser ersten vier Top-Ten-Alben prägten, darunter der Schlagzeuger Roger Hawkins und der Saxofonist King Curtis.

In dieser Erfolgsperiode traute Aretha sich an die unterschiedlichsten Musikgenres heran. Mit ihren aufregenden Versionen von einigen der angesagtesten Rockhits der 1960er-Jahre fand sie auch bei Rock’n’Roll-Fans sofort Anklang. In ihren ersten zwei Jahren bei Atlantic begeisterte Aretha mit ihren eigenwilligen Versionen von »Satisfaction« von den Rolling Stones, »Groovin’« von The Rascals und »96 Tears« von ? & The Mysterians. Darüber hinaus nahm sie auch drei Kompositionen von Sam Cooke auf: »You Send Me«, »A Change Is Gonna Come« und »Good Times«. »Sie liebte Sam«, erinnert sich Jerry Wexler, »und wenn sie einen Song von ihm aufnahm, war das meistens ihre Idee. Wie bei ›A Change Is Gonna Come‹, auf dem übrigens James Booker die Orgel spielt.«

Zu ihren Aufnahmen im Bereich R & B gehören James Browns »Money Won’t Change You«, Ray Charles’ »Come Back Baby« und Curtis Mayfields »People Get Ready«, mit dem Mayfields Gruppe The Impressions einen großen Hit landete. Sie nahm auch sieben ihrer eigenen Kompositionen auf (fünf davon schrieb sie mit Ted White, eine mit Carolyn Franklin), darunter »Don’t Let Me Lose This Dream«, »Think« und den düsteren Bluesklassiker »Dr. Feelgood (Love Is a Serious Business)«.

Jerry Wexer bestätigt, dass Arethas Musikgeschmack keine Schranken kannte. »Es ist erstaunlich, wie viele Rock’n’Roll-Sachen sie mochte. Ihre Vorlieben kannten keine Rassenschranken. Sie war völlig offen für alles, wenn es nur gut war. Nur ein einziges Mal mussten wir eine Session beenden, weil es zu nichts führte. Ich erinnere mich sogar an den Song, es war ›The Letter‹ von den Box Tops. Den Song hatte sie schon immer aufnehmen wollen. Wir versuchten es ein paar Mal, fanden aber nicht den richtigen Zugang.«

Den Kontakt zu Clyde Otis hatte Aretha gepflegt, seit sie beide Columbia Records verlassen hatten. Einer der Tracks auf Aretha Now ist ein Song von Otis namens »A Change« und er war so gelungen, dass Atlantic ihn sogar als Single auskoppeln wollte. Otis und Wexler gerieten jedoch wegen der Tantiemen und der Veröffentlichungsrechte in Streit, worunter auch die Freundschaft zwischen Otis und Aretha litt.

»Wir zerstritten uns über ›A Change‹«, erinnert sich Otis. »Sie wollten es als Single herausbringen und es wäre bestimmt auch eine tolle Single geworden, aber ich hatte das Gefühl, dass sie mich im Hinblick auf die Veröffentlichungsrechte über den Tisch ziehen wollten. Ich war mit ihren Bedingungen nicht einverstanden und danach redeten wir eigentlich nicht mehr miteinander.«

Otis war nach eigener Aussage enttäuscht darüber, dass Aretha sich nicht zu seinen Gunsten in den Konflikt mit Wexler einmischte. »Sie versteckte sich hinter Wexlers Rücken und der wollte, dass ich die Veröffentlichungsrechte aufgab. Ich war stinksauer, dass sie nicht eingriff. Sie sagte nichts dazu. Ich bot ihnen einen Deal an, den ich für fair hielt: sie sollten die Hälfte der Einnahmen erhalten. Aber sie wollten mehr als die Hälfte, sie wollten mindestens einen Zweidrittel-Anteil an den Veröffentlichungsrechten und ich sagte: ›Nicht mit mir‹. Wir waren stinksauer aufeinander und danach brach der Kontakt zu ihr ab. Sie hätte bestimmt noch mehr von meinen Songs aufgenommen, aber über diesen einen Song hatten wir uns richtig in die Haare bekommen.« Inzwischen reden beide zumindest wieder miteinander: »Ich schaute vorbei, wenn sie irgendwo auftrat, und es war nett, aber nie wieder so herzlich wie früher«, sagt Otis. Natürlich hat auch diese Geschichte zwei Seiten. Mit Otis’ Kommentaren konfrontiert, ruft Wexler nur: »Schwachsinn! Alles was ich dazu zu sagen habe ist ›Schwachsinn‹!«

Von allen Freundschaften, die Aretha in dieser Periode schloss, ist die mit Cissy Houston wohl die beständigste. Zusammen mit den Sweet Inspirations hat Houston über drei Jahrzehnte hinweg mit Aretha Platten aufgenommen: angefangen von den Sessions mit Clyde Otis 1965 über die Atlantic-Alben seit Aretha Arrives (1967) bis hin zu Arethas Ära bei Arista mit Luther Vandross und den Alben Jump to It (1982) und Get It Right (1983). Houston leitete ursprünglich einen Gospelchor in Newark, New Jersey. Einer der Chormitglieder war ihre Nichte, Dionne Warwick, die in den frühen 60er-Jahren zusammen mit dem neu gegründeten Songwriterduo Burt Bacharach und Hal David Demobänder aufnahm. Mit Hits wie »Don’t Make Me Over« (1962) und »I’ll Never Fall in Love Again« (1969) beherrschte das Triumvirat Warwick, Bacharach und David die Top 40 der 1960er-Jahre.

Cissy Houston und die Sweet Inspirations verdingten sich derweil als Backgroundsängerinnen für alles, was im damaligen Musikgeschäft Rang und Namen hatte: von Wilson Pickett und Elvis Presley über Connie Francis bis Bette Midler. 1968 landeten sie mit »Sweet Inspiration« sogar ihren eigenen Top-20-Hit.

Laut Arif Mardin »basierte der Soulsound von Atlantic in den 60ern auf kompakten Blechbläsern und einer guten Rhythmusgruppe, die tanzbare und harte Rhythmen spielte. Danach wurden die Sweet Inspirations gerufen und Cissy arbeitete ein Arrangement für den Backgroundgesang aus. Zum Schluss kam dann der Star – das konnte Aretha Franklin sein, Solomon Burke, Wilson Pickett oder irgendein anderer großer Sänger. Das Ganze war so eine Art musikalische Fertigungsstraße und Cissy Houston war eine wichtige Station im Produktionsprozess.«

Der allererste Song, bei dem Aretha bei Atlantic mit den Sweet Inspirations arbeitete, war »Ain’t Nobody (Gonna Turn Me Around)« vom Album Aretha Arrives. Bis dahin hatte Aretha bei Atlantic zusammen mit ihren Schwestern Carolyn und Erma die Background-Vocals gesungen. Für diese spezielle Session standen ihre Schwestern jedoch nicht zur Verfügung. »Als es darum ging, jemanden zu finden, der mit Aretha singen konnte, hatten wir die ideale Lösung parat«, erinnert sich Tom Dowd. »Diese Mädchen hatten dieselben musikalischen Wurzeln wie Aretha, Kirchen- bzw. Gospelchor, und die Chemie zwischen ihnen stimmte.«

Aretha verstand sich sofort blendend mit Cissy Houston, weil sie beide vom Gospel kamen. »Das war einer der Gründe, warum wir so gut zusammen groovten, weil wir aus der derselben Ecke kamen«, sagte Aretha. »Verschiedene Kirchen, aber derselbe Ort. Wenn wir uns trafen, wussten wir gleich, was wir singen würden und dass es gut werden würde.« Bei den Aufnahmen zu Lady Soul fingen Aretha und die Sweet Inspirations wirklich an zu brodeln. Der unverkennbare Sound von Cissy Houston und ihrer Gruppe ist besonders gut zu hören bei »Chain of Fools«, ebenso bei »Groovin’« und »Ain’t Not Way«, bei denen Cissy mittendrin sogar eine Soloeinlage gibt.

Laut Jerry Wexler kreierte Houston einige der eingängigsten Background-Vocals auf Arethas Alben der späten 1960er. »Sie kamen ins Studio, hörten sich das Band an. Dann versammelten sich alle ums Mikrofon und fingen an, den Backgroundgesang auszuarbeiten. Es war eine Gemeinschaftsarbeit. Das meiste kam von Cissy Houston und den Mädchen. Die meisten Ideen, die meisten Textzeilen und die meisten musikalischen Parts.« Aretha nahm die Sweet Inspirations so oft wie möglich mit auf Tournee. Sie sagt: »Sie sind so gut eingespielt, dass sie spontane Ideen einfach aufgreifen können. Weil sie mich so gut kennen, muss es nicht extra geprobt werden. Sie können spontan reagieren und mir blind folgen.«

Als 1968 Aretha in Paris entstand, kamen die Sweet Inspirations allerdings nicht mit nach Paris, weil Cissy sich um ihre Familie kümmern musste und deshalb nur selten nach Übersee reisen konnte.

Manchmal brachte sie ihre Tochter Whitney mit ins Studio, wo das kleine Mädchen durch die Scheibe des Regieraums ihrer Mutter und Aretha zusah. »Ich erinnere mich, wie ich zum Fenster hochkletterte, als ich sechs oder sieben war, um meiner Mutter beim Singen zuzusehen«, erzählt Whitney Houston. »Und ich unterhielt mich mit Tante Ree. Ich hatte damals keine Ahnung, dass Aretha Franklin berühmt war – aber ich hörte ihr gern beim Singen zu! Ich erinnere mich, dass dort eine Atmosphäre völliger Kreativität herrschte. Wenn ich Aretha hörte, konnte ich die Emotionen in ihrem Gesang so deutlich fühlen. Es kam von ganz tief drinnen. Das wollte ich auch machen.«

Whitney Houston hat oft betont, dass Aretha eine ihrer größten musikalischen Inspirationen war und ist. Alles begann während jener Aufnahmesessions in den Atlantic-Studios in New York. »Cissy tourte öfter mit mir«, erzählt Aretha. »Wir sind alte und sehr enge Freundinnen. Manchmal brachte sie Whitney mit zu den Aufnahmesessions. Ich habe einige ihrer Interviews gelesen und finde es großartig, dass sie von mir beeinflusst wurde. Ich hatte keine Ahnung, dass Whitney sich mir so nah fühlt – aber das ist wunderbar.«

Auf den ersten vier Atlantic-Alben wirkten auch mehrere Starmusiker mit. Zu hören sind Bobby Womack, Joe South, King Curtis und Duane Allman (der später mit seinem Bruder Gregg die Allman Brothers gründete). Eric Clapton, der damals noch Mitglied der Rockband Cream war, spielt Gitarre auf »Good to me as I am to You« aus dem Album Lady Soul.

Am 13. Oktober 1968 kehrte Aretha im Triumph auf die Bühne der New Yorker Philharmonie zurück und wurde dabei von Cissy Houston und den Sweet Inspirations unterstützt. Die Zeitschrift Variety schwärmte: »Über 4500 Fans kamen zu den zwei Shows am Sonntag und waren mehr als bereit, diesen souligen Superstar mit Klatschen, Stampfen und Schreien zu feiern. Und mit der hervorragenden Darbietung von Cissy Houston und den Sweet Inspirations bekamen sie sogar noch einen Bonus … Dass dieser Anklang fand, wurde besonders in der zweiten Show bei ›Ain’t No Way‹ deutlich. Ganze vier Mal explodierte der Saal förmlich durch den Applaus für Miss Houston, die mit ihrem hohen Sopran die Gegenstimme zu Miss Franklins Gesang bildete.«

An diesem Abend sprang mitten in der Show auch noch Arethas Vater auf die Bühne, um seiner Tochter Goldene Schallplatten für die Single »I Say a Little Prayer« und das Album Lady Soul zu überreichen. Ihre ersten zwei Jahre und vier Alben bei Atlantic Records hatten Aretha als den weiblichen Gesangsstar des Jahrzehnts etabliert. 1967 und 1968 hatte sie im Turbogang die verlorene Zeit wettgemacht und besaß nun eine solide Erfolgsbasis, von der aus sie sich weiterentwickeln und experimentieren konnte. Und genau das tat sie auf ihrem nächsten Album.

Soul ’69 hebt sich deutlich vom Debütquartett der Atlantic-Alben ab. Zwar pflegt Aretha hier den souligen Vokalstil, den sie auf den vorhergehenden Alben perfektioniert hatte, das Songmaterial stammt aber vorwiegend aus dem Bereich Jazz. Das Album kombiniert die besten Aspekte ihrer Jazzaufnahmen bei Columbia mit dem Selbstbewusstsein und der Stimmkraft, die sie durch Songs wie »Respect« und »Think« erworben hatte.

Jerry Wexler ist der Meinung, dass der Titel des Albums irreführend ist. »Es hätte besser Aretha’s Jazz Album heißen sollen. Das Album ist aus diversen Aufnahmesessions zusammengesetzt. Es enthält reine Jazznummern wie »Ramblin’« und »I’ll Never Be Free«, angejazzte Countrynummern wie Rudy Clarkes »If You Gotta Make a Fool of Somebody« und John Hartfords »Gentle on My Mind« (mit dem Glen Campbell einen Hit hatte) und sogar zwei damals aktuelle Popsongs: »Tracks of My Tears« von Smokey Robinson & The Miracles und Bob Linds »Elusive Butterfly«. Außerdem nahm Aretha ihren ersten Song bei Columbia, »Today I Sing the Blues«, noch einmal neu auf.

»Ich liebe dieses Album. Nur leider weiß wegen des unpassenden Titels niemand, dass Aretha ein Jazzalbum aufgenommen hat«, bedauert Jerry Wexler auch heute noch. »Es ist ein Jazzalbum, es ist völlig falsch betitelt worden und ich schäme mich dafür. Ich ließ es geschehen, weil mein damaliger Partner Nesuhi Ertegün gerade irgendeine PR-Aktion durchzog und der Ansicht war, es wäre profitabler, wenn wir es Soul ’69 statt Aretha’s Jazz – wie es eigentlich hätte heißen sollen – nennen würden.«

Kommerziell war Soul ’69 kein besonders großer Erfolg, doch es zeugt eindrucksvoll von Arethas Genialität und der Bandbreite ihres Gesangs. Ihre neu gewonnenen R & B-Fans wollten vielleicht keine lateinamerikanischen Bongos oder Jazzsaxofone (wie auf »Elusive Butterfly«) hören, doch dies war die Musik, die Aretha zu jener Zeit am Herzen lag und in die sie – wie bei allem, was sie sang – all ihre Emotionen legte.

Jerry Wexler weiß noch, dass er etwas irritiert war von Arethas Entschluss, »Gentle On My Mind« und »Elusive Butterfly« aufzunehmen. Doch Aretha war auf der Höhe ihres Ruhms und wenn sie sich etwas in den Kopf gesetzt hatte, dann wurde das auch gemacht. »Ihr Geschmack war manchmal sehr mainstreamig«, sagt Wexler, »aber das war auch Teil ihres Genies. Wenn er danebenlag, dann auf eine ganz eigene Art.«

»Sie wählte diese Songs aus«, so Wexler weiter. »Ich mochte die Songs nicht für sie. Wir arbeiteten auch an ›Fool on the Hill‹, einem Song, der mir auch nicht gefiel und den wir nie fertigstellten.« 1988 sagte er, er habe etwa ein Dutzend weiterer bisher unveröffentlichter Songs aus dieser Zeit. »Genug für ein Album … Aber die Masterbänder existieren nicht mehr, sie wurden durch einen Brand zerstört. Ich besitze aber noch ein Tonband von den Sessions. Atlantic überlegt, es als Album herauszubringen, was ich für eine gute Idee halte.«

Soul ’69 wurde zwischen April und September 1968 aufgenommen. Es war das erste Album, bei dem Jerry Wexler nicht der einzige Produzent war. Sein Co-Produzent war Tom Dowd. Arif Mardin arrangierte das eingespielte Material. Da Aretha Jazz aufnehmen wollte, war Wexler fest entschlossen, dafür die besten Jazzmusiker, die er finden konnte, zu engagieren. Auf den Songs »Ramblin’«, »Pitiful«, »Crazy He Calls Me« und Sam Cookes »Bring It On Home to Me« spielte Ron Carter Kontrabass, Junior Mance Klavier und Kenny Burrell Gitarre. Joe Zawinal (von der Band Weather Report) spielte auf »Crazy He Calls Me« Hammondorgel und auf »Bring It On Home to Me« E-Piano.

Seit dem Erfolg von »Respect« war Aretha weltweit bekannt. Nicht nur ihre Songs wurden im Radio gespielt, sondern ihr Konterfei prangte auf Zeitschriftencovern und sie war ein gefragter Gast bei Fernsehshows. So trat sie bei einigen der beliebtesten Unterhaltungsshows als Gast von Showmastern wie Bob Hope, Jonathan Winters oder Andy Williams auf.

Nach den ersten Aufnahmesessions für This Girl’s in Love with You, die im Januar 1969 stattfanden, nahm sich Aretha bis Oktober eine lange Auszeit vom Studio. »Wir hatten kein fertiges Material mehr und es war schwer, sie ins Studio zu kriegen«, erinnert sich Jerry Wexler. Atlantic wollte auf keinen Fall den Schwung verlieren, der mit den ersten vier Alben in Gang gesetzt worden war. Deshalb wurde im Juli 1969 schnell ein Best-of-Album, Aretha’s Gold, zusammengestellt.

Die peppige Hitsingle »The House That Jack Built« von 1968 war der einzige Song auf Aretha’s Gold, der zuvor noch auf keinem anderen Album erschienen war. Er schaffte es auf Platz 6 der Pop-Charts im Billboard-Magazin. Die anderen Tracks stammen von den ersten vier Atlantic-Alben. 1969 war Aretha mit ihren beiden Alben Soul ’69 (Platz 15) und Aretha’s Gold (Platz 18) in den Top 20 der Pop-Charts vertreten. Beide Alben belegten auch Platz 1 der R & B-Albumcharts. Die letzten Singles der 1960er-Jahre, »Share Your Love with Me« und »Eleanor Rigby«, handeln beide von Einsamkeit und unerwiderter Liebe und waren bezeichnend für Arethas Privatleben in jener Zeit. Ihre Ehe mit Ted White ging nun vollends in die Brüche.

Im Jahr 1960, als Aretha Franklin offiziell ihre Karriere in der Musikbranche begann, war sie eine unsichere 18-Jährige mit unerfüllten Träumen gewesen. Am Ende der Dekade war sie die unumstrittene Queen of Soul. Seit der Vertragsunterzeichnung bei Atlantic hatte sie acht Gold-Singles, drei Gold-Alben, 14 Hits in den Top Ten der R & B-Charts und 17 Hits in den Top 40 der Pop-Charts vorzuweisen. Nun musste sie nur noch ihr Privatleben in den Griff kriegen, um mit neuem Selbstbewusstsein in die 1970er-Jahre zu starten.
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© James J. Kriegsmann/Rhino Records/MJB Nr. Archives

Arethas Karriere begann vor über 50 Jahren. Bereits als junges Mädchen sang sie im Kirchenchor der Gemeinde ihres Vaters in Detroit. Ihr erstes Album, Songs of Faith, nahm sie mit 14 Jahren auf.
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© Columbia Records/MJB Nr. Archives

Columbia achtete darauf, dass nur wenig über Arethas Privatleben an die Öffentlichkeit drang. So wussten ihre Fans nicht, dass sie mit 16 bereits Mutter zweier Kinder war.
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© AP/Wide World

Arethas Vater, Reverend C. L. Franklin, 1963. Der für seine glühenden Predigten bekannte Reverend war eine durchaus umstrittene Persönlichkeit. Er schwängerte ein 13-jähriges Mitglied seiner Gemeinde, als er bereits mit Arethas Mutter verheiratet war.
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© Columbia Records/MJB Nr. Archives

1960 wurde die gerade 18-jährige Aretha vom legendären Jazzproduzenten John Hammond für Columbia Records unter Vertrag genommen. Das war der Beginn ihrer Karriere als Jazz- und Popsängerin.
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© MJB Nr. Archives

Als Aretha zu Atlantic Records wechselte, entfaltete sie plötzlich eine Stimmgewalt, die sie während ihrer Jazz-Phase bei Columbia noch gezügelt hatte. Angefangen mit »I Never Loved a Man (The Way I Love You)« und »Respect« stürmte sie seitdem mit zahlreichen Songs die Charts.
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© Rhino Records/MJB Nr. Archives

In ihren Anfangsjahren bei Atlantic Records produzierte Aretha ab 1967 einen Top-Ten-Hit nach dem anderen, darunter »(You Make Me Feel Like) A Natural Woman«, »Chain of Fools«, »Think«, »Baby I Love You« und »The House That Jack Built«.
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© Atlantic Records/Vince Aletti Collections

Im Jahr 1967 hatte sich Aretha Franklin bereits das Recht erworben, den Blues zu singen. In jungen Jahren wurde sie von den Männern in ihrem Leben dominiert, darunter ihr Vater und ihr erster Mann Ted White. Mehrere Quellen behaupten, dass White sie schlug.
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© ABC-TV/MJB Nr. Archives

Das alte Ägypten hatte Aretha schon immer fasziniert. Am 9. Oktober 1970 trat sie im Nofretete-Look in der TV-Show This Is Tom Jones auf. Zusammen mit Jones sang sie eine heiße Duettversion ihres Hits »See Saw« und seines bekanntesten Songs »It’s Not Unusual«.
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© Chuck Stewart

In den späten 1960er-Jahren wirkte Aretha am unbeschwertesten, wenn sie in New York im Aufnahmestudio war. Dort konnte sie sich ganz auf ihre Musik konzentrieren und ihre unglückliche Ehe mit Ted White vergessen.
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© Charles Moniz Collection

Bei einem Konzert in Chicago im Jahr 1968 spazierte ein örtlicher Discjockey namens Purvis Spann auf die Bühne, setzte Aretha eine Krone auf und erklärte sie zur Queen of Soul. Bis heute hat sie sich des Titels würdig erwiesen.
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© Vince Aletti Collection

Jerry Wexler (links), Aretha und ihr Bruder Cecil Franklin. Wexler gab Arethas Karriere eine neue Richtung. Er wollte, dass sie nicht nur die R & B-Charts eroberte, sondern auch bei Rock’n’Roll-Fans ankam.
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© AP/Wide World

Am 14. März 1972 gewann Aretha einen Grammy für ihre Version von »Bridge over Troubled Water«. Hier sieht man sie backstage mit den Righteous Brothers Bill Medly (links) und Bobby Hatfield (rechts).
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© AP/Wide World

Am 28. Juni 1971 wurde Aretha am Flughafen von Rom zunächst am Abflug gehindert, da ein Konzertveranstalter sie wegen eines plötzlich abgesagten Auftritts des Vertragsbruchs bezichtigt hatte. Sie ist allgemein berüchtigt dafür, Konzerte in letzter Minute abzusagen.
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© Atlantic Records/Mark Bego Collections

In den frühen 1970er-Jahren brachte Aretha zwei der erfolgreichsten Alben ihrer Karriere bei Atlantic Records heraus: Young, Gifted and Black und das Gospelalbum Amazing Grace. Beide wurden mit Grammys ausgezeichnet.
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© Chuck Pulin/Star File

Anfang der 1970er-Jahre befand Aretha sich in einer ihrer schlankesten Phasen, wie dieses Foto von einem Konzert in der Radio City Music Hall von 1973 beweist. Sie achtete damals streng auf ihre Ernährung und ihr damaliger Lebenspartner Ken Cunningham motivierte sie, fit zu bleiben.
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© Atlantic Records/MJB Nr. Archives

Nachdem Jerry Wexler 1975 Atlantic Records verließ, brach Arethas Karriere ein. Doch die Arbeit am Album Sparkle brachte sie 1976 mit dem Produzenten Curtis Mayfield zusammen. Gemeinsam schufen sie ein frisches Konzeptalbum, auf dem sich Arethas erfolgreichste Songs der späten 1970er-Jahre befinden.
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© Atlantic Records/Mark Bego Collections

In den späten 1970er-Jahren legte Aretha an Gewicht zu und zeigte sich gerne in Tube-Tops wie hier auf dem Cover des Albums Sweet Passion von 1977. In einer Zeit, in der Discomusik die Charts beherrschte, schien es Aretha an einer klaren musikalischen Ausrichtung zu fehlen.
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© AP/Wide World

Am 12. April 1978 heiratete Aretha Ehemann Nr. 2, den Schauspieler Glynn Turman. Das Paar wurde in der New Bethel Baptist Church in Detroit von Arethas Vater, Reverend C. L. Franklin, getraut.
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© AP/Wide World

Fünf Tage nach der Trauung in Detroit, am 17. April 1978, gaben Aretha und Glynn in einem Hotel in Los Angeles einen Empfang. Auf dem Foto ist auch Arethas jüngster Sohn, der damals achtjährige Kecalf, zu sehen.




KAPITEL FÜNF
JUNG, TALENTIERT
UND SCHWARZ


Gegen Ende des Jahres 1969 hatten sich die Eheleute getrennt. Tief deprimiert sagte sie etliche Konzerte ab. Außerdem legte sie zwischen Soul ’69 und ihrem achten Atlantic-Album This Girl’s in Love with You eine längere Aufnahmepause ein, die Atlantic glücklicherweise mit aus vergangenen Sessions übriggebliebenem Material überbrücken konnte, aus dem mehrere Singles zur Veröffentlichung ausgewählt wurden. Mit der Kompilation Aretha’s Gold verschaffte man sich zusätzlich eine Atempause, in der Aretha sich aus der Öffentlichkeit zurückziehen und ihre persönlichen Probleme bewältigen konnte.

Der Gitarrist Jimmy Johnson, Mitbegründer des Muscle-Shoals-Studios, erinnert sich an die Probleme, die Ted White im Studio verursachte, und an Arethas damaligen mentalen Zustand. »Als wir anfingen, mit ihr zu arbeiten, war natürlich Ted da. Ich hatte das Gefühl, dass er auf alle eifersüchtig war, die ihr nahekamen, mit Ausnahme der Familienmitglieder. Ich erinnere mich, dass sie sich mehrmals von ihm trennte. Nach der endgültigen Trennung war sie sehr depressiv. Wir waren extra nach New York gekommen, um aufzunehmen, und wussten nicht, ob sie auftauchen würde. Der Song ›Call Me‹ drückt wahrscheinlich perfekt aus, was sie damals durchmachte. Ich glaube, sie hat geweint, als sie das schrieb. Auf jeden Fall hat sie uns damit zum Weinen gebracht.«

Aretha verpasste in dieser für sie schwierigen Zeit nicht nur Aufnahmesessions, sondern sagte auch zahlreiche Liveauftritte ab, darunter ein Konzert im Caesar’s Palace in Las Vegas. Frank Sinatra musste kurzfristig für sie einspringen. Das Absagen von Konzerten in Stresszeiten sollte im Laufe von Arethas Karriere immer wieder vorkommen.

Ihre Sorgen führten zu einem unkontrollierten Essverhalten – auf dem Cover von This Girl’s In Love with You sieht sie aufgedunsen aus. Ihre Auseinandersetzungen mit White in diesem Jahr ließen sie ängstlicher und unsicherer werden als je zuvor. Sie nahm eine geduckte Körperhaltung an und sah auf der Bühne in engen Kleidern und fließenden Capes aus, als würde sie sich nicht wohlfühlen.

Als sie schließlich aus der Depression auftauchte, erklärte sie: »Ich weiß nicht, ob man das als echte Ängste bezeichnen kann. Vielleicht liegt es darin begründet, dass ich kein Selbstvertrauen hatte. Ich glaube, ich wollte glamouröser aussehen, was dann aber sehr steif wirkte. Schon seit Jahren wollte ich immer etwas kleiner sein, also versuchte ich, kleiner zu wirken, indem ich gebückt ging. Dadurch bekam ich eine sehr schlechte Haltung. Daran musste ich wirklich arbeiten.«

Warum sollte eine übergewichtige Frau, die nur 1,65 Meter groß war, kleiner erscheinen wollen? War sie so unsicher, dass sie sich durch Schrumpfen vor der Welt verstecken wollte? Wie ein Vogel Strauß hat Aretha oft den Kopf in den Sand gesteckt, anstatt ihre Probleme aktiv anzugehen. Und ihre Musik hat häufig gespiegelt, wie es privat um sie bestellt war. »Es ist schwer zu lachen, wenn man eigentlich weinen möchte«, sagt Aretha dazu.

Was genau letztendlich zur Scheidung von Aretha und Ted White führte, bleibt unklar, da Aretha darüber keine Auskunft gibt. Schlug er sie, wie Clyde Otis und so viele andere behaupten? Oder sind das nur unwahre Anschuldigungen, wie Ted White sagt? Zum Thema Scheidung direkt befragt, antwortet White: »Um diese Frage würde ich einen ganz weiten Bogen machen. Wir beschlossen einfach, getrennte Wege zu gehen.«

Arethas Privatleben in dieser Zeit ist fast nichts bekannt. Gesichert ist nur, dass sie in der Musik Trost suchte. Clyde Otis behauptet, dass es Aretha war, die Ted verließ, und dass sie von ihrem Vater dazu ermutigt wurde. Otis berichtet auch, dass White Aretha nicht gehen lassen wollte, was zu einigen hässlichen Szenen führte. Angeblich stand White eines Nachts vor dem Haus von Reverend Franklin, um seine Frau zurückzuholen. Der Reverend bedrohte ihn mit einem Gewehr und sagte ihm unmissverständlich, dass er seine Tochter in Ruhe lassen solle – sonst gäbe es Ärger. Schließlich verstand White die Botschaft und es war endgültig vorbei.

Ted White hatte Reportern einst gesagt: »Aretha projiziert das in ihre Songs, was sie wirklich fühlt.« Das war auch so, als sie ihn verließ. 1970 erschienen zwei ihrer persönlichsten Alben: Spirit in the Dark und This Girl’s in Love with You. Nach Jerry Wexlers Erinnerung litt Aretha in dieser Zeit ständig unter irgendeinem Trauma. »Manchmal rief sie mich um vier Uhr morgens an und wir redeten – das waren lange Telefonate. »Wenn sie anrief, dann ging es meistens um ihre Probleme. Wir standen uns in dieser Hinsicht sehr nahe.« Wexlers größtes Problem 1969 war es, Aretha ins Studio zu bekommen. »Aretha hatte ständig irgendwelche Krisen«, berichtet er. »Sobald sie im Studio war, ging alles glatt, aber manchmal war es schwer, sie überhaupt dorthin zu kriegen.«

Die beiden Alben von 1970 gehören zu den aufregendsten und stärksten ihrer Zeit bei Atlantic. Von Ted Whites Einfluss befreit, konnte sie endlich so »loslassen«, wie Clyde Otis es sich gewünscht hatte, als sie noch bei Columbia war. Diese Alben wurden von Jerry Wexler, Tom Dowd und Arif Mardin gemeinsam produziert, was eine Neuerung gegenüber der bisherigen Arbeitsweise darstellte. Zudem wurden Spirit in the Dark sowie die Hälfte von This Girl’s in Love with You in einer neuen Umgebung aufgenommen: in den Criteria Studios in Miami, Florida.

Über die Zeit in Miami erzählt Wexler einige amüsante Anekdoten. »Sie wohnte im Fontainebleau in der Suite, die Sinatra immer bekam; in der Suite gab es eine Küche. Sie kocht unheimlich gern. Sie brachte Essen in Schüsseln mit ins Studio. Manchmal ging mir das ganz schön auf die Nerven, weil ich mit der Session anfangen wollte und die Band auf dem Sofa saß und wartete, während sie noch kochte. Sie bereitete Schweinshaxen, Bohnen, Spaghetti oder Brathähnchen zu. Manchmal war der ganze Regieraum voll davon.«

»Aretha liebt es, ins Zentrum von Miami reinzufahren, um Lebensmittel einzukaufen. Eines Tages kam sie mit einer Papiertüte voller Schweinefüße ins Fontainebleau. Die Tüte riss und die Schweinefüße lagen nun überall im Foyer verstreut. Sie ging einfach weiter und ließ sie dort liegen!«

Doch es gab auch weniger lustige Zeiten. »Sie wurde in Miami einmal während einer Aufnahmesession krank und ich brachte sie ins Krankenhaus. Ich schob sie durch die Hallen des St. Francis Hospital in Miami Beach, zum Röntgen und wo sonst noch hin. Ich war der Einzige, der da war. Trotz ihrer großen Entourage. Ich konnte das nicht verstehen. Sie hatte eine Bauchspeicheldrüsenentzündung und war dehydriert. Aber sie erholte sich davon.«

Vier der elektrisierendsten Tracks auf This Girl’s in Love with You wurden in Miami aufgenommen: »Dark End of the Street«, »Eleonor Rigby«, »Call Me« und der Titelsong. Auf allen zehn Tracks erklingt der stimmgewaltige Gospelchor der Sweet Inspirations in voller Stärke. »Let It Be« von den Beatles wurde so zur inspirierenden Hymne, »Son of a Preacher Man« zu einer Verkündigung und »This Girl’s in Love with You« zur Ode an den Ehemann, der ihr so viel Kummer bereitet hatte. »Eleanor Rigby« war einer der emotionalsten Songs des Albums; es schien, als wäre Aretha einer der »lonely people«, von denen er handelt.

Eine besonders intensive Interpretation lieferte Aretha mit dem Clyde-Otis-Song »Sit Down and Cry« ab. Es geht in dem Lied darum, verraten und belogen zu werden. Arethas Gesang beginnt langsam und wächst allmählich zu einer Klage an, die wie ein emotionaler Exorzismus wirkt.

Jerry Wexler erzählt, dass er Aretha Songmaterial zur Bewilligung »einreichte«. Wenn sie einen Song partout nicht mochte, lenkte er ein. Einer der Songs, die Aretha ablehnte, wurde für einen anderen Künstler bei Atlantic zu einem Riesenhit, sodass Aretha ihre Entscheidung bedauerte. »Son of a Preacher Man« wurde für sie geschreiben«, berichtet Wexler. »Ich brachte ihn ihr und sie sagte: ›Den Song singe ich nicht‹. Ich dachte, es hätte irgendwas mit der Kirche zu tun, und das respektierte ich. Also gab ich den Song Dusty Springfield und er wurde ein Millionenseller. Ein Jahr später sagte Aretha: ›Ich glaube, ich will es machen‹. Dann konnten wir ihn aber nur noch auf ein Album packen. Was für eine Single das für sie gewesen wäre!«

So wie sie den Song auf dem Album singt, wäre »Son of a Preacher Man« garantiert ein Riesenhit für Aretha geworden. Ihre Interpretation ist so überzeugend, dass man glaubt, sie wäre wirklich vom Sohn eines Predigers verführt worden. Auch in »Dark End of the Street« geht es um eine verbotene Liebesbeziehung.

Ein weiteres Highlight des Albums war »Call Me«, ein ergreifendes Liebesgeständnis. »Das beruht auf einer wahren Begebenheit«, erklärt sie. Da waren zwei Menschen auf der Park Avenue, die sich voneinander verabschiedeten und in entgegengesetzte Richtungen gingen. Sobald er auf der anderen Straßenseite war, drehte er sich um und rief: ›Ich liiiiiebe dich!‹ Und sie antwortete: ›Ich dich aaaauch!‹ Er sagte: ›Ruf mich an, sobald du angekommen bist.‹ Und sie: ›Ja, mache ich!‹ So brachten sie den ganzen Verkehr auf der Park Avenue zum Erliegen.«

Vom Abschiednehmen dieses Liebespaares inspiriert, setzte sich Aretha ans Klavier und komponierte einen der denkwürdigsten Songs ihrer Karriere. Darin beschwört das lyrische Ich den Geliebten, es anzurufen, sobald er an seinem Ziel angekommen ist. Immer wieder und wieder werden die Zeilen wiederholt und deuten an, dass es sich hier um eine leidenschaftliche neue Liebe handelt und die Sängerin sich nach dem Mann ihres Herzens verzehrt. Dies war die erste Ballade, mit der Aretha einen großen Hit landete. Zuvor hatte sie eher mit temporeichen Stücken Erfolg gehabt. Es war zudem ungewöhnlich, Aretha einmal vom Anfang einer Liebe singen zu hören und nicht, wie so häufig, davon, dass sie von ihr enttäuscht wurde.

Auf dem Album ist auch Arethas Version von »The Weight« zu hören, dem Hit von The Band, den deren Gitarrist und Sänger Robbie Robertson geschrieben hatte. Dies war einer von Jerry Wexlers Versuchen, Aretha einem Rock’n’Roll-Publikum näherzubringen. Er mochte die Aufnahmen ihrer Versionen von Elton Johns »Border Song« und »Long and Winding Road« von den Beatles (beide sind auf dem Album Young, Gifted and Black von 1972 zu finden), aber mit »The Weight« war er nicht zufrieden (obwohl es als Single Platz 19 der Pop-Charts und Platz 3 der R & B-Charts erreichte).

»The Weight« war von Anfang an eine seltsame Wahl, ein etwas langatmiger Song darüber, dass man sich nach Nazareth begibt, um sich von einer drückenden Last zu befreien. Trotz der biblischen Bezüge waren weder die Version von The Band noch die von Aretha überragend.

»Ich versuchte damals, eine Brücke zu den Blumenkindern zu schlagen, was sich als Fehler herausstellte«, gibt Wexler rückblickend zu. »Ich bereue es zutiefst, ›The Weight‹ mit ihr gemacht zu haben. Ich bereue, dass ich ihr den Song überhaupt vorlegte. Er kam überhaupt nicht bei ihrer Rhythm & Blues-Fanbasis an. Aretha kann keinen Hit haben, der nicht auch bei ihrem schwarzen Publikum ankommt. In diesem Fall wurde ich von kommerzieller Dummheit und Gier geritten.« Wexler räumt ein, dass es ein beständiges Ziel der Plattenfirma war, die Pop-Charts zu erobern. »Wir wollten nicht, dass Aretha ein R & B-Produkt bleibt. Wir wollten sie für einen größeren Markt attraktiv machen.«

Auf This Girl’s in Love with You sind zwei der insgesamt drei Beatles-Songs enthalten, die Aretha in dieser Ära aufnahm und veröffentlichte: »Let it Be« und »Eleanor Rigby«. Aretha sagte über die Beatles: »Sie waren ein Phänomen in der Musikbranche. Sie schrieben einige sehr interessante, einzigartige Songs und wirkten auf die Amerikaner wohl ziemlich exotisch.« Allerdings schaffte es weder ihre noch die Originalversion von »Eleanor Rigby« in die Top Ten. Die Beatles erreichten 1966 Platz 11 und Aretha immerhin Platz 7 der Pop-Charts.

Wenn This Girl’s in Love with You Arethas persönliche Enttäuschungen symbolisierte, so steht Spirit in the Dark sicherlich für neu gefundene Stärke. Die Songs des Albums deuten zwar darauf hin, dass Aretha von der Liebe desillusioniert war, strotzen aber vor neuem Selbstbewusstsein. In dem entschieden vorgetragenen »Don’t Play That Song«, dem vielsagenden »The Thrill Is Gone (From Yesterday’s Kiss)« und dem frechen »Why I Sing the Blues« ist diese neue innere Stärke deutlich zu spüren. Noch aufschlussreicher sind die fünf von ihr selbst geschriebenen Songs »Pullin’«, »You and Me«, »One Way Ticket«, »Try Matty’s« und »Spirit in the Dark«. Das Album enthält damit die größte Anzahl an Songs, die von Aretha allein komponiert wurden. Offensichtlich lastete ihr einiges auf der Seele, als sie die Criteria Studios betrat, um diese LP einzuspielen.

Es scheint so, als hätte sie sich endgültig von den Fesseln befreit, die sie an Ted White gekettet hatten. »Don’t Play That Song (For Me)« heißt es in dem Song gleichen Namens. Der Song soll nicht gespielt werden, weil er unliebsame Erinnerungen wachrufen könnte – man ahnt, wen sie hier verzweifelt zu vergessen versucht. Doch es gab auch Textzeilen, vor allem im Titelsong, die darauf hindeuteten, dass es jemanden Neues in ihrem Leben gab. Die Arrangements sind hier knackiger und der Gesang lebhafter als in den vergangenen anderthalb Jahren. »Wir kehrten auf diesem Album zum Funk zurück«, sagt Jerry Wexler. »Es gibt darauf keine Streicher, nur Bläser. Es ist wirklich sehr einfach und elementar gehalten.«

»Spirit in the Dark« gehört zwar nicht zu ihren erfolgreichsten Singles, wurde aber zu einem ihrer Markenzeichen. Ist der besungene »Spirit« ein spirituelles oder ein physisches Wesen? Auf die Frage eines Reporters der Zeitschrift Ebony, was der Song denn bedeute, antwortete Aretha ausweichend: »Also, es ist schon wahr, dass ich einen Song wirklich fühlen muss, bevor ich ihn singe. Und so ziemlich jeder meiner Songs basiert entweder auf einem persönlichen Erlebnis oder der Erfahrung eines Menschen, den ich kenne. ›Spirit in the Dark‹? Hmmmmm … über den Song möchte ich lieber nicht reden. Er ist sehr sehr persönlich und darauf möchte ich im Moment nicht näher eingehen.« Man fragt sich natürlich, was – oder wer – das euphorisierte Jubilieren dieses Songs ausgelöst hat.

Er setzt langsam ein, wie eine Verführung, und wird schneller, als Aretha dazu auffordert, den »Spirit« zu spüren, aufzustehen und sich zu bewegen. Es gibt vier verschiedenen Stellen im Song, an denen das Tempo anzieht und Arethas Gesang immer rasender wird. Am Ende rasseln die Tamburine, die Sweet Inspirations zittern und Aretha besingt freudig, wie schön es ist, die Hände in die Hüften zu stemmen und den »Spirit in the Dark« zu empfangen. In diesem Song geht es entweder um eine erbauliche religiöse Offenbarung oder ein berauschendes sexuelles Erlebnis.

»The Thrill is Gone (From Yesterday’s Kiss)« ist offensichtlich ein an Ted Whites Adresse gerichteter Abschiedssong. Während Aretha davon singt, einen nichtsnutzigen Liebhaber zu verlassen, werfen ihre Backgroundsängerinnen (auf dieser Aufnahme Almeda Lattimore, Margaret Branch und Brenda Bryant) die Worte »Free at last … thank God Almighty … free at last« ein.

Jerry Wexler sagt über das Album: »Spirit in the Dark war ein besonders stringentes Album, weil wir alles zusammen mit gewissen Vorgaben aufnahmen. Die meisten ihrer anderen Alben waren Zusammenstellungen von Aufnahmen aus verschiedenen Sessions. Meistens sind wir nicht ins Studio gegangen um ›ein Album aufzunehmen‹. Aretha kam in der Regel für eine Woche nach New York und in der Zeit nahmen wir einfach so viele Tracks wie möglich auf – vielleicht vier oder fünf – und archivierten sie. Wenn sie dann das nächste Mal wiederkam – was dann auch in Miami sein konnte – nahmen wir noch ein paar Songs auf. Sobald wir zehn Tracks hatten, brachten wir ein Album raus. Natürlich versuchten wir, den Sound möglichst homogen zu gestalten. Aber Soul ’69 und Spirit in the Dark waren wirklich das, was man unter Konzeptalben versteht.«

1970 erschienen von Aretha vier Singles. Alle vier erreichten die Top Ten der R & B-, aber nicht die der Pop-Charts. Es waren »Call Me« (Platz 1 R & B / Platz 13 Pop), »Spirit in the Dark« (Platz 3 R & B / Platz 23 Pop), »Don’t Play That Song (For Me)« (Platz 1 R & B / Platz 11 Pop) und »Border Song (Holy Moses)« (Platz 5 R & B / Platz 37 Pop). Plötzlich gab es von seiten der Plattenfirma gezielte Bemühungen, einen Aretha-Franklin-Hit zu produzieren, der nicht nur in den R & B-, sondern auch in den Pop-Charts einschlagen sollte. Obwohl »Don’t Play That Song (For Me)« Goldstatus erreicht hatte, verlor Aretha bei den Pop- und Rock-Radiosendern an Boden. Die Alben This Girl’s in Love with You und Spirit in the Dark schafften es nur auf die Plätze 17 und 25 der LP-Charts. Seit zwei Jahren hatte Aretha kein Top-Ten-Album mehr gehabt. Dagegen musste unbedingt etwas unternommen werden, bevor ihr Erfolgsbarometer noch weiter fiel.

»Ich halte Spirit in the Dark für ein großartiges Album«, sagt Jerry Wexler. »Möglicherweise verkaufte es sich nicht so gut wie die anderen Alben, weil keine Hitsingle darauf war. Der Erfolg eines Albums war damals nämlich fast immer an eine Hitsingle gekoppelt. Aber wir reden hier von Songs wie ›The Thrill is Gone‹ – den Song von B. B. King – und ›That’s Why I Sing the Blues‹. … Dieses Album ist einfach großartig! Aber die ultimative Bestätigung liefern natürlich die Verkaufszahlen. Wir hatten einfach kein Glück mit den Singles. Ich halte es trotzdem für eines ihrer besten Alben.«

Glücklicherweise katapultierten die 1971 folgenden Platten Aretha wieder ganz nach oben. Wexler und Franklin schufen drei aufeinander folgende, sich millionenfach verkaufende Top-Ten-Singles und ein Top-Ten-Album, das Goldstatus erreichte und Aretha zur führenden Rock’n’Roll-Diva machte: Aretha Live at Fillmore West.

Obwohl ihre Plattenverkäufe 1969 und 1970 etwas zurückgegangen waren, genoss Aretha in der Branche nach wie vor großen Respekt. 1970 und 1971 gewann sie den Grammy in der Kategorie »Beste R & B-Aufnahme einer weiblichen Künstlerin«. 1970 bekam sie einen Grammy für »Share Your Love with Me« und 1971 für »Don’t Play That Song (For Me)«.

Im März 1971 wurde die Grammy-Verleihung zum ersten Mal im Fernsehen ausgestrahlt. Fünf verschiedene Interpreten – nicht die Originalinterpreten der jeweiligen Songs – sollten bei der Veranstaltung ihre Version von jeweils einem der fünf nominierten Songs für die Kategorie »Song des Jahres« zum Besten geben. Eines der nominierten Lieder war Simon & Garfunkels »Bridge over Troubled Water« und Aretha wurde ausgewählt, ihn zu singen. Ihre gefühlvolle Interpretation brachte das Haus zum Kochen. Der Song gewann den Grammy. Einige Tage später war Arethas Aufnahme von »Bridge over Troubled Water«, auf der sie Klavier und Donny Hathaway Orgel spielte, bereits auf Platz 6 der Pop- und Platz 1 der R & B-Charts. Die Single erreichte Goldstatus und wurde im darauf folgenden Jahr mit einem Grammy ausgezeichnet. Sie wurde also letztendlich ausgezeichnet für einen Song, den sie ursprünglich nur für die TV-Ausstrahlung gesungen hatte! Die Queen of Soul war eindeutig wieder im Geschäft!

Zum Arrangement des Songs erklärt Jerry Wexler: »Anstatt die erste Strophe zu singen, ließ ich sie von Aretha auf dem Klavier spielen, die im Wechsel mit Donny Hathaway (der Orgel spielte) improvisierte. Als ich mit Paul Simon sprach, sagte ich: ›Paul, ich hoffe, du bist nicht sauer auf mich, aber ich habe einen Teil deines Textes weggelassen‹. Meiner Meinung nach bekommt die Aufnahme dadurch einen fantastischen Charakter. Das Arrangement war meine Idee, weil Donny Hathaway auch ein Genie war.«

Im Sommer 1971 brach Aretha zu einer großen Europatournee auf. Leider gab es unterwegs Probleme. Am 28. Juni wurde Aretha in Rom in Polizeigewahrsam genommen, als sie in ein Flugzeug nach Paris steigen wollte. Ein italienischer Konzertveranstalter hatte sie des Vertragsbruchs bezichtigt. Aus einem späteren Statement Arethas geht hervor, dass sie wieder einmal in allerletzter Minute ein Konzert abgesagt hatte und Italien verlassen wollte, bevor die Sache geklärt war. »Ich kann es mir nur so erklären, dass sie das machten, weil ich mein letztes Konzert in Rom absagen musste. Aber ich hatte neun Konzerte hintereinander gegeben und war müde.« Die Klage wurde irgendwie aus der Welt geschafft und Aretha freigelassen worden, nachdem man ihr Gepäck durchsucht hatte.

Am 9. Juli 1971 erschien Arethas Version von Ben E. Kings Hit »Spanish Harlem« von 1961. Die Single wurde sogar ein noch größerer Hit als »Bridge over Trouled Water«. »Spanish Harlem« verkaufte sich eine Million Mal und erreichte Platz 2 der Pop- und Platz 1 der R & B-Charts. Im September 1971 erschien das Album Aretha’s Greatest Hits, auf dem zum ersten Mal die Songs »You’re All I Need to Get By«, »Bridge over Troubled Water« und »Spanish Harlem« auf einer LP versammelt waren.

Die Platte, mit der Aretha sich endlich ein neues Publikum erschließen sollte, war jedoch das im Mai 1971 erschienene Album Aretha Live at Fillmore West. Bei diesem Projekt präsentierte Aretha sich anders als bisher: jugendlicher und zeitgemäßer.

Als »Respect« im Jahr 1967 die Charts anführte, fand Aretha sich plötzlich auf den Bühnen riesiger Konzertsäle und Theater wieder. Sie fing an, mit einem kompletten Orchester und einer Backgroundgruppe (oft die Sweet Inspirations) zu reisen. Das Orchester von Donald Townes begleitete sie und die Arrangements waren häufig überinstrumentierte Versionen ihrer peppigsten Hits. Ihre Show passte eher zu Veranstaltungsorten wie dem Olympia-Theater in Paris oder Caesar’s Palace in Las Vegas als zu einer Rock’n’Roll-Location. Aretha trug damals glitzernde und weite Gewänder und eine riesige Perücke im Stil von The Supremes oder Martha & The Vandellas aus den späten 60er-Jahren. Doch der schrillbunte Popstil, der Mitte der 60er geherrscht hatte, wurde gegen Ende der Dekade abgelöst von Protestmärschen, politischen Attentaten, der Hippiebewegung und dem Vietnamkrieg. Während Aretha ihr Privatleben bewältigte, wurde ihre Musik Teil des Soundtracks dieser Ära. »Es sind schon viele Vietnamveteranen auf mich zugekommen und haben mir gesagt, wie viel meine Musik ihnen da drüben bedeutet hat«, erzählt sie.

Als Aretha 1970 aus ihrer Abgeschiedenheit auftauchte, war sie noch im steiferen Stil von 1968 gefangen. Doch während sie rund um den Erdball in altehrwürdigen Hallen aufgetreten war, hatten sich Rockkonzerte verändert: im Stil, in der Atmosphäre, in der Interaktion mit dem Publikum und (dank Marihuana) auch im Geruch. In den Kasinos von Vegas und den ehrwürdigen Konzertsälen fehlte ihr der direkte Kontakt mit dem Publikum, das hauptsächlich Platten kaufte – 12- bis 30-jährige Rock’n’Roll-Fans. Und trotz ihrer langen Erfahrung im Showgeschäft war sie schließlich erst 28, als sie Aretha Live at Fillmore West aufnahm.

Das Fillmore West war eine Konzerthalle in San Francisco, die von dem berühmten Rock’n’Roll-Impressario Bill Graham gemanagt wurde. Hier traf sich die Rockszene der Bay Area, hier waren schon Topacts wie Donovan, Sly & The Family Stone, Joe Cocker, Joan Baez, The Grateful Dead und Santana aufgetreten. Es gab weder Stühle noch eine Tribüne; das Publikum saß entweder im Schneidersitz auf dem Boden oder groovte im Stehen zur Musik. Joints wurden herumgereicht und die Atmosphäre war generell geprägt von der »Love-in«-Mentalität der späten 1960er- und frühern 1970er-Jahre.

Das Publikum des Fillmore West hatte die einmalige Gelegenheit, die Queen of Soul in einer für sie völlig untypischen Atmosphäre zu erleben. In Woodstock war sie nicht aufgetreten, doch jetzt war ihr »Love-in« gekommen.

Ausgedacht hatte sich das Ganze Jerry Wexler. Er wollte auf jeden Fall vermeiden, dass Aretha als Soulstar, der gelegentlich einen Rock’n’Roll-Song sang, abgestempelt wurde. Vielmehr wollte er sie zu einem waschechten Rockstar mit einem Crossover-Publikum machen. »Wir möchten, dass diese Langhaarigen dieser Lady zuhören. Danach wird es keine Probleme geben«, versprach Wexler damals. Er und Bill Graham hatten alles bis ins Kleinste bereits ausgearbeitet und präsentierten Aretha nun den fertigen Deal.

Eine von Arethas Beratern war Ruth Bowen, die eine Firma namens Queen Booking leitete. Bowen hatte Aretha bisher für 20 000 US-$ pro Show vermittelt. Doch da ins Filllmore nicht genug Zuschauer passten, um diese Summe zu garantieren, bot Atlantic Records an, das Konzert zu sponsern und es für ein Livealbum aufzunehmen. Schließlich einigten sich alle Beteiligten und die Queen of Soul machte sich auf nach Haight-Ashbury.

Aretha warf die veralteten Arrangements von Donald Townes über Bord, es enstand eine völlig neue Show aus zeitgenössischen Rock’n’Roll-Songs und Rockversionen einiger ihrer Klassiker. Die musikalische Begleitung lieferte ein Star-Ensemble bestehend aus King Curtis & The Kingpins, den Bläsern der famosen Memphis Horns (unter der Leitung von Wayne Jackson), Billy Preston an der Orgel, Aretha am E-Piano (auf fünf Songs), Cornell Dupree an der Gitarre und Bernard Purdie am Schlagzeug. Den Backgroundgesang lieferten die Sweethearts of Soul und als Gaststar – auf einem Song – Ray Charles.

Die Auftritte im Fillmore West fanden vom 5. bis 7. März 1971 statt, also über ein ganzes Wochenende. Bill Graham kündigte Aretha mit den folgenden Worten an: »Für alle von uns hier im Fillmore West ist es ein lange erwartetes Privileg und ein großes Vergnügen, die Number One Lady auf die Bühne zu bringen … Miss Aretha … Franklin!« Von diesem Augenblick bis zum Ende der Show war der Energiepegel auf der Bühne hoch genug, um den Warp-Antrieb der Enterprise zu zünden.

Aretha eröffnete mit einer fulminanten Version von »Respect« und hatte ab diesem Moment das Publikum voll im Griff. Keine Spur mehr von Perücken und Pailletten – ihr Haar war zu einem kurzen, attraktiven Afro gestutzt und sie trug ein einfaches, langes weißes Kleid mit Goldakzenten. Vier ihrer stärksten Nummern an diesem Wochenende waren aktuelle Rocksongs: Stephen Stills’ »Love the One You’re With«, Simon & Garfunkels »Bridge over Troubled Water«, »Eleanor Rigby« von den Beatles und »Make it with You« von David Gates & Bread. Das Publikum liebte sie.

»Bill Graham und ich hatten eine nette kleine Verschwörung angezettelt, damit das Ganze stattfinden konnte«, beichtet Jerry Wexler. »Und wir schafften es!« Ich war total überrascht und begeistert zu sehen, wie intelligent und kenntnisreich diese Langhaarigen aus San Francisco auf jede Nuance von Arethas Musik reagierten. Ich konnte es kaum glauben. Sie verstanden die Musik genau so wie ein schwarzes Publikum. Die Fillmore Kids, die Acid-Brigade aus Haight-Ashbury – ich hätte nie gedacht, das die Musik bei ihnen wirklich Anklang finden würde. Aber wir riskierten es und hatten Erfolg.«

Arethas dritte und letzte Show im Fillmore West fand Sonntagabend statt und wurde von Ray Charles’ Gastauftritt gekrönt. Aretha hatte gerade eine füneinhalbminütige Version ihres aktuellen Hits »Spirit in the Dark« gesungen und verließ zu tobendem Applaus die Bühne. Als sie für eine Zugabe zurückkam, hatte sie Ray Charles am Arm. »Ich habe gerade Ray Charles getroffen!«, verkündete sie, so als ob sie ihn zufällig auf einer privaten Party entdeckt hätte. Gemeinsam sangen Aretha und Charles nun eine achtminütige Version von »Spirit in the Dark«, inklusive mehrerer Takte mit improvisiertem Text von Charles. An einer Stelle im Song setzte er sich ans E-Piano.

Es war ein historischer Augenblick – Aretha Franklin und Ray Charles zusammen auf der Bühne. Und Jerry Wexler hielt ihn auf Tonband fest. Laut Wexler war das Duett rein zufällig entstanden, spontan und nicht geprobt. »Ray war es peinlich, dass er an ein paar Stellen den Text vergessen hatte, und ich musste mich total ins Zeug legen, damit er der Veröffentlichung der Aufnahme zustimmte. Er befürchtete, dass es ihn schlecht aussehen lassen würde. Ich wandte alle meine Überredungstricks an, was ihn aber nicht weiter beeindruckte. Eigentlich wollte ich nur sagen: ›Ray, das ist einfach zu gut, um es im Archiv vergammeln zu lassen, du und Aretha – auch wenn es nicht musikalisch perfekt ist.‹ Schließlich willigte er ein. Meine zwei Idole zusammen! O Mann, wenn ich sie nur dazu hätte überreden können, ein Duettalbum zu machen.«

Time gegenüber erklärte Aretha einmal, dass sie schließlich ihr Lampenfieber überwand, indem sie sich vorstellte, dass sie »nur auf einer Party sei und das Publikum aus Freunden bestehe«. Demnach muss San Francisco für sie die Mutter aller Partys gewesen sein. Sie beendete die Show mit ihrer Version des Ashford & Simpson-Songs »Reach Out and Touch (Somebody’s Hand)« und ging dabei durchs Publikum, das ihr zu Füßen saß.

Die drei Konzerte sowie das Livealbum wurden der erhoffte Erfolg. Die LP erschien im Mai 1971, kam auf Platz 7 der Charts und erlangte Goldstatus. Mit diesem Album erreichte Aretha ein ganz neues Publikum und wurde ermutigt, eine neue Richtung einzuschlagen. Sie legte den Las-Vegas-Stil ab und präsentierte sich mehr im natürlichen Hippie-Look der Black-Pride-Bewegung. Viele Afroamerikaner trugen in dieser Zeit natürliche Afrofrisuren und entdeckten ihre afrikanischen Wurzeln. In dieser Zeit nahm Aretha auch ihr nächstes Meilenstein-Album auf: Young, Gifted and Black.

Ihr wiedererwachter Lebensmut Anfang der 1970er hatte auch mit einem neuen Mann in ihrem Leben zu tun: Ken Cunningham war Ende der 60er-Jahre ihr Road Manager gewesen und nach der Trennung von Ted White ging sie mit ihm eine Beziehung ein, die sechs Jahre währen sollte. 1970 brachte sie ihren vierten Sohn zur Welt, den sie und Ken Kecalf (ausgesprochen: Kalf) nannten. Der Name ist ein Akronym aus den Namen seiner Eltern: Kenneth E. Cunningham und Aretha Louise Franklin.

Aretha und Ken Cunningham zogen in eine Maisonettewohnung in einem in einer Seitenstraße der Fifth Avenue gelegenen Hochhaus, in der schicken Upper East Side von Manhattan. Obwohl sie nie heirateten, war die Beziehung zu Cunningham eine der dauerhaftesten und besten in Arethas Leben. Ken gab ihr Kraft und Selbstbewusstsein zurück. In der Phase, als sie sich von Ted White trennte, hatte sie nicht nur unkontrolliert gegessen, sondern ihren Kummer auch im Alkohol ertränkt. Cunningham half ihr, weniger zu trinken und etwas abzunehmen.

Als Jerry Wexler zur Zeit der Fillmore-West-Konzerte in einem Interview nach Arethas Alkoholkonsum gefragt wurde, sagte er: »Sie hat es unter Kontrolle, glaube ich.« Insgesamt schien sie ihr Leben in dieser Periode »unter Kontrolle« zu haben, was ihr die Freiheit ließ, musikalisch neue Richtungen einzuschlagen.

Im August 1971 verlor Aretha einen weiteren Freund, King Curtis, der seit dem Album Aretha Arrives von 1967 für sie Saxofon gespielt hatte. Er war oft mit ihr auf Tournee gewesen und hatte auf dem historischen Fillmore-West-Album die Band dirigiert. Curtis besaß ein Gebäude an der East 68. Straße in New York. Eines Tages stand er auf der Straße und unterhielt sich mit einigen seiner Mieter, als laut Bericht ein Junkie Streit mit ihm anfing und ihn erstach. Aretha sang auf seiner Beerdigung und The Kingpins und The Memphis Horns spielten. Neben seinen Beiträgen zu Arethas Alben hatte King Curtis auch mehrere eigene Alben für Atlantic aufgenommen, die Zeugnis seines musikalischen Talents ablegen.

Im November 1971 sollte Aretha in der beliebten Fernsehsendung The David Frost Show als einziger Gast der 90-minütigen Sendung auftreten. Die Show war als Tribut an die Queen of Soul gedacht. Ein Großteil der Sendezeit würde durch die musikalischen Darbietungen gefüllt werden, aber es sollte auch mehrere Blöcke geben, in denen David Frost Aretha interviewte.

Frosts Produzenten war zu Ohren gekommen, dass Aretha als schwieriger Interviewpartner galt und auf Fragen gern einsilbige Antworten gab. Um einen reibungslosen Ablauf zu gewährleisten, wurde ein Mitglied der Produktionscrew zu Ruth Bowens Büro bei Queen Booking geschickt, um ein Vorabinterview mit Aretha zu führen und vorzufühlen, wie gesprächig sie war.

Ken Reynolds arbeitete damals als stellvertretender Musikkoordinator für die Show. »Eine meiner Aufgaben war es, für David [Frost] stichwortartig zusammenzustellen, was Aretha singen würde, worüber sie sprechen wollte und was die Gesprächsschwerpunkte sein sollten«, erinnert er sich. Diese Notizen machte man, nachdem man sich eine gewisse Zeit mit dem jeweiligen Künstler unterhalten und die entsprechenden Informationen eingeholt hatte.«

»Ich ging also zu Queen Booking«, fährt er fort, »und es war ein sehr informelles Treffen. Ruth Bowen und ich saßen auf dem Boden und Aretha saß ebenfalls auf dem Boden! Ich erklärte Aretha genau, was meine Aufgabe war. Dass ich mit ihr sprechen wollte, um für die Show Stichwörter zu notieren, damit die Konversation dann reibungslos ablaufen konnte. Als ich mich an diesem Nachmittag auf dem Boden von Ruth Bowens Büro mit Aretha unterhielt, war es so, als würde ich mit einer alten Freundin reden. Ich fragte sie zum Beispiel: ›Wie viele Kinder haben Sie?‹ und sie antwortete: ›Ich habe vier Jungs und dieser macht dies und jener das‹ … Ich fragte: ›Wo wohnen Sie?‹ und Aretha antwortete sehr detailliert. Alle Fragen, die ich stellte, beantwortete sie sehr ausführlich. Also schrieb ich in meinen Notizen: ›Aretha ist sehr gesprächig. Es ist so, als würde man mit einem alten Freund sprechen. Sie hat all diese interessanten Geschichten auf Lager, die nur so aus ihr heraussprudeln. Das wird ein tolles Interview‹.«

»Aretha war der einzige Gast der Show und das Schlimmste, was passieren konnte, war, dass dem Showmaster die Gesprächsthemen ausgingen. Da ich wusste, dass sie 13 Songs singen würde, stellte ich eine kleine Berechnung an: 13 Songs von durchschnittlich 3 Minuten Länge macht 39 Minuten. Eine 90-minütige Show hat nur 71 Minuten Aufzeichnungszeit, der Rest wird für Werbung gebraucht. 71 minus 39 macht 32 Minuten, in denen geredet werden musste – also hatte ich in meinem Bericht an David Frost 25 verschiedene Gesprächsthemen aufgelistet.«

»Ich kam ins Studio zurück und gab David meinen Bericht. Er sagte: ›Oh wow! Das ist ja toll!‹ Dann war es soweit. Die Show begann ganz nach Plan. Aretha betrat die Bühne und sang hintereinander zwei Songs: ›Since You’ve Been Gone‹ und ›Soul Serenade‹. Das Publikum war begeistert. Danach kam sie zu David rüber und setzte sich neben ihn. David sagte: ›Aretha! Aretha, wir sind so froh, dass Sie heute hier sind, blablabla … Erzählen Sie mal, wie viele Kinder haben Sie?‹«

Sie drehte sich zu David um und sagte: ›Vier.‹

›Wie heißen sie?‹

›Clarence, Edward, Teddy und Kecalf.‹

›Wo leben Sie?‹

›New York.‹

Innerhalb des ersten Interviewblocks hatte er schon alle 25 von mir vorgeschlagenen Gesprächsthemen abgehakt! Offensichtlich war sie völlig eingeschüchtert von der Anwesenheit des Publikums und der Kameras. Plötzlich war sie überhaupt nicht mehr gesprächig – sie war wie versteinert und antwortete auf alle Fragen nur mit einem Wort.

»Ich hatte diesen enthusiastischen Bericht geschrieben: ›Sie ist sehr gesprächig. Sie ist unheimlich redegewandt.‹ Und als David ihr dieselben Fragen stellte, antwortete sie auf einmal total einsilbig. Ich erinnere mich, dass David an einem Punkt in die Kamera blickte, die Notizen beiseite legte und einfach frei drauflos sprach. Er war fest entschlossen, sie zum Reden zu bringen, und schaffte es irgendwann auch tatsächlich, ihr ganze Sätze zu entlocken. Er brachte sie zwar nicht dazu, so aus sich rauszugehen wie Diahann Carroll oder Sophia Loren, aber er brachte sie zum Reden. Nach der Show rief David mich in sein Büro und ich dachte: ›Oh shit! Das war’s – die schmeißen mich raus!‹ Aber er sagte nur: ›Ken, ich will sie noch mal in der Show haben!‹ Mich traf fast der Schlag, aber er meinte es ernst, weil er ihr musikalisches Talent so schätzte.«

Reynolds erinnert sich noch an einen weiteren amüsanten Vorfall, der sich während der Aufnahme dieser Show ereignete. Während das Videoband noch lief, stand Aretha plötzlich auf und verließ die Bühne. Frost musste die Lücke mit einem improvisierten Monolog füllen. »Mitten in einem der Interviewblocks sagte Aretha: ›Bitte entschuldigen Sie mich kurz‹. Alle waren total schockiert – hallo, du bist auf Sendung. Was heißt da ›entschuldigen Sie mich kurz‹? Wenn du der einzige Gast bist, ist dann ja niemand auf der Bühne! David stand also unter Schock, aber er sagte: ›Natürlich‹ und das wurde nicht rausgeschnitten. Sie stand auf und verließ die Bühne. Als sie wiederkam, rauchte sie eine Kool-Zigarette! Sie war mitten in einer Live-Fernsehaufzeichnung rausgegangen, um eine Zigarette zu holen. Ich konnte es nicht fassen! Aber das war eben Aretha.«

Zur Zeit der David Frost Show war ihre Romanze mit Ken Cunningham in voller Blüte. Reynolds erinnert sich, dass er sich mit ihr während ihres Interviews darüber unterhielt, dass sie mit Cunningham eine Boutique eröffnen wollte. »Sie sollte Do It to Me heißen und in Harlem in der 125. Straße liegen, wurde aber nie eröffnet. Aretha war sehr enthusiastisch. Aber es kam mir so vor, als würde sie immer alles mitmachen, was der jeweilige Mann in ihrem Leben plante. Sie ist eine von diesen Frauen, die sich das Tammy-Wynette-Motto ›Stand By Your Man‹ auf die Fahne geschrieben haben.«

Reynolds erlebte Ken Cunningham bei der Probe für die Show. »Ken Cunningham war ein großer, gut aussehender Mann«, erinnert er sich. »Er sagte nicht viel und hielt sich im Hintergrund. Aretha schenkte ihm viel Beachtung und fragte ihn oft nach seiner Meinung. Aber er war sehr unaufdringlich. Er war kein Showbiz-Ehemann. Er mischte sich nicht ein oder verlangte irgendwas vom Team.«

Young, Gifted and Black ist Arethas wohl meistgelobtes Album aus den 1970er-Jahren. Ihr Gesang darauf ist so stark, selbstbewusst und technisch versiert, dass es nicht weiter verwundert, dass die Scheibe sich extrem gut verkaufte. Fünf Hitsingles wurden daraus ausgekoppelt. Das Erscheinungsdatum fiel mit Arethas »Black Pride«-Phase zusammen, die sich in ihrem Styling, ihren öffentlichen Äußerungen und in ihrer Musik spiegelte.

Damals sagte sie dazu: »Ich glaube, dass die Black Revolution mich und die Mehrheit der Schwarzen zwang, uns selbst genauer zu betrachten. Nicht, dass wir uns vorher geschämt hätten, aber wir fingen nun an, unser natürliches Selbst zu würdigen. Wir verliebten uns sozusagen in uns selbst so wie wir waren. Wir stellten fest, dass es viel mehr gab, worauf wir stolz sein konnten. Ich glaube, dass die Revolution mich stark beeinflusste, aber es handelte sich dabei um eine sehr persönliche Evolution – eine Evolution des eigenen Ich in mir selbst. Aber ich schätze, dass Revolution an sich damit zusammenhängt. Was ich versuchte, für mich zu tun, half also sicherlich. Ich weiß, dass ich insgesamt meinen Look und meinen Sound verbessert habe. Und ich habe viel Selbstvertrauen gewonnen.«

Einer der autobiografischsten Songs auf Young, Gifted and Black war Arethas Version der von Kenny Gamble geschriebenen Nummer »A Brand New Me«. »Das ist einer meiner Lieblingssongs«, sagt Aretha. »Dusty Springfield nahm ihn als Erste auf. Schade, dass wir den nicht zuerst bekamen. Wenn ich so etwas von einem anderen Künstler höre, sage ich immer: ›Ich wünschte, den hätte ich zuerst gehabt‹. Aber dank der Aufnahmen der anderen wurde ich auf die Songs aufmerksam. Kenny Gamble halte ich für einen der besten Songwriter und Produzenten in der Branche, er hat einige fantastische Sachen gemacht. ›A Brand New Me‹ gehört dazu.«

Die meisten Stücke auf Young, Gifted and Black waren Songs, die Aretha irgendwo gehört hatte und die ihr so gut gefielen, dass sie sie selber aufnehmen wollte. Das Material auf dem Album spiegelt die Musik wider, die sie zu der Zeit gerade hörte, zum Beispiel Rock’n’Roll. Unter den Aufnahmen waren »The Long and Winding Road« von den Beatles, Elton Johns »Border Song (Holy Moses)«, Dionne Warwicks »April Fools«, »Didn’t I (Blow Your Mind This Time)« von den Delphonics, Lulus »Oh Me Oh My (I’m a Fool for You Baby)« und Nina Simones »Young, Gifted and Black«.

In den USA war die Ära der weiblichen Liedermacher angebrochen. Singende Songschreiberinnen waren gefragt, wie 1971 die Erfolge von Carole King, Carly Simon und Roberta Flack bewiesen. All diese Frauen setzten sich ans Klavier und sangen über ihre Lebenserfahrungen; solche autobiografischen Kompositionen kamen bei den Plattenkäufern an. Die Kombination von Arethas Gesang und Klavierspiel waren Teil von dem, was ihr neues Album so besonders machte. Vor allem der Titelsong und die von ihr selbst geschriebenen Songs »First Snow in Kokomo«, »Day Dreaming«, »Rock Steady« und »All the King’s Horses« waren emotional aufgeladen. Arethas Interpretation von »Young, Gifted and Black« hat eine ähnliche Intensität und Reinheit wie Carole Kings »Tapestry«, Roberta Flacks Version von »The First Time Ever I Saw Your Face« und Carly Simons »That’s the Way I Always Heard It Should Be«. Sie verkörperte auf diesem Album die »natural woman«, die sie einst besungen hatte. Leider übertrug sich dieses Lebensgefühl nicht auf die folgenden Alben, was diese LP umso besonderer macht.

Aretha hatte damals das Gefühl, ein ganz neues inneres Selbst entdeckt zu haben. Über »A Brand New Me« sagte sie: »Der Song drückt genau das aus, was ich fühlte, als ich ihn aufnahm und ehrlich gesagt auch, was ich jetzt fühle – ich fühle mich wie eine brandneue Frau, ein brandneues Ich. Ich fühle mich in letzter Zeit viel besser. Ich bin viel fröhlicher. Ich schreibe neue Songs und arbeite noch härter an meiner Performance. Ich habe mich von vielem getrennt, was mich belastet hat, und ich fühle mich jetzt … wie ein neuer Mensch.«

Später gab sie zu, dass der Song »Day Dreaming« stark autobiografisch war und von jemandem im Showgeschäft handelte, in den sie verliebt war. »›Day Dreaming‹ war ziemlich persönlich«, sagt Aretha auf genauere Nachfrage. »Ich dachte dabei an jemanden, mit dem ich mal befreundet war. Ich gebe dir einen Hinweis. Er gehörte früher zu einer der heißesten Gruppen und er war groß, dunkel und gutaussehend. ›OOOwww wooo wooo wheee!‹ Und er konnte singen! My my my my my!« Es regt sich der Verdacht, dass es sich bei dem mysteriösen Mann um Dennis Edwards von den Temptations handelt. Doch Aretha hält seine Identität geheim.

Trotz der durchgehenden Attitüde und Thematik wurde Young, Gifted and Black stückweise aufgenommen. Einige Songs wurden in den Criteria Studio in Miami eingespielt und einige in den Atlantic-Studios in New York. »Oh me Oh My (I’m a Fool for You Baby)« und »A Brand New Me« wurden von Jerry Wexler und Arif Mardin produziert, die restlichen Songs von Wexler, Mardin und Tom Dowd.

Eine beeindruckende Liste von Musikern war an der Produktion des Albums beteiligt. Jerry Wexlers neueste Entdeckung Donny Hathawy spielte bei mehreren Songs elektrische Orgel und Klavier, ergänzend zu Arethas Klavierpart. Ebenfalls zu hören sind Billy Preston, Hubert Laws, Mac »Dr. John« Rebennack, Hugh McCracken, Eric Gale, Chuck Rainey und Cornell Dupree. Die Memphis Horns spielen auf »Rock Steady« und »I’ve Been Loving You Too Long« und den Backgroundgesang teilen sich die Sweet Inspirations und eine Trio bestehend aus Carolyn und Erma Franklin sowie Margaret Branch.

Das Album erschien im Januar 1972, erreichte Platz 11 der Charts und Goldstatus, was vor allem der Hitsingle »Rock Steady« geschuldet ist. Sie erschien am 11. Oktober 1972 und erreichte Platz 9 in den Pop- und Platz 2 in den R & B-Charts. Es wurde Arethas dritte Goldsingle in diesem Jahr. Die B-Seite »Oh Me Oh My (I’m a Fool for You Baby)« schaffte es ebenfalls in die Charts. Die nächste Single »Day Dreaming« gelangte unter die Top Ten der Pop-Charts, erreichte ebenfalls Goldstatus und war Arethas zwölfter Nummer-eins-Hit in den R & B-Charts. Im darauf folgenden Jahr bekam Aretha für Young, Gifted and Black ihren sechsten Grammy in Folge in der Kategorie »Beste R & B-Performance eines weiblichen Künstlers«. Die Kategorie war inzwischen schon als »The Aretha Franklin Award« bekannt.

Die Alben Aretha Live at Fillmore West und Young, Gifted and Black waren von den Kritikern gefeierte künstlerische Meisterwerke. Arethas Karriere war auf ihrem Höhepunkt angelangt und zum ersten Mal seit Jahren genoss sie ihr Leben. Sie hatte mit ihrer Vergangenheit abgeschlossen und blickte nun mit neuem Selbstbewusstsein in die Zukunft. Ihr nächstes Album war ihr sehr wichtig, da es sie zurück zur Kirche führen würde.

Ihr Bruder, Reverend Cecil Franklin sagt: »Wenn man Aretha zuhört, ist es so, als wäre man in der Kirche. Sie macht mit ihrer Stimme genau das, was ein Prediger macht, wenn er seiner Gemeinde etwas vorklagt. Dieses Stöhnen oder Klagen spricht die Gemeinde an und wird von jemandem aufgegriffen, der mit einer eigenen Klage antwortet, was soviel heißen soll wie: ›Ich weiß, warum du klagst, denn ich fühle genauso‹. Es ist wie eine Art Welle, die alle erfasst, etwa wenn man gemeinsam jubiliert und Freudenschreie ausstößt.«

»Ich möchte nicht, dass das irgendwie unehrlich rüberkommt«, sagte Aretha der Zeitschrift Ebony 1971, »denn ich fühle eine tiefe Verbindung zu Gott und das hat mir geholfen, meine Probleme zu lösen. Alle, die meine Karriere verfolgt haben, wissen, dass ich mit einigen Problemen zu kämpfen hatte. Aber seht mich heute an: Ich bin noch da. Ich bin gesund, ich bin stark. Ich habe meine Karriere und meine Familie und jede Menge Freunde überall. Und der Grund dafür ist, dass ich in all den Jahren nie mein Gottvertrauen verloren habe.«

»Wenn ich in die New Bethel Baptist Church gehe«, fuhr sie fort, »bin ich für die Leute dort einfach Aretha und sie sind meine Brüder und Schwestern. Die Menschen haben erkannt, dass man auch als Showstar danach streben kann, das Richtige zu tun.«

Ihr nächstes Album wurde Dank ihrer Erfahrung mit Gospel zum erfolgreichsten Gospelalbum aller Zeiten. Amazing Grace brachte Arethas Vergangenheit, Gegenwart und Zukunft in einem Doppelalbum zusammen. Jerry Wexler hatte schon lange davon geträumt, Sister Franklin wieder zurück zur Kirche zu bringen, damit sie – und mit ihr ihre Fans – ihre musikalischen Wurzeln wiederentdeckten.

»James Cleveland wird dabei sein und wir werden es in einer Kirche mit einem sehr guten Chor aufnehmen«, verkündete sie im Herbst 1971. Das Projekt brachte sie nicht nur wieder mit Cleveland zusammen, sondern mit noch einigen anderen wichtigen Personen aus ihrer Vergangenheit, darunter Clara Ward, Reverend C. L. Franklin und John Hammond.

Das Album wurde Januar 1972 in zwei aufeinanderfolgenden Nächten in der New Temple Missionary Baptist Church in Los Angeles aufgenommen. Aretha wurde bei allen Liedern vom Southern Community Choir begleitet, den Reverend James Cleveland dirigierte. Beim traditionellen Gospelsong »Precious Memories« sang Cleveland mit Aretha zusammen die Hauptstimme. Weitere Highlights des Albums sind das Gänsehaut erzeugende »Mary, Don’t You Weep« von Inez Andrews, das kraftvolle »How I Got Over« von Clara Ward und eine glorreiche zehnminütige Darbietung von »Amazing Grace«. Ebenfalls enthalten sind religiös angehauchte Versionen von zwei aktuellen Songs aus den 1970ern (Carole Kings »You’ve Got a Friend« und Marvin Gayes »Wholly Holy«) sowie eine Gospelinterpretation von Rodgers und Hammersteins »You’ll Never Walk Alone«. Aretha nahm auch eine neue Fassung von »Never Grow Old« auf, einem Lied, das sie bereits 1956 in der Kirche ihres Vaters für ihr allererstes Album aufgenommen hatte.

Wie schon bei Young, Gifted and Black und Aretha’s Greatest Hits zeichnete Ken Cunningham für alle verwendeten Fotos verantwortlich. Auf dem Cover sieht man Aretha – gemäß dem damaligen Modetrend unter Afroamerikanern – als afrikanische Frau in traditionellem buntem Gewand und einer Kopfbedeckung aus demselben Stoff.

Während der Aufnahmen zu Amazing Grace saßen zwei der wichtigsten Menschen in Arethas Leben im Publikum: ihr Vater und ihr Idol Clara Ward. Laut John Hammonds Begleitkommentar zum Album kann man Clara und ihre Mutter Gertrude zusammen mit dem Chor im Hintergrund stöhnen hören.

Mitten in einer bewegenden Darbietung von »Climbing Higher Mountains« stieg Reverend Franklin auf die Kanzel und wandte sich an die Gemeinde. Mit emotionsgeladener Stimme sagte er: »Das hat mich wieder zurückversetzt in unser Wohnzimmer, als sie sechs oder sieben Jahre alt war. Ich sah, wie sehr es euch bewegt hat. Aber ich war kurz davor, zu explodieren. Nicht nur, weil Aretha meine Tochter ist – sie ist einfach eine sagenhafte Sängerin! Reverend James Cleveland kennt Aretha auch noch aus dieser Zeit. Er kam damals, um unseren Chor für eine Gospelübertragung im Radio vorzubereiten – die Aufzeichnung gibt es noch. Er und Aretha saßen stundenlang im Wohnzimmer und sangen. Sie wurde sehr stark von James beeinflusst und auch von Clara Ward. Die Wahrheit ist, dass sie die Kirche nie verlassen hat.«

»Es war einfach unglaublich«, erinnert sich Arif Mardin. »Einige der Lieder haben Aretha so aufgewühlt, dass sie sich hinsetzen und in sich gehen musste.«

Zusätzlich zu ihrem Ehrfurcht gebietenden Gesang rezitierte Aretha auf dem Album auch einige Bibelstellen. Im Song »Give Yourself to Jesus« trägt sie langsam und wirkungsvoll aus dem 23. Psalm vor.

Die Aufnahmen zu Amazing Grace stellten ein so historisches Ereignis dar, dass an beiden Abenden ein Kamerateam in der New Temple Baptist Church filmte. Und es handelte sich nicht um irgendein Nachrichtenteam, sondern Oscar-Gewinner Sydney Pollack wurde engagiert, um den ganzen Aufnahmeprozess mit der Kamera zu dokumentieren. Obwohl der Film Eigentum von Warner Brothers ist, wurde er nie geschnitten oder öffentlich gezeigt. Irgendwann wird er hoffentlich das Licht der Welt erblicken – entweder als Kinoversion oder auf DVD.

Dass Aretha Franklin in den Schoß der Kirche zurückkehrte, um Amazing Grace aufzunehmen, scheint so natürlich, dass man annehmen muss, die Idee stammte von ihr selbst. Jerry Wexler behauptet allerdings, dass man sie dazu überreden musste, denn sie hatte Angst, dass die Baptistengemeinde daran Anstoß nehmen würde. »Zu dem Gospelalbum musste ich sie wirklich überreden«, sagt er. »Ich nervte sie jahrelang damit. Wegen ihrer Verbindungen zur Kirche – ihr Vater und das alles – hatte sie große Bedenken, was ich verstehen kann. Zu dieser Zeit herrschte eine aufgeladene Stimmung gegen Menschen, die die Kirche verließen, um die Musik des Teufels zu singen. Es gab Scham und Schuld und man konnte niemals zurück. Nachdem Sam Cooke zum Pop gewechselt war, sang er nie wieder einen Ton Gospel.«

»Sie wollte vor der Kirche nicht in Schande dastehen«, fährt Wexler fort. »Schließlich ist sie ein zutiefst religiöser Mensch, wuchs als Tochter eines Priesters auf und war immer von Gospelsängern wie Clara Ward und James Cleveland umgeben. Sie hatte ganz große Bedenken, Kirchenmusik aufzunehmen, gerade weil sie vorher Blues und Jazz gesungen hatte – profane Sachen sozusagen.«

Die Arrangements und Arethas Interaktion mit dem Chor und der Gemeinde sind reine Magie. »Die Arrangements haben sie und James Cleveland gemacht«, erklärt Wexler. »Ich hatte damit nichts zu tun. Mein Beitrag bestand darin, die Rhythmusgruppe, eine säkulare Rhythmusgruppe, Tage vor den Aufnahmen zur Kirche zu bringen, damit sie mit dem Chor proben konnten. Und es geht auf meine Kappe, dass Aretha und James Cleveland beide auf dem Album Keyboard spielen. Ich sorgte für eine gute Organisation und Produktion, aber musikalisch ergab sich einfach alles wie von selbst. Draußen vor der Kirche stand ein Lastwagen mit dem Aufnahmequipment. Das Ganze war eine Livesession – das heißt, eigentlich war es eine richtige Freitagabendmesse mit der echten Gemeinde. Man konnte also nicht einfach das Band anhalten und sagen: ›Lasst uns den dritten Takt der Bridge ändern‹.«

Während der Aufnahmen wurden mehrere Gemeindemitglieder spirituell beseelt. Einige der anwesenden Damen fielen in dramatische Trancezustände, stießen Jubelgeschrei aus und ergingen sich in religiösen Bekenntnissen. »Ich erinnere mich, dass Gertrude einen ihrer regelmäßigen Anfälle bekam«, erzählt Wexler über Clara Wards Mutter. »Ich meine einen dieser Gospeltrance-Zustände, wo die Damen mit den weißen Kitteln vom Roten Kreuz die Betroffenen zum Krankenwagen führen und diese ganz starr werden und in Zungenreden verfallen.«

Mit dem im Juni 1972 veröffentlichten Album Amazing Grace ging man ein kalkuliertes Risiko ein. Würde die sogenannte Ich-Generation Sister Franklin in die Kirche folgen? Die Antwort lautete: Ja! Die Platte erreichte nicht nur Goldstatus, sondern auch Platz 7 der Charts neben Alben wie Exile on Main Street von den Rolling Stones und Jethro Tulls Thick as a Brick. Zudem blieb die Singleversion von »Wholly Holy« ganze vier Wochen in den Pop-Charts. Die New York Times bezeichnete das Album als eine von Arethas »größten Leistungen«. Aretha gewann dafür ihren achten Grammy, in der Kategorie »Bestes Soul-Gospel-Album«.

»Ich glaube, das Album war so erfolgreich, weil der Chor und das Publikum toll und wir gut vorbereitet waren«, sagt Jerry Wexler. »Dadurch, dass wir die ›Rhythmusgruppe des Teufels‹ in die Kirche brachten, gingen wir schon ein großes Risiko ein. Obwohl es natürlich auch in einer Kirche traditionell alle möglichen Instrumente gibt. Amazing Grace strahlt Spontaneität und ein souliges Feeling aus.«

Auf dem nächsten Album änderte Aretha die Formel etwas, indem sie zum ersten Mal, seit sie 1966 zu Atlantic gegangen war, den Produzenten wechselte. Aretha hatte Lust, mit einem von Dinah Washingtons Produzenten ein Album aufzunehmen. Bei Columbia hatte sie schon mit Clyde Otis gearbeitet und nun sollte es Quincy Jones werden. Auf Hey Now Hey (The Other Side of the Sky) von 1973 teilt sie sich mit Jones die Produktionsaufgaben (auch auf Amazing Grace war sie schon neben Jerry Wexler und Arif Mardin als Coproduzentin gelistet worden). Es sollte ihr konzeptionslosestes Album seit der Zeit bei Columbia werden.

Quincy Jones sagte einmal, dass »in Aretha immer ein Feuer brannte; Musik war ihre Fahrkarte in die Freiheit«. Doch obwohl das Album mit »Angel« einen von Arethas heißesten Hits enthielt, sollte der Rest des Albums sich eher als Feuerlöscher entpuppen. Es erreichte lediglich Platz 30 der LP-Charts und war damit ihr erstes Atlantic-Album, das nicht in die Top 25 kam. Es läutete zudem einen sieben Jahre währenden Karriereknick ein.

Das erste Problem von Hey Now Hey (The Other Side of the Sky) bestand darin, das das Cover eines der hässlichsten des ganzen Jahrzehnts war. In eine grobe Bleistiftzeichnung von Arethas Gesicht ist dasselbe Gesicht noch einmal, verkleinert und umgedreht, mitten im großen Gesicht neben der Nase eingeklinkt. Die Skizze, die Aretha erneut mit afrikanischer Kopfbedeckung zeigt, wirkt wie ein Beitrag zu einem Schülermalwettbewerb. Im Inneren des aufklappbaren Covers sind Cartoonzeichnungen von Aretha, Quincy Jones und diversen typisch urbanen Charakteren abgebildet. Aretha wird als spindeldürre ägyptische Prinzessin mit einem Mikrofon in der Hand dargestellt. Eine der anderen Figuren ist ein schwarzer Stierkämpfer, der statt seines Umhangs eine riesige Spritze emporhält. Als Coverdesigner werden Aretha Franklin, Ken Cunningham und der Künstler Jim Dunn aufgeführt. Das Konzept mag sich im Laufe eines nächtlichen Brainstormings toll angehört haben, doch die Realisation erwies sich als visuelles Desaster.

Das Herausragendste an diesem Album ist die von Carolyn Franklin komponierte Hitsingle »Angel«. Sie erreichte Platz 20 der Pop- und Platz 1 der R & B-Charts (Arethas dreizehnter Nummer-eins-Hit). Der Song ist immer noch einer der gefragtesten in Arethas Repertoire. Drei Tracks auf dem Album waren wunderbare Jazzstücke. Die langsame Version von Leonard Bernstein und Stephen Sondheims »Somewhere« ist besonders bewegend, während der Bebop »Moody’s Mood« das Tempo anzieht. (Zusammen mit »Just Right Tonight« packte Atlantic diese beiden Titel auf die 1984 erschienenen Kompilation Aretha’s Jazz.) Aretha und Quincy Jones wären besser beraten gewesen, konsequent die ultimative Aretha-Franklin-Jazz-LP zu machen. Doch stattdessen stockten sie das Material mit einer wunderbaren Ballade (»Angel«) und einem Haufen zweitklassiger Songs auf.

Jerry Wexler bestätigt, dass man sich bei Hey Now Hey (The Other Side of the Sky) komplett vom ursprünglichen Plan entfernte. »Quincys Album begann als Jazzalbum, aber dann zog es sich endlos hin. Sie änderten mittendrin die Ausrichtung und machten plötzlich ein kommerzielles Pop / Soul-Album. Ehrlich gesagt, war ich davon enttäuscht.«

Einer der Songs, die Aretha und Jones gemeinsam produzierten, war »Master of Eyes (The Deepness of Your Eyes)«. Mit seinen Echoeffekten und nahöstlichen Flöten, die sich wie die eines Schlangenbeschwörers anhören, erzeugt die Nummer eine nahezu psychedelisch-sedierte Atmosphäre. Sie erschien als Single und schaffte es auf Platz 33 der Pop-Charts, wurde aber nicht in die Songauswahl für Hey Now Hey aufgenommen. [Als Hey Now Hey (The Other Side of the Sky) 1994 zum ersten Mal auf CD erschien, wurde »Master of Eyes« als letzter Track hinzugefügt. Das 2007 von Atlantic veröffentlichte Album Rare & Unreleased Recordings from the Golden Reign of The Queen of Soul enthielt acht bisher unveröffentlichte Tracks aus den Sessions für Hey Now Hey. Vielleicht wäre ein Album mit allen von Quincy Jones produzierten Aufnahmen die ideale Form, dieses Material im Zusammenhang zu präsentieren.]

Im Jahr 1973 war Aretha in der Öffentlichkeit sehr präsent. In der Flip Wilson Show sang sie und spielte in Sketchen mit. Am 13. Januar nahm sie an einem mit zahlreichen Stars aufwartenden TV-Special zu Ehren von Duke Ellington namens Duke Ellington … We Love You Madly teil, dessen Produzent und musikalischer Leiter Quincy Jones war. In der 90-minütigen Sendung von CBS traten neben Aretha noch Count Basie, Ray Charles, Peggy Lee, Sarah Vaughan, Billy Eckstine, Sammy Davis Jr., Joe Williams, James Cleveland, Quincy Jones und natürlich Duke Ellington selbst auf.

In diesem Jahr trat Aretha zudem in drei der größten amerikanischen Konzertarenen auf: dem Houston Astrodome, dem Boston Garden und dem Los Angeles Forum. Im September 1973 gab Aretha zusammen mit anderen schwarzen Entertainern in der Kathedrale St. John the Divine in New York ein Benefizkonzert für die Menschen in Westafrika, die unter einer Dürrekatastrophe litten. Sie gab in diesem Jahr auch eine Reihe von Konzerten in Südafrika, wozu sie folgende Erklärung abgab: »Ich habe auf einem Vertrag bestanden, der festlegt, dass ich nicht vor einem rassengetrennten Publikum auftrete. Es muss entweder völlig gemischt oder ganz schwarz sein. Ich singe nicht vor einem rein weißen Publikum. Menschen schwarzer Hautfarbe müssen auch zu den Konzerten kommen können.«

Ebenfalls 1973 hatte Aretha die traurige Aufgabe, auf Clara Wards Beerdigung in Philadelphia zu singen. Sie sang einen der Songs, mit denen Ward berühmt geworden war und den sie selbst im Alter von 14 Jahren aufgenommen hatte: »The Day Is Past and Gone«. Schon 1972 hatte Aretha auf Mahalia Jacksons Beerdigung mit »Precious Lord« einen Titel aus ihrem Jugendalbum Songs of Faith gesungen. Plötzlich waren all die großen Damen, die Aretha als Kind gekannt und bewundert hatte, nicht mehr da: Dinah Washington, Mahalia Jackson und nun auch Clara Ward. Es lag nun ganz allein an ihr, die Tradition fortzuführen.

1973 ging Aretha auch wieder mit Jerry Wexler ins Studio um das Album Let Me in Your Life aufzunehmen, das ihr letztes großes gemeinsames Album wurde. Was sie mit dem uninspirierten Hey Now Hey an Boden verloren hatte, machte sie hier wieder wett. In seiner Gesamtheit ist Let Me in Your Life eines von Arethas schönsten, ausgefeiltesten und stilvollsten Alben. Hier zeigt sie sich als reife, auf ihrem Zenit befindliche Künstlerin, die von Liebe und Andacht singt. Das Album enthält weder Soul-Brüller, Rock’n’Roll-Songs noch Tanznummern. Auf den meisten Stücken sind ihr typisches Klavierspiel sowie Arif Mardins Bläser- und Streicherarrangements zu hören. Das Album ist aus einem Guss, vergleichbar mit Billie Holidays Lady in Satin oder Barbra Streisands People, doch es ist 100 Prozent Aretha.

Die illustren Namen der Songwriter, deren Material für das Album verwendet wurde, sprechen für die Qualität der Kompositionen: Bobby Goldsboro, Leon Russel, Stevie Wonder, Bill Withers und Ashford & Simpson. Und auch die Musiker gehörten zur ersten Garde. Es spielten Cornell Dupree, Bob James, Richard Tee, David Spinoza, Rick Morotta, Ralph MacDonald, Donny Hathaway und Willie Weeks sowie Cissy Houston als Backgroundsängerin.

Let Me in Your Life erschien im Februar 1974 und erreichte Platz 14 der LP-Charts. Zwei Songs wurden als Singles ausgekoppelt: »Until You Come Back to Me (That’s What I’m Gonna Do)« und »I’m in Love«. Über »I’m in Love« erzählt Aretha: »Den Song hat Stevie Wonder geschrieben. Ich wohnte damals in New York auf der 88. Straße zwischen Fifth und Madison, um die Ecke vom Guggenheim Museum. Wir hatten gerade eine Durststrecke hinter uns und dann hatte ich auf einmal wieder Hits. Danke, Stevie!«

»Until You Come Back to Me« erreichte Goldstatus, landete auf Platz 3 der Pop-Charts und wurde damit Arethas letzter Top-Ten-Hit der 1970er-Jahre. Das von Bobby Womack komponierte »I’m in Love« erreichte Platz 19 der Pop-Charts. In den R & B-Charts kletterten beide Songs aber auf den ersten Platz und bildeten damit den vierzehnten und fünfzehnten R & B-Nummer-eins-Hit in ihrer Zeit bei Atlantic.

Alle Songs auf Let Me in Your Life wurden von Jerry Wexler, Arif Mardin und Aretha Franklin produziert, mit Außnahme von vier Stücken (»With Pen in Hand«, Oh Baby«, »If You Don’t Think« und »A Song for You«), an denen auch Tom Dowd beteiligt war. Ein Cover des Hits »Ain’t Nothing Like the Real Thing« von Marvin Gaye und Tammi Terrell wurde ebenfalls als Single ausgekoppelt und brachte Aretha im folgenden Jahr einen weiteren Grammy ein.

1974 gewann Aretha außerdem einen Grammy für die wenig bekannte Single »Master of Eyes (The Deepness of Your Eyes)«. Zusammen mit dem Grammy für »Ain’t Nothing Like the Real Thing« war die Zahl ihrer Grammys damit auf beeindruckende zehn angestiegen. Acht Jahre in Folge und damit jedes Jahr seit Einführung dieser Kategorie im Jahr 1967 war sie nun für die »beste R & B-Performance einer weiblichen Künstlerin« ausgezeichnet worden. Anfang 1974 sah man die Queen of Soul also bequem auf ihrem Thron sitzen. Leider sollte das Jahr nicht halten, was es zu Anfang versprach.
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Aretha sagte einmal: »Ich kann mir keinen Künstler oder kreativen Menschen vorstellen, der nicht von Zeit zu Zeit eine Schaffenskrise hat.« Ihre Schaffenskrise begann 1974 und hielt fünf Jahre an. Warum der kreative Erfolg auf einmal ausblieb, kann mehrere Gründe haben, darunter die Veränderung des musikalischen Stils, der Siegeszug der Discomusik, eine schlechte Songauswahl und mehrere äußerst unglückliche Karriereschritte.

Die nächsten zwei Alben, With Everything I Feel in Me (1974) und You (1975), gehören zu den fünf enttäuschendsten Alben ihrer gesamten Karriere. Besonders erstaunlich ist, dass dies Arethas letzte Aufnahmen mit Jerry Wexler als Produzent waren. Aretha wird allerdings als Co-Produzentin genannt, sodass auch sie für die Misere mitverantwortlich ist.

Jerry Wexler verstummt abrupt, als ich auf die Platten von 1974 und 1975 zu sprechen komme. »Über diese Alben möchte ich nicht reden«, sagt er kategorisch. »Ich bin mit ihnen nicht zufrieden, mit Ausnahme einzelner Songs wie zum Beispiel ›Until You Come Back to Me‹. Es gibt ein paar gute Songs, die sich da irgendwo verbergen. Ich sage nicht, dass es schlechte Alben sind. Aber ich würde lieber nicht darüber reden.«

Seiner Aussage nach war Let Me in Your Life das letzte Album mit Aretha, in das er Herzblut investierte. »Nach diesem Album lief es nicht mehr so gut«, erzählt er. »Auf den nächsten Alben gab es ein paar großartige Songs wie ›Until You Come Back to Me‹, was meiner Meinung nach hätte ein Hit werden müssen. Stevie Wonder schrieb den Song und ich halte ihn für einen der besten, den sie je gemacht hat. Aber irgendwie hatten wir kein Glück damit.«

Als With Everything I Feel in Me im Dezember 1974 erschien, war das »Glück« ihnen wieder nicht hold. Es war Arethas erste LP bei Atlantic, die es nicht in die Top 40 der Album-Charts schaffte. Die Songauswahl bestand aus einer enttäuschenden Mischung aus Balladen und Midtempo-Stücken, denen es am gewissen Etwas fehlte. Es war auch das erste Album, in dem Synthesizer und Echoeffekte eingesetzt wurden. Die Queen of Soul ging irgendwie in dem Mix verloren und die Plattenkäufer gleich mit.

Wie Wexler sagt, enthalten die beiden Alben in der Tat einige brillante Momente, aber das Gesamtkonzept stimmt einfach nicht. Aus With Everything I Feel in Me wurde mit »Without Love« nur eine Single ausgekoppelt, die es nur auf Platz 45 der Pop-Charts schaffte. Darin singt Aretha einige extrem schrille Töne und klingt ansonsten eher gelangweilt. Ihre Version von Burt Bacharachs »Don’t Go Breaking My Heart« beginnt wie eine schnellere Ballade, endet aber mit dem schwachen Versuch, den Klang der Snare-Drum von Gloria Gaynors erstem Discohit »Never Can Say Goodbye« von 1974 zu imitieren. An den Schluss ihrer Coverversion von Dionne Warwicks Hit »You’ll Never Get to Heaven« setzt Aretha einen fast zweiminütigen Scatgesang, der endlos wirkt. Ihre Version von Stevie Wonders »I Love Every Little Thing About You« ist der lustlose Versuch, das schwungvolle, von Synthesizern dominierte Original nachzuahmen. Zu den besten Tracks auf dem Album gehören das freche, von Carolyn Franklin komponierte »Sing It Again – Say It Again« und der Gospelsound von James Clevelands »All of These Things«. Doch keiner der Songs wurde dem hohen Maßstab gerecht, den sie selbst auf Young, Gifted and Black gesetzt hatte.

Im Gegensatz zur Musik war das Coverfoto von With Everything I Feel in Me allerdings eine Offenbarung: Es zeigt eine schlanke Aretha, die provokativ in einen weißen Pelzmantel – und offensichtlich nichts anderem – gehüllt ist.

Nachdem sie sich zwei Jahre lang in Fettpolster kaschierende afrikanische Roben gehüllt hatte, wollte Aretha ihren Look verändern. Die weiten Ethno-Look-Kleider hatten ihr Übergewicht geschickt kaschiert, doch 1974 war sie bereit, das Image der »Erdmutter« abzulegen – und mit ihm 20 überschüssige Kilo. Sie schaffte es, sich von 75 Kilogramm auf 55 Kilogramm herunterzuhungern und genoss den Gewichtsverlust.

Damals gab sie zu Protokoll, dass es ihr »nicht nur physisch, sondern auch im Hinblick auf ihr Selbstwertgefühl so gut ging wie schon lange nicht mehr«.

Hinzu kommt, dass sie und Ken Cunningham innerhalb von New York von der Hochhaus-Maisonettewohnung in ein sechsstöckiges Brownstone-Gebäude gezogen waren, was auf eine solide Finanzlage und eine stabile Beziehung schließen ließ.

»Alle Frauen werden verstehen, was es für das Selbstwertgefühl bedeutet, wenn man von Kleidergröße 46 auf Größe 40 fällt, und manchmal passe ich sogar in Größe 38«, erklärte Aretha. »Jede Frau weiß, wie toll man sich dann fühlt. Eigentlich habe ich nichts besonders Drastisches getan, um abzunehmen. Ich befolgte einfach ein paar Regeln des gesunden Menschenverstands im Hinblick auf mein Essverhalten und vermied die Dickmacher, die jeder kennt, wie Kuchen, Eiscreme und Limonade. Es fing alles an, als ich in ein Geschäft ging und die Verkäuferin mir Kleider in Größe 46 zeigte! Bei meiner Größe – ich bin nur 1,65 m groß – konnte ich es nicht ertragen, diese Konfektionsgröße zu haben. Größe 44 war ja schon schlimm genug, aber als sie die Zauberworte ›Größe 46‹ aussprach, fing ich an, mir selbst ein paar Zauberworte vorzusagen und die lauteten: ›Oh-oh, du musst langsam den Rückwärtsgang einlegen. Und zwar ganz gewaltig. Ich beschloss an Ort und Stelle abzunehmen und das tat ich auch. Zuerst ging ich irgendwohin, wo man sich auf einen Tisch legt und von irgendwelchen Apparaten an den Stellen durchgeknetet wird, wo die Fettpolster sitzen. Dort empfahl man mir eine Diät, aber ich muss zugeben, dass ich mich nicht sehr lange daran gehalten habe. Ich hatte schon genug über Diäten gelesen, um zu wissen, was ich falsch machte. Also setzte ich mich hin und entwickelte meinen eigenen Abnehmplan. Ich wollte einen, bei dem ich mich wohlfühlte. Und ich wollte keine Tabletten nehmen – überhaupt keine Medikamente.«

Aretha schwor bei ihrer Diät auf Apfelessig und Honig. »Viele kennen diese Essig-und-Honig-Sache«, erklärt sie, »aber ich habe es folgendermaßen gemacht: Direkt nach dem Aufstehen morgens rührte ich einen Teelöffel Honig und zwei Teelöffel Apfelessig in ein Glas, das zu etwa einem Drittel mit Wasser gefüllt war. Das trank ich vor dem Frühstück. Dann trank ich ein kleines Glas Orangen- oder Grapefruitsaft und aß eine halbe Scheibe trockenes Toastbroat und manchmal ein Ei. Später am Tag nahm ich etwas klare Suppe und eine kleine Menge Gemüse oder Obst zu mir. So ernährte ich mich eine Woche lang, nur um den Verdauungsapparat zu reinigen und mich auf die Diät vorzubereiten. Als ich wieder mehr feste Nahrung zu mir nahm, ging ich in die Küche und machte mein ›Ränder‹-Ding. Das bedeutet, dass man mit einem Löffel nur einmal vom Rand der Töpfe etwas abschöpft. Ich aß jeweils einen Esslöffel von dem, worauf ich Appetit hatte, ging dann wieder hoch und sagte mir, dass ich eine hervorragende Mahlzeit gegessen hatte. Schon bald hatten sich meine Essgewohnheiten komplett verändert. Ich verlor das Interesse an Essen und hörte auf, ununterbrochen daran zu denken, so wie ich es vorher getan hatte.«

»Ich wollte nicht zu schnell zu viel abnehmen. Also übertrieb ich es nicht, wog mich jeden Tag und nahm nicht mehr als drei oder vier Pfund pro Woche ab. Das Wichtigste für mich waren der Apfelessig und der Honig, die dafür sorgten, dass es meinem Magen gut ging. Ich wurde nicht krank oder nervös, wie das manchen Menschen passiert.«

Mit dieser selbstgestrickten Diät nahm Aretha in nur viereinhalb Monaten 20 kg ab. Doch sie konnte ihr Gewicht nicht lange halten – am Ende des Jahrzehnts hatte der Jojoeffekt voll zugeschlagen – und schaffte es nie wieder, so dünn zu werden. Alle Fotos, die eine schlanke Aretha zeigen, stammen definitiv aus dieser Zeit.

In ihrer schlanken Phase wurde Aretha in modischer Hinsicht besonders waghalsig, doch im Laufe der 70er-Jahre waren ihre Kleider insgesamt oft schlecht gewählt. Ihre Bühnenoutfits erwiesen sich häufig als desaströs und passten nicht zu ihrem Image als Queen of Soul. Als sie in einem paillettenbesetzten, lavendelfarbenen Outfit mit farblich passendem Zylinderhut im Apollo Theater in Harlem die Bühne betrat und »Rock-A-Bye Your Baby with a Dixie Melody« sang, versetzte sie ihre Soulfans in Erstaunen. Ihr lächerlichstes Outfit präsentierte sie aber wohl im Oktober 1974 in der Radio City Music Hall. Dort betrat sie »That’s Entertainment« singend in einem Clownskostüm – komplett mit roter Pappnase und albernem Hut – die Bühne.

Zu der Songauswahl auf ihren jüngsten Alben befragt, sagte Aretha damals: »Ich hielt es für einen schönen Tempowechsel. Und die Leute, die mir vorwerfen, ich wäre nicht ich selbst, frage ich: Wer bin ich dann? Ich bin immer ich selbst. Aber vielleicht kennt die Öffentlichkeit mich ja nicht richtig.«

Arethas Stern sank noch tiefer, als im November 1975 das Album You erschien. Es war ihr letztes Album mit Jerry Wexler und keiner von beiden spricht bis zum heutige Tag darüber. Es enthielt noch weniger brillante Momente als With Everything I Feel in Me. Ein Highlight bildet das von Aretha geschriebene »Mr. D. J. (5 for the D. J.)«, doch selbst dieser funkige Song liegt unter Arethas Niveau. Als Singleauskopplung erreichte er Platz 53 der Pop-Charts, während das Album nur auf Platz 83 der LP-Charts kam. Zwar enthält You Material von einigen von Arethas Lieblingssongschreibern, doch nicht einmal Van McCoy (»Walk Softly«), Ronnie Shannon (»«You Got All the Aces«) und ihre Schwester Carolyn (»As Long as You Are There«) konnten sie aus dem Tief reißen, in dem sie zu dieser Zeit steckte.

Das Coverfoto von You ist peinlich und lieblos: Es zeigt Aretha auf einer Wiese liegend, mit bauchfreiem Kleid und gigantischer Sonnenbrille.

Billboard schrieb, dass Aretha wieder zurück sei und »das macht, was sie am besten kann: laut und gleichzeitig kontrolliert zu singen. Sie zeigt auf mehreren Stücken, dass sie gut in die heutige Discowelt passt.« Diese Einschätzung ist kaum nachvollziehbar. Die Zeitschrift Interview traf den Nagel eher auf den Kopf, als sie 1986 feststellte, dass You »ein lustloses Album« sei, dass »in die Ramschkiste gehört«.

Nachdem er mit Aretha You produziert hatte, verließ Jerry Wexler Atlantic Records und wurde Vizepräsident von Warner Brothers Records. Eine erstaunliche Ära in Arethas musikalischer Laufbahn ging damit zuende. Zusammen hatten Wexler und Franklin stolze 18 Alben herausgebracht (inklusive der vier »Greatest-Hits«-Kompilationen).

1975 trat Aretha in mehreren Fernsehsendungen auf. Sie war in der TV-Übertragung der Oscar- und der Grammy-Verleihung zu sehen und als Gast eingeladen zu The Muhammad Ali Special sowie einem Special namens Bob Hope on Campus. Weitere Auftritte erfolgten in der Tonight Show und der zu später Stunde ausgestrahlten Rock’n’Roll-Reihe Midnight Special. Die Folge von Midnight Special war ein Tribut an Aretha mit Filmausschnitten und einer Live-Performance.

»In Midnight Special war sie in ihrer schlanken Phase und sah toll aus«, erinnert sich Tisha Fein, die Produzentin der TV-Show. »Es war schwer, sie zu überreden, aber nachdem sie einmal eingewilligt hatte, war sie wirklich charmant. Wir setzten mit einer Filmmontage ein und blendeten dann über zu ›Respect‹ und wunderbaren Aufnahmen von ihr mit Reverend James Cleveland in der Kirche und mit Mick Jagger im Publikum. Es war großartig. Sie fing an, Klavier zu spielen, und sagte: ›Ich war nie besonders gut am Klavier und seht her – heute Abend ist es wieder so, nicht wahr?‹ Sie sang ein paar Spirituals und erzählte von ihrer Kindheit. Ich fragte sie nach den schönsten Momenten und sie antwortete: ›Das war wohl im 20 Grand, als ich mit meinen Schwestern zusammen sang. Und als ich in der Kirche mit meinem Vater zusammenarbeitete. Und mit Ray Charles zu singen – er ist mein Held, eine Inspiration.‹ Sie trug ein wunderschönes, pinkfarbenes Kleid, als sie ins Studio kam, um die Show aufzuzeichnen. Sie war sehr schüchtern, aber auch sehr charmant.«

Aretha behielt ihren Status als Star, obwohl ihre jüngsten Platten sich nicht besonders verkauften. Sie erhielt in dieser Zeit sogar mehrere Auszeichnungen, darunter einen Ehrendoktor in Jura vom Bethune-Cookman College in Daytona Beach, Florida. Wenige Tage nach der Verleihung des Ehrendoktortitels gab sie im Westchester Premier Theater nördlich von Manhatten ein Konzert. Als sie die Bühne betrat, rief ein enthusiastischer Fan: »All right, Miss Ph. D.!« (»Alles klar, Fräulein Dr.!«).

Doch das Jahr 1975 sah eine neue R & B-Sängerin die Charts stürmen. Schon ihre Debütsingle erreichte die Top Ten und zwischen 1975 und 1979 erlangten sechs aufeinanderfolgende Alben Goldstatus und zwei Alben Platin. Ihr Stil war frech und sexy und ihr Vater war in den 1950er-Jahren ein überaus beliebter Sänger gewesen. In der Presse wurde sie als »die neue Aretha Franklin« gehandelt. Ihr Name war Natalie Cole. Sie betrat die Bühne genau zu dem Zeitpunkt als Arethas Plattenverkäufe einbrachen. Zunächst entspann sich zwischen Aretha und Natalie ein freundschaftliches Verhältnis. Aber das sollte sich 1976 mit der Verleihung der Grammys ändern. Zum ersten Mal seit acht Jahren war Aretha nicht nominiert. Natalie Cole gewann in zwei Kategorien: neben dem Grammy für den »besten neuen Künstler« wurde ihr Song »This Will Be« als »beste R & B-Performance einer weiblichen Künstlerin« ausgezeichnet. Dieser Preis wurde damit zum ersten Mal an einen Song vergeben, der nicht von Aretha gesungen wurde. Im Backstagebereich der Verleihungszeremonie kam es dann zu einem Zwischenfall, der deutlich machte, dass die Freundschaft zwischen Cole und Aretha beendet war.

»Aretha Franklin mag mich nicht«, gab Cole anschließend zu Protokoll. Ihre kurzlebige Freundschaft mit Aretha schilderte sie wie folgt: »Ich sang auf einem Bankett, dass zu Arethas Ehren im Waldorf-Astoria in New York gegeben wurde. Wir schüttelten uns da eigentlich nur die Hände und sie sagte: ›Ich höre viel über Sie und ich antwortete: ›Wirklich? Sie sind eine meiner absoluten Lieblingssängerinnen.‹ Sie schickte mir Blumen, wenn ich an verschiedenen Orten für sie die Show eröffnete. Und dann rief sie mich an, um mir frohe Weihnachten zu wünschen und mich irgendwann im kommenden Monat zum Lunch einzuladen.«

»Ich weiß nicht genau, was passiert ist, aber irgendjemand erzählte ihr wohl, dass ich damit angab, dass sie mich angerufen hatte, und dass ich behauptete, sie habe Angst vor mir und wolle mich deshalb abchecken. Danach rief ich sie an, aber sie erwiderte meine Anrufe nicht, und als Nächstes kamen die Grammys. Ich ging auf sie zu und sie ließ mich voll auflaufen. Sie hat mich wirklich verletzt. Ich sagte: ›Wieso hast du mich nie angerufen?‹ Und sie sagte: ›Wieso ich dich nicht angerufen habe? Hah!‹« Mit diesen Worten drehte sich Aretha auf dem Absatz um und lies eine am Boden zerstörte Natalie Cole zurück. »Ich hatte in dieser Nacht zwei Grammys gewonnen und war trotzdem den Tränen nahe«, erinnert sich Cole. »Ich fühlte mich so mies. Ich wünschte wirklich, dass ich nicht gewonnen hätte. Und das ist schrecklich. Niemand versucht, ihr irgendetwas wegzunehmen.«

Der Rolling Stone bauschte das Franklin-Cole-Scharmützel genüsslich auf und ließ Aretha in einem negativen Licht erscheinen. Das Magazin schrieb: »Rezensenten haben auf die Ähnlichkeiten zwischen Cole und Franklin hingewiesen … Die Vergleiche sind besonders dramatisch, weil Aretha in den Medien als alternde Queen of Soul dargestellt wird, auf dem absteigenden Ast … Aretha hat darauf nicht gerade souverän reagiert. Bei Atlantic Records, heißt es, sei sie auf Roberta Flacks Erfolg und auf die Aufmerksamkeit, die Flack von den Atlantic-Bossen zuteil wurde, eifersüchtig gewesen. Arethas Arbeitsmoral wurde nur noch durch symbolische Ehrungen wie die Grammys aufrecht erhalten. Den Grammy als »beste R & B-Sängerin« gewann sie jedes Jahr, als würde ihr die Kategorie gehören. Und dann erschien letztes Jahr plötzlich Natalie Cole auf der Bildfläche.«

Zum ersten Mal in ihrer Laufbahn sah sich Aretha einer unfreundlichen Berichterstattung ausgesetzt. Etwas musste passieren, um ihre Karriere wieder auf Kurs zu bringen. Dieses »etwas« trat in Gestalt von Curtis Mayfield auf den Plan.

Mayfield produzierte 1976 gerade die Musik für einen Film namens Sparkle. Der Film handelt von drei schwarzen Mädchen im Teenageralter, die in Harlem aufwachsen und davon träumen, ein berühmtes Gesangstrio zu werden (in lockerer Anlehnung an die Story der Supremes). Die Hauptrollen spielten einige talentierte, aber bis dahin unbekannte schwarze Schauspieler, die in den 1980er-Jahren zu Stars wurden, darunter Irene Cara, Lonette McKee und Philip Michael Thomas. Cara wurde durch den Film Fame von 1980 zum Star, McKee spielte in Filmen wie Cotton Club und ’Round Midnight mit und Thomas wurde durch die Fernsehserie Miami Vice bekannt.

Als es darum ging, das Soundtrack-Album für Sparkle aufzunehmen, beschloss Mayfield, nicht die Schauspieler singen zu lassen, sondern die acht Originalsongs des Films mit einem etablierten Star einzuspielen. Das Album Sparkle war Arethas erste Goldene Schallplatte seit drei Jahren und brachte ihr zudem drei Hitsingles ein.

Auf die Frage, wessen Idee es war, Aretha anstelle der Schauspieler singen zu lassen, antwortete Lonette McKee: »Auf jeden Fall nicht unsere. Das sollte der Durchbruch für uns alle werden. Aber wir waren alle grün hinter den Ohren und hatten keine guten Agenten. Und der Deal, den sie uns anboten, war sehr seltsam. Ich glaube, ich hätte nach einer Milliarde verkaufter Platten etwa 8 US-$ verdient. Ich wusste nicht viel, aber doch genug, um das nicht zu unterschreiben. Aber sie [Warner Brothers] unterbreiteten uns nie ein anderes Angebot. Als Nächstes gab dann Curtis Mayfield einer der führenden schwarzen Zeitschriften ein Interview, in dem er sagte, dass er nicht verstehe, wieso man die Rollen mit Unbekannten wie Irene und Lonette hatte besetzen können. Man hätte schwarze Stars wie Diana [Ross] und Aretha nehmen sollen. Er wollte keinen von uns. Er machte es uns mit Absicht schwer, bestand auf Tonlagen, die für uns alle unbequem waren. Ich glaube, seine Gemeinheit gepaart mit Warners Mangel an Vertrauen führte zu dem Soundtrack-Arrangement mit Aretha. Ich glaube aber nicht, dass sie von den Machenschaften hinter der Kulisse wusste.«

Als ihr das Sparkle-Projekt angeboten wurde, hatte Aretha gerade Lust auf etwas Neues. »Musikalisch suche ich nach fröhlicheren Sachen. Wer möchte schon traurig sein?«, sagte sie kurz bevor You erschien. Sparkle war das perfekte Album für sie. Die Arrangements standen fest und es gab keinen Druck, neues Material zu finden, da es sich um ein »Konzeptalbum« handelte.

Curtis hatte sich 1972 mit der Musik zu dem Film Superfly in der Filmbranche einen Namen gemacht. Der dem sogenannten Blaxploitation-Genre zugehörige Film handelte erwartungsgemäß von großstädtischen Drogendealern und war relativ routiniert heruntergedreht, wurde aber durch Mayfields aufregenden Soundtrack aufgewertet. Das Album erreichte Platz 1 der Charts und Goldstatus. Zudem warf es mit den Songs »Superfly« und »Freddie’s Dead« zwei Top-Ten-Singles ab.

Die acht originellen Songs, die Mayfield für Sparkle komponierte, waren gefühlvoll und gleichzeitig sehr straff produziert. Sie hörten sich völlig anders an, als alles, was zu der Zeit die Charts beherrschte. Auch für Aretha bedeuteten sie einen Aufbruch in neue Gefilde.

1976 hielt ein neuer, tanzbarer Elektrobeat Einzug in die Musikszene. Es war der Anfang der Disco-Ära und mehrere von Arethas Kollegen sprangen auf den Zug auf. »Love Hangover« von Diana Ross, »You Should Be Dancing« von den Bee Gees und »I’m Gonna Let My Heart Do the Walking« von den Supremes waren beliebte Disco-Hits und schafften es in die Pop-Charts. Doch anstatt dem Trend zu folgen, kehrte Aretha mit Sparkle auf brillante Weise zum Soul zurück.

Da der Film Sparkle in den frühen 1960ern spielt, erinnerten Mayfields Songs rhythmisch an die frühe Phase von Motown mit zusätzlichen R & B-Bläsern für den typischen Philly-Sound. Das Ganze war mit einem harten, urbanen Beat unterlegt und zielte direkt auf die R & B-Szene, zu der Aretha den Kontakt verloren hatte. »(Giving Him) Something He Can Feel« ist voller Inbrunst und Überzeugung gesungen, »Look into Your Heart« ist eine Ballade mit Streicheruntermalung und »Rock with Me« hat einen heißen Soulsound, zu dem man tanzen kann, ohne zur Disco-Formel zu greifen.

Die erste Single, die aus dem Album ausgekoppelt wurde, »(Giving Him) Something He Can Feel«, schoss sofort auf Platz 1 der R & B-Charts und erreichte Platz 28 der Pop-Charts. Auch die Stücke »Jump« und »Look into Your Heart« wurden im Laufe des Jahres zu Hits. Im Dezember 1976 brachte Atlantic das Greatest-Hits-Album Aretha Franklin: Ten Years of Gold heraus, das Arethas Hits von »I Never Loved a Man (The Way I Love You)« bis »(Giving Him) Something He Can Feel« präsentierte. Einen Monat später wurde »(Giving Him) Something He Can Feel« für einen Grammy nominiert.

Im Sommer 1976 ging das Gerücht um, dass Aretha in einem Film der Produzenten von Sparkle mitspielen und damit ihr Debüt als Schauspielerin geben würde. In einem Artikel der Zeitschrift Soul hieß es, sie würde für Warner Brothers Drehbücher lesen. Angeblich stand eine Musicalversion des Films Morning Glory (deutscher Titel: Das neue Gesicht) von 1933 mit Katherine Hepburn zur Diskussion. Aretha Franklin in Hepburns Rolle der jungen Schauspielerin Eva Lovelace? Eine interessante Idee, die aber nie umgesetzt wurde.

Nach der Zusammenarbeit mit Curtis Mayfield bei Sparkle wanderte Aretha von Plattenproduzent zu Plattenproduzent, auf der Suche nach jemandem, der ihrer Karriere auf Dauer neues Leben einhauchen konnte. Der 60er-Jahre-Stil von Sparkle war großartig, aber sie musste dringend einen passenden aktuellen Sound für sich finden.

Doch ihre nächsten drei Alben bei Atlantic ließen sie immer weiter in der Gunst der Plattenkäufer abrutschen. Jedes der Alben verkaufte sich noch schlechter als der Vorgänger und Aretha schien allmählich in Vergessenheit zu geraten.

Für ihre nächste Single »Break It to Me Gently« rekrutierte Aretha sogar ganze vier Produzenten: Marvin Hamlish und Carole Bayer Sager sowie Marty und David Paich von der Rockband Toto. Die Single schaffte es nur auf Platz 85 der Pop-Charts. Der Song kam auf das Album Sweet Passion von 1977, wobei den Rest des Albums Lamont Dozier produzierte, das Mitglied des berühmten Trios Holland /Dozier / Holland, das in den 1960ern The Supremes, Martha & The Vandellas und The Four Tops produziert und damit Motown groß gemacht hatte. Leider war das Album ein Desaster. Arethas Scat-Version von »I Got the Music in Me« ist eine ihrer schlechtesten Aufnahmen aller Zeiten. Und noch nicht einmal Marvin Hamlishs »What I Did for Love« aus dem Musical A Chorus Line war leidenschaftlich genug, um die gepflegte Langeweile des Albums zu vertreiben.

Irgendwann im Laufe des Jahres 1976 hatte Aretha sich von Ken Cunningham getrennt und war nun wieder solo. Erwartungsgemäß hat sie sich nie öffentlich zu den Gründen für die Trennung geäußert.

Während sie 1977 nach einer neuen musikalischen Richtung suchte, nahm Arethas Privatleben eine positive Wendung. Im Januar 1977 trat sie bei einer Benefizveranstaltung für unterprivilegierte Kinder aus Los Angeles und Umgebung auf. Das Event wurde von Roosevelt Grier (einem bekannten afroamerikanischen Sportler und Entertainer) organisiert. Neben Aretha trat an diesem Abend auch der Sänger Ben Vereen auf. Vereen machte Arethas Son Clarence mit einem Freund bekannt, dem Schauspieler Glynn Turman. »Meine Mutter ist ganz verrückt nach dir«, verriet Clarence Turman. »Wer ist denn deine Mutter?«, wollte Turman wissen. »Aretha Franklin«, antwortete Clarence und nahm Turman in Arethas Garderobe mit, um die beiden miteinander bekannt zu machen. Aretha und Glynn verliebten sich sofort ineinander. Aretha lud Glynn zu ihrem bevorstehenden 35. Geburtstag ein und er lud sie ein, den Schauspielunterricht, den er gab, zu besuchen. Er kam zu ihrer Party, sie ging zu seinem Unterricht und der Funke sprang über.

Turman war vier Jahre jünger als Aretha und gerade mal zwölf, als er, zusammen mit Sidney Poitier in Lorraine Hansberrys aufwühlendem Stück A Raisin in the Sun, zum ersten Mal auf der Bühne stand. Er war einer der Stars des Films Cooley High von 1975, spielte in Ingmar Bergmans Das Schlangenei von 1978 und in der TV-Miniserie Centennial (deutscher Titel: Colorado Saga). Er hatte zwei Ehen hinter sich und drei Kinder aus diesen Ehen, als er Aretha traf.

Aretha sagte damals über ihn: »Er hatte etwas sehr Sanftes, aber gleichzeitig auch sehr Starkes an sich, das mich anzog. Wir fingen eine Beziehung an und ich entdeckte an ihm eine gewisse Wärme – eine wahnsinnig beruhigende Wärme, die eine Frau bei dem richtigen Mann fühlt. Er war immer höflich zu mir, ein echter Gentleman, und intelligent, wortgewandt – alles, was ich an einem Mann mag. Ich habe ihm das nie erzählt, aber ich jubelte innerlich jedes Mal, wenn ich ihn sah, weil er so attraktiv war! Vielleicht war es seine Wassermann-Persönlichkeit, die mir so gefiel. Ich lese viel über Astrologie. Aber was mich dazu brachte, mich in Glynn Turman zu verlieben, hat bestimmt nicht viel mit dem Mond und den Sternen zu tun!«

Obwohl ihr Altersunterschied nur vier Jahre betrug, erwähnte das Magazin Ebony Aretha und Glynn 1977 in einem Artikel mit der Überschrift »Ältere Frauen / jüngere Männer: Ein neuer Trend in Liebesbeziehungen«. Aretha reagierte unwirsch: »Was heißt hier ›ältere Frau‹? Ich möchte, dass alle wissen, dass ich eine junge Frau mit jungen Ideen bin. Nichts, aber auch gar nichts ist ›älter‹ an Aretha!«

Turman hielt Ende 1977 um ihre Hand an und Aretha sagte ja. Die Hochzeit fand am 11. April 1978 in Detroit in der Kirche ihres Vaters statt. Arethas Brautkleid aus eierschalenfarbener Seide mit einer zwei Meter langen Schleppe war mit Nerz besetzt, mit Spitzenapplikationen verziert und mit 17 500 Saatperlen bestickt. Es gab jeweils ein Dutzend Brautjungfern und männliche Trauzeugen. Die Four Tops sangen Stevie Wonders »Isn’t She Lovely«, als Aretha zum Traualtar schritt. Die Trauungszeremonie wurde natürlich von Reverend C. L. Franklin vorgenommen. Arethas vier Söhne und Glynns drei Kinder waren ebenfalls anwesend. Arethas Schwester Carolyn und ihre Cousine Brenda sangen jeweils ein Solo. Die Hochzeitstorte war ein vierstöckiges Kunstwerk.

Der Schauspieler Lou Gossett, ein guter Freund von Glynn Turman, sagte damals: »Glynn und Aretha sind zwei Hälften eines Kreises. Sie hat Mut und Herz, er ist diszipliniert und künstlerisch. Sie sind auch sehr enge Freunde und das ist die Basis für eine lang währende Beziehung.« Natürlich gab es auch Differenzen. Turman rauchte nicht, während Aretha zwei Packungen Kools pro Tag paffte. Er war Vegetarier, während sie in einem Interview mit der Illustrierten People zu Protokoll gab: »Am liebsten esse ich Fleisch!« Doch die Romantik in ihrem Leben tat Aretha gut. Ihre Familie bestand nun insgesamt aus sieben Kindern: ihren vier Söhnen Clarence, Edward, Teddy und Kecalf und seinen Kindern Stephanie, Darryl und Russell – zusammen waren sie eine Art schwarze Brady-Familie des Showgeschäfts.

Aretha wehrte sich gegen böse Zungen, die unkten, die Ehe würde vielleicht nicht lange halten. »Es fällt mir schwer zu glauben, dass einige Leute alle möglichen Probleme vorhersehen, obwohl sie mich und Glynn gar nicht wirklich kennen. Glynn ist mein Mann und wir sind nicht nur schrecklich verliebt, sondern auch sehr, sehr gute Freunde. Wir lieben und mögen einander und das Mögen ist dabei auch sehr wichtig. Es wird keine ›Familienprobleme‹ geben, weil meine Familie und seine Familie zu unserer Familie geworden sind – eine große, glückliche, liebevolle Familie. Das sollten endlich alle kapieren.«

Aretha und Turman waren von Anfang an in gemeinsame Projekte involviert. 1977 hatten sie in einem französischen TV-Special den Song »You Can’t Take That Away From Me« als Duett gesungen und die Balkonszene aus Cyrano de Bergerac aufgeführt. Turman ermutigte Aretha, in einem Film über das Leben von Bessie Smith ihr Debüt als Schauspielern zu geben. Das Projekt wurde jedoch nie realisiert.

Arethas Bruder und Manager Cecil sagte damals: »Sie ist so glücklich wie noch nie. Sie singt nicht mehr den Blues.« Leider wirkte sich dieses Glück nicht positiv auf ihre Plattenproduktionen aus. Theoretisch schien es eine gute Idee, für das nächste Album wieder mit dem Produzenten Curtis Mayfield zusammenzuarbeiten. Die daraus resultiertende LP Almighty Fire war jedoch eine weitere Enttäuschung. Zwar enthielt sie Anklänge an einige Songs aus Sparkle, doch dieses Album hatte weder die Brillanz noch das Feuer des Filmsoundtracks.

Auf dem Titelsong »Almighty Fire (Woman of the Future)« kreischt Aretha auf mehreren Tracks irgendeinen Blödsinn über das Jahr 2001 ins Mikrofon. Insgesamt singt sie auf dem Album meist sehr schrill und der Sound klingt dumpf und überproduziert. Zudem ist das Material völlig uninteressant. Der einzige Song, der auch nur ansatzweise echte Emotionen transportiert, ist »I’m Your Speed«, den Aretha mit Glynn zusammen schrieb – offensichtlich handelt es sich um eine gegenseitige Liebeserklärung. In dem Song sind nur Aretha – auf mehreren Spuren – und ein Klavier zu hören. Doch leider gibt es weder Hooks noch einen Refrain, sodass die Komposition richtungslos wirkt, genau wie das gesamte Album.

Almighty Fire landete auf Platz 63 der Album-Charts und lieferte keine Hitsingles. Aus unerfindlichen Gründen wurde es trotzdem in der Kategorie »Beste R & B-Performance einer weiblichen Künstlerin« für einen Grammy nominiert. Doch den Preis sahnte Donna Summers sexy Discohymne »Last Dance« ab.

Mitte der 70er-Jahre erreichte Arethas Vorliebe für exzentrische Mode einen neuen Höhepunkt. Eine Zeit lang bevorzugte sie Silberlamé, um den exaltierten Metallic-Look von Patti LaBelles Gruppe LaBelle zu kopieren. Dem folgten schulterfreie, hautenge Tops, die ihr offensichtlich niemand ausredete. Zu dieser Zeit waren gerade die Grabschätze des Tutenchamun in den großen amerikanischen Museen zu sehen und Aretha wurde von dem grassierenden Ägyptenfieber befallen. In einem TV-Special sah sie aus, als wolle sie auf einer altägyptischen Barke den Nil hinabrudern.

»Ich erinnere mich, dass sie wie Kleopatra in einer Sänfte auf die Bühne getragen wurde«, erzählt Greg Porto, der mehrere ihrer Plattencover in der Zeit bei Atlantic entwarf. »Sie stand in einem grellbunten Outfit da und sang ›You Light Up My Life‹ … Beim letzten Ton hob sie die Arme über den Kopf, wobei sich an der Robe befestigte Flügel aus Goldlamé öffneten. Sie wollte wie Nofretete aussehen, aber es wirkte einfach nur albern und geschmacklos.«

Bei einem berühmten Fernsehauftritt in der Sendung Midnight Special zeigte Aretha in einem bauch- und schulterfreien Top und durchsichtigen Netzstrumpfhosen viel zu viel nackte Haut. Offensichtlich wurde sie in dieser Zeit von ihrer Entourage weder modisch noch musikalisch besonders gut beraten.

Jahre später gab Aretha unumwunden zu: »Ein paar der Bühnenoutfits, die ich entwarf, waren echte Katastrophen. Oh wow, waren die übel!« An eine Kreation erinnert sie sich noch besonders gut. Sie hatte sich in einen Samtstoff verliebt und mehrere Meter davon gekauft. Lachend berichtet sie: »Als aus dem Stoff ein Kleid genäht worden war, stellte ich fest, dass er sich wohl besser auf einem Sofa machen würde.«

Im Juni 1978 trat Aretha in der Carnegie Hall in New York vor einem mit Prominenten gespickten Publikum auf. Dionne Warwick, Patti LaBelle, Stephanie Mills und Andrew Young (UNO-Botschafter der USA) besuchten Aretha Backstage. Es bestand also immer noch Interesse an ihr als Sängerin. Umso frustrierender waren für ihre Fans die in dieser Zeit entstandenen Alben, die in so hohem Maße unter ihren Möglichkeiten lagen.

Arethas letztes Album in den 1970er-Jahren war gleichzeitig ihr letztes Originalalbum bei Atlantic Records. Im Jahr 1979 war Disco angesagt. Chers Discohit »Take Me Home« verkaufte sich eine Millionen Mal, Donna Summer und Barbra Streisand nahmen gemeinsam das ultimative Disco-Duett »No More Tears (Enough is Enough)« auf und Rod Stewart krächzte den Discoklassiker »Do Ya Think I’m Sexy«. Es schien nur folgerichtig, dass nun auch die Queen of Soul sich der neuen Tanzeuphorie zuwenden und eine Discoplatte aufnehmen würde. Als sie mit dem Produzenten Van McCoy, der den Tanzkracher »The Hustle« geschrieben hatte, ins Studio ging, erwarteten alle ein Tanzalbum.

Doch das Album La Diva wurde eine herbe Enttäuschung; eine Mischung aus zweitklassigen Songs und Balladen, die sich qualvoll in die Länge zogen. Der einzige Song, der überhaupt etwas nach Disco klang, war »Only Star« – ein peinliches bilinguales Debakel in Englisch und Spanisch. Der Rolling Stone schrieb in einer Rezension über das Album, dass »Aretha Franklin von einer unserer stärksten R & B-Sängerinnen zu einer Interpretin von überarrangiertem Klangbrei degeneriert ist«. Das Coverfoto zeigt Aretha lasziv auf einem roten Sofa drapiert, in Cowboystiefeln und einem unvorteilhaften, tief ausgeschnittenen Lederkleid.

Kurz und gut, das Album war ein kompletter Reinfall und zurecht das Album mit der niedrigsten Chartplatzierung aller Original-LPs ihrer gesamten Karriere nach ihrer Zeit bei Columbia. Es enthielt keine Singles und gilt weithin als ihr schlechtestes Album bei Atlantic – trauriger Abschluss einer geschäftlichen Zusammenarbeit, die Aretha ihren größten kommerziellen Erfolg beschert hatte. La Diva repräsentierte Arethas absoluten Karrieretiefpunkt. Mit der Songzeile »I’m a disco queen« läutete die Queen of Soul das Ende ihrer Regentschaft ein.

Doch nicht genug, dass die Dekade für Aretha in einem künstlerischen Tief endete. Es spielte sich auch in ihrem Privatleben eine Tragödie ab. Im Juni 1979 brachen Einbrecher in das Haus ihres Vaters in Detroit ein. Reverend Franklin wurde von zwei Kugeln getroffen und fiel in ein Koma, aus dem er nie mehr erwachen sollte. Fünf Jahre später starb er an den Folgen. Aretha flog nun mindestens zwei Mal im Monat nach Detroit, um nach ihrem Vater zu sehen. Ihr Bruder Cecil sagte damals: »Es war ein sehr aufwühlendes, tragisches Jahr für sie. Sie gab mehrere Konzerte ausschließlich, um seine Krankenhausrechnungen zu bezahlen, und verbrachte viel Zeit an seinem Krankenbett.«

Im Sommer 1979 trat Aretha im Greek Theater in Los Angeles auf. Ein Rezensent des Soul-Magazin bemerkte, dass Aretha während des ganzen Konzerts irgendwie »abwesend« zu sein schien. Für die Zugabe kam Aretha auf die Bühne und sagte: »Für alle, die das interessiert: Meinem Vater geht es heute viel besser.« Als sie weitersprechen wollte, wurde ihre Stimme von Tränen erstickt. Sie gewann jedoch die Fassung wieder und stimmte George Bensons Hit »The Greatest Love of All« an, eine Hymne für alle, die schwere Zeiten überstanden haben.

Die 1970er-Jahre waren ein Jahrzehnt der Gegensätze für Aretha. Mit Alben wie Amazing Grace, Aretha Live at Fillmore West und Young, Gifted and Black feierte sie einige ihrer größten Erfolge. Doch die letzten drei Atlantic-Alben stellten einen kreativen Tiefpunkt dar und die Schussverletzung ihres Vaters warf einen Schatten auf ihr Leben. Obwohl sie glücklich mit Glynn Turman verheiratet war, belastete sie der Gesundheitszustand ihres Vaters schwer. Wie so viele Male zuvor suchte Aretha Trost in der Musik. Es konnte nur aufwärts gehen.
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1980 endete Arethas Vertrag mit Atlantic Records. Wie schon vor 14 Jahren stand sie nun wieder vor der Aufgabe, ein neues Label zu finden – eines, das sie rückhaltlos unterstützen und ihre Karriere neu beleben würde. In den letzten Jahren hatte sie sich von Atlantic vernachlässigt gefühlt.

»Ich hatte einige tolle Jahre dort und bin ihnen sehr dankbar für die Startrampe, die sie mir nach fünf Jahren bei Columbia boten«, sagte sie damals. »Manchmal bleibt man aber ein bisschen zu lange in derselben Situation und vor allem zum Ende hin gab es Dinge, die besser hätten laufen können. So um 1975 bemerkte ich, dass ihre allgemeine Einstellung sich geändert hatte. Wir produzierten keine Hits mehr. Das lag meiner Meinung nach hauptsächlich an zu wenig PR. Keine Radiospielzeit. Es ist egal, wie gut dein Produkt ist, wenn keiner es hört. Wie können die Leute es kaufen, wenn sie es nicht hören?«

1967 war Aretha erstaunt gewesen, wie viel Aufmerksamkeit ihr von Jerry Wexler, Tom Dowd, Arif Mardin und Ahmet Ertegün entgegengebracht wurde. »Die saßen nicht nur in einem großen Büro, machten den Papierkram und zählten Geld. Sie befassten sich wirklich mit den Projekten, was ziemlich ungewöhnlich war. Besonders in den 60er-Jahren kam es praktisch nie vor, dass ein Plattenboss mit hochgekrempelten Ärmeln im Studio saß und unmittelbar an der Produktion beteiligt war.« Aretha sehnte sich wieder nach so einer vertrauten, familiären Arbeitsatmosphäre.

Da ihre letzten drei Alben beim Publikum durchgefallen waren, brauchte sie nun ernsthaft Hilfe dabei, ihrer Karriere wieder auf die Beine zu helfen. Ihre neuen Retter wurden Clive Davis und seine kleine, aber erfolgreiche Plattenfirma Arista Records. Arista wurde 1974 ins Leben gerufen, als Davis ein kleines Label namens Bell Records aufgekauft hatte. Von Bell erbte er u. a. zwei unbekannte Singer / Songwriter, auf die das Label eine Option hatte. Davis verzichtete auf sämtliche Optionen außer denen auf diese beiden Songschreiber, die bis dato jeweils gerade ein Album veröffentlicht hatten.

Davis hatte sich in der Branche einen Namen gemacht, weil er bei Columbia Stars wie Janis Joplin und Sly & The Family Stone entdeckt, unter Vertrag genommen und gefördert hatte. Nun wollte er beweisen, dass er noch immer ein goldenes Händchen besaß. Er änderte den Namen der Firma von Bell zu Arista und machte daraus ein erfolgreiches Plattenlabel – nicht zuletzt auch dank der oben erwähnten unbekannten Songwriter, die zu Stars wurden. Ihre Namen: Barry Manilow und Melissa Manchester.

In den 1970er-Jahren hatte Arista mit einer bunten Mischung an Künstlern, darunter Patti Smith, Ray Parker Jr., Alan Parsons, Air Supply, Phyllis Hyman und Angela Bofill, einen Hit nach dem anderen. Clive Davis wollte neue Talente aufbauen, war aber auch maßgeblich daran beteiligt, die Karrieren mehrere Gesangsstars der 60er und 70er wie Melanie, Martha Reeves und Eddie Kendricks wiederzubeleben. Perfekt gelang ihm dies bei Dionne Warwick, Aretha Franklin und Carly Simon.

Dionne Warwick war von 1963 bis 1972 eine der kommerziell erfolgreichsten Stars der Musikbranche. Burt Bacharach schrieb und produzierte ihre Songs. Als Warwick und Bacharach getrennte Wege gingen, stürzte sie in ein sechs Jahre währendes Karrieretief. Wie Aretha verbrachte auch Warwick einen Großteil der 70er-Jahre damit, einen neuen Produzenten nach dem anderen auszuprobieren, auf der Suche nach der verlorenen Magie.

1979 nahm Arista Records Warwick unter Vertrag. Ihr von Barry Manilow produziertes Debütalbum bei Arista, Dionne, wurde zum meistverkauften Album ihrer gesamten Karriere und das erste, das Platinstatus erreichte. Sie bekam dafür zwei Grammys und hatte mit dem Millionenseller »I’ll Never Love This Way Again« sowie dem Song »Déjà Vu« zwei Singlehits. Clive Davis hatte Warwicks Karriere zu neuem Leben erweckt, indem er sie mit dem richtigen Produzenten zusammenbrachte – Barry Manilow, der sich damals auf dem Gipfel seines Ruhms befand.

Als Arethas Vertrag mit Atlantic auslief, war Davis von dem Wunsch beseelt, für Aretha dasselbe wie für Dionne zu erreichen: Sie erfolgreicher zu machen als jemals zuvor. Auch Aretha war an einer Zusammenarbeit mit Arista interessiert. »Ich las die Branchenpublikation«, erklärte sie 1980, »um herauszufinden, wo sie [Arista] in den Charts standen, wie sie ihre Produkte bewarben und wie sie ihre Firma führten. Was ich sah, gefiel mir.«

Clive Davis erinnert sich noch gut an die Verhandlungen mit Aretha Anfang 1980: »Ihr New Yorker Anwalt rief mich an, um abzuchecken, ob wir interessiert seien. Und ich war interessiert! Wir besprachen die geschäftlichen Bedingungen. Als die geklärt waren, beschlossen Aretha und ich, uns persönlich zu treffen. Ich besuchte sie in Los Angeles und wurde von ihr zum Essen eingeladen.«

»Sie war aufgrund dessen, was sie im Laufe der Jahre über mich gehört hatte, daran interessiert, zu Arista zu kommen. Ich war gut befreundet mit einigen Leuten, die sie gut kennt – Stevie Wonder und viele andere – und ich bin mir sicher, dass sie wahrgenommen hatte, was mit Dionne passiert war. Sie war voll im Bilde, sie liest die Fachpresse sehr gründlich.«

»Sie war ausgesprochen freundlich«, erzählt Davis von seinem ersten Zusammentreffen mit Aretha. »Sie kannte meinen Hintergrund und wusste, was ich bei Arista machte. Sie freute sich sehr auf die Zusammenarbeit und wir vereinbarten, dass wir als Partner, als Team arbeiten würden. Das hatte sie seit der Zeit mit Jerry Wexler vermisst. Im Grunde war Jerry der Einzige, mit dem sie jemals wirklich partnerschaftlich zusammengearbeitet hatte.«

Damals galt Aretha in der Branche als ein phänomenales Talent, das seine Stimme für unpassendes Material vergeudete. Im Hinblick auf die Songauswahl sagt Davis: »Das ist wie beim Baseball. Der Fänger kann großartig sein, aber ohne den Werfer (die Songs) steht er nur blöd rum und wartet. Es gibt viele Künstler, die noch genauso gut singen wie eh und je. Aber ohne das richtige Material können sie es nicht schaffen.«

Bei einem Konzert, das Aretha am 25. April 1980 in der Avery Fisher Hall in New Yorks Lincoln Center gab, stellte sie dem Publikum Davis als »den eloquenten Präsidenten meiner neuen Plattenfirma« vor. Sie stand damals an einem Wendepunkt in ihrer Karriere, kurz davor, in eine neue Phase einzutreten.

Noch befand sie sich aber auf dem absoluten Tiefpunkt. Der Rolling Stone schrieb über das Konzert: »Franklin sehnt sich offensichtlich nach einem Comeback wie Dionne Warwick es im letzten Jahr erlebte. Doch nach ihrem lustlosen und unkonzentrierten Auftritt im Lincoln Center zu urteilen, hat sie noch einen weiten Weg vor sich.« Der Rezensent empfand die Show als »besonders qualvolle, masochistische Prozedur, bei der Franklin und die Band einander in einem zähen Soundbrei verloren«. Für Michael Jacksons »Don’t Stop ›Til You Get Enough« trat sie mit zwei männlichen Tänzern auf und bei Peter Allens »I Go to Rio« wirbelte sie mit einem Strandschirm herum, was den Rezensenten an eine »kitschige Revueshow« erinnerte.

Es konnte also nur noch bergauf gehen. Und tatsächlich: Nach ihrem Filmdebüt und einem sorgfältig geplanten neuen Album sollte zum Jahresende die offizielle Wiederauferstehung der Aretha Franklin bereits in vollem Gange sein.

Im Juni 1980 lief die aberwitzige Filmkomödie Blues Brothers in den Kinos an und wurde ein Kassenerfolg. Aretha war einer von mehreren R & B-Stars, die in dem Film mitwirkten. Jeder von ihnen bekam seine eigene Showeinlage, Aretha sang als Kellnerin in einem schmierigen Café ihren Hitsong »Think«. Ebenfalls dabei waren Ray Charles als der Besitzer von Ray’s Music Exchange, James Brown als Baptistenprediger und Cab Calloway als Hausmeister des Waisenhauses, in dem die Blues Brothers aufwuchsen.

In den Hauptrollen waren John Belushi und Dan Aykroyd als Jake und Elwood Blues zu sehen. Das Ganze hatte als Sketch in der TV-Comedyshow Saturday Night Live begonnen. Darauf folgten erfolgreiche Platten der Blues Brothers bei Atlantic Records und schließlich der Kinofilm, bei dem John Landis Regie führte.

Der Film erzählt die Geschichte von Jake und Elwood, die versuchen, 5000 US-$ aufzutreiben, um die Steuerschulden des Waisenhauses, in dem sie aufwuchsen, zu begleichen. Sie beschließen, ihre ehemals erfolgreiche Bluesband wieder zusammenzubringen. Der Kern der Band tritt inzwischen als Combo in einer Hotellobby auf, ein ehemaliges Bandmitglied – Alan Rubin – arbeitet als Küchenchef in einem Edelrestaurant und ein anderes – Matt »Guitar« Murphy – in dem Soulfood-Restaurant seiner Frau. Arethas Auftritt als Chefin des Diners Maxwell Street Soul Kitchen wurde zu einem der Highlights des Films.

Jake und Elwood tauchen in Arethas Etablissement auf, um ihren Mann Murphy dazu zu überreden, wieder in die Band einzutreten. In ihrem schmuddeligen, pinkfarbenen Kellnerinnenoutfit und den ausgetretenen Pantoffeln stiehlt Aretha allen die Show. Als Murphy ihr mitteilt, dass er sie verlässt, um mit den Blues Brothers zu spielen, warnt sie ihn, dass er sich das gut überlegen solle, und stimmt eine anklagende Version ihres Hits »Think« an. Den Backgroundgesang liefert das Trio aus Carolyn Franklin, Brenda Corbett und Margaret Branch, die als Gäste am Tresen des Diners hocken.

Für den Film nahm Aretha eine neue, längere und etwas schnellere Version von »Think« auf, bei der die Bläser viel dominanter waren als im Original von 1968. Alle Songs auf dem Soundtrack-Album The Blues Brothers wurden von Bob Tischler produziert. Arethas Neufassung von »Think« war der allerletzte Song, den sie für Atlantic aufnahm.

Als ihr Mann sich für die Band entscheidet, schlurft Aretha im Film in die Küche, sieht in Richtung Kamera, rollt die Augen und gibt ein unbewegtes »Shit!« zum besten. Ihre Szene und ihre schauspielerische Leistung gehören zu den besten Momenten des Films und wurden von Rezensenten entsprechend gewürdigt. Es wurde sogar darüber diskutiert, ob sie als beste Nebendarstellerin für einen Oscar nominiert werden sollte.

Die Filmkritikerin Pauline Keale verriss zwar den Film insgesamt, schrieb aber: »Der Film bringt jedoch Aretha Franklin auf die Leinwand und sie ist so präsent und so komisch, wenn sie ›Think‹ singt, dass sie die Lächerlichkeit des Films transzendiert.«

»Ich hatte sehr viel Spaß beim Drehen von The Blues Brothers«, betonte Aretha. »Es war mein Filmdebüt. Das Einzige, was mir nicht gefiel, waren die Arbeitszeiten. Ich musste um sieben Uhr morgens aufstehen, um pünktlich am Set zu erscheinen. Aber sobald man da war, sobald es losging, passte alles zusammen. Ich verstand mich blendend mit Belushi und Dan Akyroyd – das waren tolle Kerle mit sehr viel Sinn für Humor, aber auch sehr professionell und klug. Es ist immer leichter, wenn man Spaß hat und das, was man tut, genießt.«

Laut Aretha kam das Filmangebot »zu einer Zeit, als mein Vertrag mit Atlantic Records auslief und ich mich entscheiden musste, bei welchem Plattenlabel ich unterkommen wollte. Einer Zeit, in der ich keinen Hit hatte. Und es war mal was anderes. Ich war natürlich begeistert, dass aus meinem allerersten Film ein Riesenerfolg wurde!«

»Ich gebe zu, dass ich gerne noch einen Film drehen würde«, sagte sie damals. »Vielleicht so was wie die Bessie-Smith-Story. Ich kann mich sehr gut mit Bessie Smith identifizieren und würde gern ihre Lebensgeschichte spielen. Sie war eine Sängerin, eine große Sängerin. Ich bin eine Sängerin. Manche Leute behaupten, eine große. Und ich kann auch bestens Bessies Körpergröße darstellen!«

Das Soundtrack-Album von Blues Brothers erreichte Goldstatus und Platz 13 der LP-Charts. Es hatte Aretha mit einem ihrer alten Songs wieder Auftrieb gegeben. Nun war es an der Zeit, auch die aktuelle Musikszene erobern.

Im Oktober 1980 erschien Arethas erstes Album bei Arista: Aretha. Im Unterschied zu dem, was ihnen mit Dionne Warwicks Album Dionne 1979 gelungen war, schaffte es Artista damit nicht, Arethas Karriere schlagartig wiederzubeleben. Es sollte fünf Jahre und vier Alben dauern, bis sie wieder Platin bekam. Ein langsamer Aufbauprozess setzte ein, der vom schrecklichen Album La Diva von 1979 zum triumphalen Who’s Zoomin’ Who? von 1985 führte.

Jedes ihrer nächsten drei Alben bei Arista verkaufte sich besser als der Vorgänger und machte verlorenen Boden gut. Trotz seines mäßigen Erfolgs war das 1980 erschienene Aretha (nicht zu verwechseln mit dem Album desselben Namens von 1986) also ein wichtiger Schritt in die richtige Richtung. Es bedeutete zwar nicht den Durchbruch, präsentierte sie aber wieder mit besserem Material. Aretha sang darauf einige Songs aus der Zeit der goldenen 60er-Jahre wie Otis Reddings »Can’t Turn You Loose« sowie endlich auch wieder die Coverversion eines aktuellen Popsongs: »What a Fool Believes« von den Doobie Brothers.

Clive Davis berichtet, dass Aretha die Weichen für die Zusammenarbeit an allen weiteren gemeinsamen Alben stellte. »Wir hatten vereinbart, dass ich Songs aussuche und ihr schicke. Wenn ihr etwas nicht gefiel und ich nicht restlos davon begeistert war, bestand ich nicht darauf. Wenn ihr etwas gefiel, war alles klar. Wenn sie es nicht mochte, insistierte ich nur, wenn ich wirklich daran hing, aber soweit kam es selten. Ein oder zwei Mal war sie etwas zögerlich und ich bat sie, sich das Material noch mal anzuhören. Dann rief sie mich zurück und sagte: ›Weißt du, ich habe es mir noch ein paar Mal angehört und jetzt gefällt es mir richtig gut.‹ Gelegentlich mochte sie einige der Songs wirklich nicht und ab und zu schlug sie auch selber Sachen vor.«

Vier der Songs auf Aretha wurden von Arethas altem Weggefährten Arif Mardin produziert und vier von Chuck Jackson. »School Days«, den letzten Song auf dem Album, produzierten Aretha und Jackson gemeinsam.

Die Wahl der Produzenten gehörte zu den wichtigsten Entscheidungen, die Aretha und Clive Davis gemeinsam trafen. »Chuck Jackson schickte mir zwei Songs, darunter ›United Together‹«, erzählt Davis. »Beide gefielen mir so gut, dass ich Aretha vorschlug, sie solle sich mit ihm treffen. Ich wollte, dass er zumindest diese zwei Songs produziert. Die Zusammenarbeit funktionierte so gut, dass daraus vier Songs wurden. Arif produzierte die anderen Songs, weil wir wussten, dass er die nötige Erfahrung und das richtige Gespür dafür hatte.«

Aretha genoss die Zusammenarbeit mit Chuck Jackson. »Am ersten Tag hörte er nur zu und danach stieg er voll ein«, erzählt sie. »Bei seinen eigenen Songs hatte er natürlich genauere Vorstellungen. Da ich selber komponiere, respektiere ich Songwriter und ihre Vorstellung davon, wie der Song klingen soll. Das habe ich immer im Hinterkopf, wenn ich mit einem Produzent arbeite, der auch selber Songs schreibt.«

Jackson ist vor allem dafür bekannt, dass er in den 1970er-Jahren zusammen mit seinem Partner Marvin Yancy Natalie Coles größte Hits produzierte. »Ich kenne Chuck schon seit Jahren«, sagte Aretha 1980. »Er brachte mir vor ewigen Zeiten, vor etwa zwölf Jahren, einen ganzen Stapel Songs vorbei, die er mit Marvin Yancy geschrieben hatte. Chucks Bruder ist Reverend Jesse Jackson, ein Freund der Familie. Damals wählte ich keinen der Songs aus. Vor zwei Jahren machten wir aber doch eines seiner Stücke, nämlich ›You‹. Als der Vorschlag kam, dass doch Chuck einen Teil des Albums produzieren könne, unterhielt ich mich mit ihm und hatte das Gefühl, dass etwas Magisches entstehen könne. Ich mochte einige der Sachen, die er zusammen mit Marvin für Natalie Cole gemacht hatte. Und als wir dann tatsächlich zusammenkamen, passte es wie die Faust aufs Auge!«

Bei den Aufnahmesessions zu Aretha arbeitete Aretha wieder mit einigen Musikern und Sängern zusammen, die sie schon aus ihrer produktivsten Phase bei Atlantic kannte. Cissy Houston und die Sweet Inspirations fanden sich sogar extra für dieses Album wieder zusammen. »Wir haben die alte Gang wieder zusammengetrommelt«, sagte Aretha enthusiastisch. »Cornell Dupree, Richard Tee, The Sweet Inspirations und so weiter. Und wir hatten einen Riesenspaß! Wir waren sehr zufrieden mit dem Ergebnis.«

Zu dem Grund, warum eine Hälfte des Albums von Chuck Jackson und die andere von Arif Mardin produziert worden war, erklärte sie: »Wir wollten einfach einen Kontrast. Also sprach Clive Arif an. Das heißt, er sprach ihn schon an, bevor wir Chuck mit ins Boot holten, aber seine anderweitigen Verpflichtungen verhinderten, dass er das ganze Album produzierte. Arif ist natürlich ein guter Freund. Als wir früher zusammenarbeiteten, war er meistens der Arrangeur – er schrieb unglaublich tolle Arrangements für Bläser und Streicher – aber dieses Mal saß er im Produzentenstuhl und es war toll. Wir arbeiteten sehr gut zusammen. Ich hatte die Songs schon mit Clive ausgewählt, also ging es nur darum, die Tracks aufzunehmen und von dort weiterzumachen.«

Ursprünglich sollte der autobiografische Song »School Days« das Kernstück des Albums bilden und Aretha schlug vor, dass sie auf dem Cover von Kindern umringt in einem Klassenzimmer sitzt und ein Eis isst. Arista redete ihr das mit dem Argument aus, dass ein solches Foto zu »unruhig« wäre, um effektiv zu sein. Letztendlich war auf dem Cover eine schöne Nahaufnahme von Aretha in weißem Blazer und dunkelblauer Seidenbluse zu sehen. Die Idee mit dem Eis wurde in den Innenteil verbannt: Dort trägt Aretha auf einem Foto einen Strohhut und verdrückt ein riesiges Eis.

Der heißestes Song des Albums ist ihre Version von Otis Reddings »Can’t Turn You Loose«. Mit diesem Song aus den 60er-Jahren ließ sich das Feeling der alten Aretha heraufbeschwören. »Was den Song von Otis angeht«, erklärte sie, »so haben wir schon damals bei Atlantic viel darüber geredet, ihn aber letztlich nie aufgenommen. Ich glaube, unser Timing ist gut, weil 60er-Jahre-Songs gerade ein Revival erleben – ›Midnight House‹, ›Soul Man‹ und so weiter. Der Film [Blues Brothers] ist ein weiterer Beweis dafür.«

»Ich habe das Gefühl, dass wir zu guter Musik zurückkehren – zu Musik, die einen bewegt«, sagte Aretha 1980. Fans und Presse gaben ihr Recht. »Ein umwerfendes Album«, schrieb Stereo Review, »eine potente, peppige und phänomenale Sammlung großartiger Aufnahmen … ein Album, das man sich merken muss«, schwärmte die Chicago Sun-Times. Und die Zeitschrift Blues and Soul stellte fest, dass »nach einer längeren Durststrecke Queen Aretha bei Arista ein spektakuläres Debüt hinlegt«.

Aretha wurde ihr erfolgreichstes Album seit dem 1976 erschienenen Sparkle. Es erreichte Platz 47 der LP-Charts und enthielt die beiden Hitsingles »United Together« und »Come to Me«.

Am 17. November 1980 trat die Queen of Soul im Rahmen einer Varietévorstellung für die Royal Family vor der Queen of England auf. »Sammy Davis war der Moderator«, erinnert sich Aretha, »Sheena Easton war da und Cleo Laine und James Cagney und J. R. Ewing [Schauspieler Larry Hagman]. Es war wunderbar. Nach dem Auftritt kam die königliche Family zu uns runter. Lady Di war damals noch nicht mit Prinz Charles verheiratet, aber sie war da, und die Queen Mum auch. Ich fand, dass sie sehr warmherzig und authentisch waren. Das war auf jeden Fall ein großer Moment für mich. Und direkt danach trat ich sechs Nächte hintereinander im Royal Victoria auf, mit jeweils zwei Shows pro Nacht.« Die zwei Songs, die Aretha für das britische Königshaus sang, waren »Amazing Grace« und »The Shining Hour«.

Nach Erscheinen ihres Debütalbums bei Arista im Herbst 1980 war Aretha sehr zufrieden mit ihrem neuen Label. Ihr gefiel die persönliche Betreuung durch Clive Davis, die der ähnelte, die Jerry Wexler ihr in ihrer Hochphase bei Atlantic hatte angedeihen lassen.

»Mir gefiel, wie die Plattenfirma ihr Ding durchzog«, sagte sie damals. »Sie waren immer schon kreativ und progressiv und sie machen Riesenschritte vorwärts. Und Clive hat viel Erfahrung. Wir begegneten uns flüchtig, als ich bei CBS war, und dann noch mal um 1973 herum, als ich mit Atlantic verhandelte und auch andere Optionen in Betracht zog. Ich bin sehr froh, mit ihm zusammenzuarbeiten, und ich bin begeistert, wie enthusiastisch das Label hinsichtlich des Albums ist. Das ist genau das, wonach ich gesucht habe – die Unterstützung, die man braucht, wenn man seine ganze Energie und Kreativität in ein Projekt gesteckt hat.«

Als Aretha bei Arista unterschrieb, herrschte dort allgemeine Begeisterung darüber, dass man diesen talentierten Superstar an Land gezogen hatte. Gleichzeitig befürchtete man jedoch, dass Aretha eine Primadonna wäre, die im Hinblick auf Pressearbeit und Interviews nicht mit der Geschäftsführung kooperieren würde.

Damals war Dennis Fine der Chef der PR-Abteilung bei Arista. Alle in der Branche wussten, dass Aretha nicht gerade als besonders pressefreundlich galt. Ihre Abneigung gegen Interviews rührte noch von der unglückseligen Time-Titelstory aus dem Jahr 1968 her. Fine machte sich Sorgen, dass Aretha nicht mitspielen würde. »Alle befürchteten, dass sie sehr schwierig wäre«, erinnert er sich, »dass sie sich wie eine Diva aufführen würde. Ich hörte ständig Geschichten darüber, wie schwierig sie sei – dass man unmöglich mit ihr arbeiten könne, dass sie dieses und jenes nicht täte.«

Fine war jedoch angenehm überrascht davon, wie umgänglich Aretha war. »Sie war einfach toll!«, berichtet er. »Sie gab Interviews, wenn sie darum gebeten wurde. Sie wollte nur nicht zu viele geben, weil sie nicht überpräsent sein wollte. Mit der ersten Platte, einer Ballade, hatten wir einen Hit. Sie gab Interviews und war immer bereit, zu kooperieren. Sie trat auch im Fernsehen auf, wenn man sie ernsthaft darum bat. Es kam immer auf die jeweiligen Bedingungen an.«

Eine von Fines Mitarbeiterinnen damals war eine dynamische PR-Frau namens Barbara Shelley. Fine arbeitete eine PR-Strategie für Aretha aus und Shelley sah zu, dass sie professionell umgesetzt wurde. »Aretha hatte da diesen Typ, der angeblich ihr Presseagent war«, erzählt Fine. »Sie bezahlte ihn nie – er war wirklich ein Unikum – na ja, vielleicht hat sie ihn doch bezahlt, aber bestimmt wusch da eine Hand die andere. Auf jeden Fall war dieser Kerl immer in ihrer Nähe. Ich wies Barbara an: ›Überroll den Kerl einfach. Schaff ihn aus dem Weg und tu, was du tun musst.‹ Barbara hängte sich voll rein und schaffte es so, eine gute Arbeitsbeziehung zu Aretha aufzubauen. Aretha machte alles Mögliche mit. Sie war sehr höflich und schickte immer Dankeskarten. Sie war für mich eine ziemliche Überraschung. Ich mochte sie wirklich.«

»Es gab viele lustige Erlebnisse«, erinnert sich Fine. Ein Bild von Aretha, dass sich ihm besonders eingeprägt hat, stammt von ihrem Auftritt bei der Tonight Show in Los Angeles. »Barbara und ich fuhren mit ihr zur Show und ich erinnere mich, dass sie damals ziemlich übergewichtig war. Nicht, dass sie jetzt dünn ist, aber damals war sie gerade in einer ihrer dicksten Phasen und sie probte in Hotpants und einem Sweatshirt.«

Die Pfunde, die Aretha 1974 verloren hatte, waren 1980 längst wieder da und die Worte »Diät« und »schlank« aus ihrem Wortschatz gestrichen. Aretha gibt freimütig zu, dass sie gutes Essen liebte. Das wurde ihren eigenen Angaben zufolge ein Problem, als sie Glynn Turman heiratete und plötzlich für sieben Kinder kochen musste, die meisten davon ständig hungrige Teenager. In diesem Umfeld gab Aretha es auf, auf ihr Gewicht zu achten.

»Ich koche unheimlich gern«, sagt sie. »Es entspannt und ist kreativ. Meine Spezialitäten sind Bananenpudding, selbstgemachte Eiscreme, Barbecue-Rippchen, Schinken und Quiche. Wir pflanzen im Garten unser eigenes Gemüse an. Ich erlerne gerade die Kunst der französischen Küche und ich habe schon indonesisch und vietnamesisch gekocht. Nicht schlecht, oder? Aber ich koche auch New Orleans Gumbo, Grünkohl, Eisbein, Chitlins [Innereien vom Schwein], Rippchen und eine tolle geräucherte Barbecuesauce«.

»Ich wollte nicht mein ganzes Leben lang auf die leckeren Sachen verzichten, die ich gerne essen, nur um so schlank wie ein Vögelchen zu sein. Ich liebe Brathähnchen, Grünkohl, Soulfood. Und ich mag Banana Splits mit gesüßter Milch und jede Menge Eiscreme. Alles, was dick macht. Ich möchte nicht wieder so dünn sein wie vor einigen Jahren. Das war zwar in gewisser Hinsicht toll – zum Beispiel ins Geschäft zu gehen und alles, was mir gefällt, von der Stange kaufen zu können –, aber es war nicht das Gewicht, mit dem ich mich wirklich wohlfühlte. Jetzt liege ich allerdings drüber und möchte ein paar Pfund abnehmen.«

»Einmal trat ich bei der Verleihung des NAACP Image Award [Preis der National Association for the Advancement of Colored People für besondere Leistungen von Afroamerikanern im Kulturbereich] in Hollywood auf«, erinnert sich Aretha. »Ich wog so gut wie nichts! Aber ich fühlte mich schwach, gereizt, dieses ständige aufs Essen achten. Ich werde nie wieder so viel abnehmen. An einem Tag esse ich alles, worauf ich Appetit habe. Am nächsten Tag achte ich dann streng auf die Kalorien und esse eine halbe Grapefruit, zwei Eier, etwas Vollkorntoast. So gleiche ich das aus. Hungerdiäten sind eine Sünde und tödlich.«

Seit Mitte der 70er spricht Aretha schon davon, dass sie ein Kochbuch schreiben möchte mit dem Titel Switchin’ in the Kitchen. »Arethas Kochbuch könnte interessant sein«, meint Dennis Fine. Damals bei Arista versuchten wir sie dazu zu überreden. Wir dachten, das könnte lustig werden. Aber Clive fand die Idee dann doch nicht so gut. Ich glaube, er wollte nicht, dass ständig auf ihr Gewicht hingewiesen wurde. Clive ist da immer sehr pingelig.«

Fine weiß noch, wie er eines morgens zu Aretha fuhr, um sie zu einem nachmittäglichen Freiluftkonzert abzuholen. »Sie packte ein riesiges Lunch ein«, erzählt er, »Huhn und ihren berühmten Blackout Cake – und das, obwohl das Konzert um die Ecke stattfand. Aber ich muss sagen, das Zeug schmeckt absolut köstlich!«

Ein Rezept, das Aretha der Öffentlichkeit preisgab, ist das von ihr so genannte »Aretha’s Chicken Italiano«: »Man nehme sechs oder acht Hähnchenteile, Brust, Schenkel, Flügel, ganz egal. Butter erhitzen und das Huhn auf beiden Seiten darin leicht anbraten. In die Buttersauce gibt man etwa einen Teelöffel Rosmarin und lässt das Ganze köcheln. Das war’s schon. Zum Reinsetzen gut!«

Im Januar 1981, als die Grammy-Nominierungen publik wurden, stand Arethas Karriere auf dem Prüfstand. Als ihre Version von »Can’t Turn You Loose«für die von ihr abonnierten Kategorie »Beste R & B-Performance einer weiblichen Künstlerin« nominiert wurde, beschloss Clive Davis deshalb, dass Arista eine Galaparty zu Ehren von Aretha geben würde.

Es würde ein anstrengender Abend für Aretha werden, da sie zusätzlich zum Auftritt bei den Grammys noch im New Yorker City Center ein Konzert geben musste. Zuerst musste sie also für die Verleihung der Grammys in der Radio City Music Hall erscheinen, wo sie »Can’t Turn Loose« aufführen sollte, dann zum City Center in der West 55. Straße rasen. Danach sollte es zum Time / Life-Building fünf Blocks südlich gehen, wo im 48. Stock die Party zu ihren Ehren stattfand.

Dennis Fine, der die Party organisierte, hatte zwar gerüchteweise gehört, dass Aretha unter Höhenangst litt, ahnte aber nicht, wie ernst es war. Vor allem war sie von der Angst besessen, in einem brennenden Hochhaus gefangen zu sein. Fine vermutet, dass sie sich durch den Film Flammendes Inferno hatte traumatisieren lassen. Doch er fuhr ahnungslos mit der Planung der Party fort.

Die Grammy-Verleihung fand in jenem Jahr zum ersten Mal seit 1975 wieder in New York statt und alle Plattenfirmen wetteiferten um die besten Partylocations in Manhattan. Die Party von Arista sollte laut Dennis Fine »eine auf Aretha zugeschnittene Grammy-After-Show-Party werden. Clive wollte die Tower Suite, also buchten wir die Tower Suite und dazu eine Band, Leute für den Discosound und ein großes Buffet.«

Während der Vorbereitungen rief Fine Aretha an, um ihre Zustimmung einzuholen. Ihre erste Bemerkung hätte ihn darauf hinweisen müssen, dass es Probleme geben würde. »Könntet ihr das nicht im Erdgeschoss machen?«, fragte sie, willigte aber schließlich zögernd ein.

Der Grammy-Teil des Abends verlief reibungslos. Aretha sah in einem knallroten Kleid fantastisch aus und sang in der Radio City Music Hall ihren nominierten Song vor einem vor den TV-Bildschirmen sitzenden Millionenpublikum. Ebenfalls nominiert waren Minnie Ripperton, Roberta Flack, Diana Ross und Stephanie Mills. Obwohl Aretha im Fokus der Aufmerksamkeit stand, trug schließlich Stephanie Mills mit »Never Know Love Like This Before« den Grammy siegreich nach Hause.

Barbara Shelley erinnert sich: »Nach der Grammy-Verleihung stiegen wir in eine Limousine, um zum Konzert im City Center zu fahren. Der Fahrer bog in den Einbahnstraßen Manhattans ständig falsch ab, sodass wir es fast nicht rechtzeitig geschafft hätten. Sie verlor die Fassung. Das war das erste Mal, dass ich Aretha habe schreien hören. Sie brüllte den Fahrer aus vollster Kehle an. Sie war mit den Nerven am Ende. Es gehört wirklich viel dazu, Aretha Franklin nervös zu machen, weil sie ein sehr ruhiger Mensch ist. Aber sie hatte Angst, dass sie es nicht rechtzeitig zu ihrem Auftritt schaffen würde.« Sie schaffte es und die Show war ein großer Erfolg.

Nach dem Konzert stiegen Aretha und ihre Entourage wieder in die Limousine und fuhren zum Time / Life-Gebäude. Als sie ankamen, war die Party schon in vollem Gange. Die Tatsache, dass Aretha den Grammy nicht gewonnen hatte, tat der Stimmung keinen Abbruch. Unter den Gästen, die sie in der Tower Suite erwarteten, waren u. a. Dionne Warwick, Christopher Reeve, Nicholas Ashford, Valerie Simpson, Jane Seymour, Rex Smith, Donna Summer und Teddy Pendergrass. Sie alle hatten sich versammelt, um die Queen of Soul zu ehren.

Dennis Fine erzählt, dass Aretha in den ersten Aufzug stieg. Doch als sie herausfand, dass sie noch einen zweiten nehmen musste, verließ sie der Mut. »Der erste Aufzug fuhr etwa 20 Stockwerke hoch und dann musste sie umsteigen. Als sie sah, dass es einen zweiten Aufzug gab, fuhr sie gleich wieder runter.« Am nächsten Tag wurde darüber groß in den Zeitungen berichtet. »Alle schrieben, dass Aretha Franklin wegen ihrer Höhenangst nicht zu ihrer eigenen Party kommen konnte«, berichtet Fine lachend. Clive Davis erklärte später: »Sie hatte ein so schlechtes Gewissen, dass sie mir Blumen und einen Brief schickte. Es tat ihr sehr leid.«

Neben den Berichten über die verpasste Party gab es auch Kritiken über Arethas einwöchiges Engagement im City Center und diese fielen durchweg positiv aus. Man fand ihre Performance erfrischend schlicht. In dieser Show gab es keine Clown-Outfits, obwohl Aretha einmal mit einem japanischen Kimono bekleidet in einer Rikscha auf die Bühne gefahren wurde. Die Kostümwechsel waren einfach gehalten: Der Kimono wurde abgestreift, um ein elegantes Galakleid zum Vorschein zu bringen; für die Zugabe legte sie einen bodenlangen weißen Pelzmantel an.

Ira Mayer konstatierte in der New York Post, dass »Aretha immer noch die Soulqueen ist … sie präsentierte hier eine der besseren Shows der letzten Jahre – viel Soul und wenig Las-Vegas-Popkitsch«. Robert Palmer schrieb in der New York Times, dass »sie zwar häufig einen unfehlbaren Instinkt dafür hat, das unpassendste Material auszuwählen und ihre Sets mit überladenen, völlig banalen Bühnenroutinen zu sabotieren, … hier aber meistens einfach nur sang – und zwar großartig.«

Nach ihren Auftritten bei der Grammy-Übertragung und auf der Bühne des City Center schloss Aretha die Woche durch einen Auftritt in der TV-Show Saturday Night Live ab, wo sie »Can’t Turn You Loose« sang. Sie hatte in dieser Woche zwar keinen Grammy gewonnen, dafür aber New York City – und den Rest der USA – wissen lassen, dass die Queen of Soul wieder da war.

Zur selben Zeit war damals der Song »Hey Nineteen« der Jazz-Rock-Formation Steely Dan in den Charts. Darin singt Frontmann Donald Fagen über die Liebesbeziehung zu einer 19-jährigen. Er lamentiert, dass er in den 60er-Jahren aufwuchs und seine junge Freundin ganz andere Tänze kennt – und, was noch schlimmer ist, noch nicht einmal weiß, wer die Queen of Soul ist! Tatsächlich hatte Aretha seit 1974 keinen Hit in den Top 40 mehr gehabt. Eine ganze Generation von Plattenkäufern war herangewachsen, ohne ihre Musik zu kennen. Ihre nächsten zwei Alben bei Arista sollten diesen Missstand jedoch beheben.

Weil die populärsten Songs des Aretha-Albums, darunter auch »Can’t Turn You Loose«, von Arif Mardin produziert worden waren, beschloss man einvernehmlich, dass er auch Arethas nächstes Album produzieren sollte. Aus dieser erneuten Zusammenarbeit entstand eines der besten Alben ihrer ganzen Karriere: Love All the Hurt Away. Hier wurde nichts dem Zufall überlassen, man engagierte von den Musikern bis hin zum Fotografen des Coverbilds nur die Besten der Branche.

Das Album setzt ein mit dem Titelsong, den Aretha im Duett mit George Benson singt. Der Song wurde die Hitsingle des Albums und erreichte Platz 46 der Pop-Charts. Aretha überzeugte zudem mit ihren Versionen des Rolling-Stones-Songs »You Can’t Always Get What You Want« und des Hits »Hold On I’m Comin’« von Sam & Dave aus dem Jahr 1966. Sie hauchte auch der Nummer »It’s My Turn«, mit dem Diana Ross einen Hit gelandet hatte, durch ihre gefühlvolle Interpretation neues Leben ein. Ihre Version war etwas langsamer und geprägt von Arethas ganz besonderem, intuitivem Klavierspiel.

Zwei der Songs schrieb sie selbst: »Whole Lot of Me« und »Kind of Man«. Außerdem coproduzierte sie drei der Songs, darunter »Truth and Honesty«, der aus der Feder von Burt Bacharach, Carole Bayer Sager und Peter Sager stammte. Balladen und schnellere Nummern halten sich auf dem Album die Waage, das sich vor allem durch seinen frischen, knackigen Sound auszeichnet. Love All the Hurt Away erreichte Platz 36 der Album-Charts und war damit Arethas erste LP in sechs Jahren, die es in die Top 40 schaffte.

Auf dem Album spielten u. a. Jeff Porcaro, Steve Lukather und David Paich von der Band Toto; Louis Johnson vom Funk-Duo The Brothers Johnson, der Keyboardvirtuose Greg Phillinganes und der Perkussionist Paulinho Da Costa. Reverend James Cleveland dirigierte auf »You Can’t Always Get What You Want« den Backgroundchor. Unter den Sängern waren Cissy Houston, Darlene Love und Linda Lawrence, ein ehemaliges Mitglied der Supremes.

Das Cover ist ebenfalls extrem gelungen. Es zeigt Aretha im Stil eines Hollywoodstars aus den 1930er-Jahren in Marlene-Dietrich-Pose auf einem Stapel Koffern sitzend und ihre wohlgeformten Beine kokett übereinanderschlagend. Der Fotograf war der legendäre George Hurrell, der durch seine Aufnahmen von Jean Harlow, Joan Crawford, Bette David, Veronica Lake, Marlene Dietrich und anderen berühmten Filmdiven zu einem Star seiner Zunft geworden war. Die Koffer-Pose war aber angeblich Arethas Idee.

»George Hurrell fotografierte viele große Leinwanddiven aus der sogenannten Goldenen Ära Hollywoods und natürlich musste er auch moi fotografieren«, erzählt Aretha lachend. »Also kopierten wir den Hollywood-Glamourstil mit dem Mädchen, das auf all diesen Koffern sitzt … Ich finde, dass es ganz gut geworden ist.«

Laut eigenen Angaben hatte Aretha während der Aufnahmen zu diesem Album am meisten Spaß beim Duett mit George Benson. »Ich liebe George Benson, ich höre ihn unheimlich gern singen«, schwärmt sie. »Wir gingen eines Abends spät ins Studio. Ich machte meine Session und er seine. Und dann kam er zu mir rüber und wir legten los. In dieser Nacht herrschte eine ganz besondere Atmosphäre. Die Lichter waren gedämpft und wir gerieten einfach in einen Groove und hatten Spaß. ›Love All the Hurt Away‹ (›Liebe den Schmerz weg‹) – genau das taten wir!«

Mit Love All the Hurt Away setzte ein kommerzieller Aufwärtstrend ein. Der Titelsong wurde häufig im Radio gespielt und Aretha wirkte insgesamt konzentrierter, ausgeglichener und glücklicher. Sie führte ein luxuriöses Leben im Hollywood-Stil. Mit Glynn Turman und ihrer großen Patchworkfamilie lebte sie in einer geräumigen Villa in Encino, Kalifornien, nicht weit von Michael Jackson und seiner Familie. Das Haus befand sich auf einem 1,2 Hektar großen Grundstück mit üppigem Baumbestand, wunderschön bepflanzten Gärten und einem riesigen Swimmingpool. Die feine Umgebung des San Fernando Valley war einem Star von Arethas Format angemessen. Innen war das Haus durchweg in Pink dekoriert. »Ich war verblüfft, als ich das Haus in Encino sah – das pinkfarbene Haus«, erinnert sich Dennis Fine. Es sah aus wie aus den 30er- oder 40er-Jahren. Man konnte das Schlafzimmer schon vom Eingangbereich aus sehen, zwei geschwungene Treppen schwebten herab.«

Mitte der 80er-Jahre heiratete Arethas Sohn im »pinkfarbenen Haus«. Reverend James Cleveland traute das Paar neben dem Pool vor 300 Gästen, denen anschließend Horsd’œuvre gereicht wurden. Abends fand im vornehmen Beverly Wilshire Hotel ein formelles Dinner statt.

Aretha hatte es also geschafft: Sie besaß ein wunderschönes Haus und lebte in materiellem Wohlstand mit einem liebenden Ehemann. Nur das Koma ihres Vaters trübte zu dieser Zeit ihr persönliches Glück. Damals berichtete sie: »Wenn ich nach Hause komme, bin ich einfach ein Teil der Familie – Mutter und Ehefrau. Nein, es gibt nicht zwei Arethas. Ein Teil von mir ist die Sängerin und ein anderer Teil der Familienmensch – aber wir sind ein und dieselbe Person! Ich bin gern zu Hause und ich gehe auch gern aus. Aber es ist wichtig für mich, bei meiner Familie zu sein. Also verbringe ich so viel Zeit wie möglich mit ihr.« Über Arethas Einstellung zu ihrem Beruf bemerkte Glynn Turman, dass »den meisten Menschen einfach nicht bewusst ist, wie hart Aretha an sich arbeitet. Ja, sie besitzt eine natürliche Gabe, aber sie übt auch ständig und trainiert ihre Stimmbänder.«

»Er macht sein Schauspielding und ich mache mein Musikding«, verriet Aretha das Geheimnis ihrer glücklichen Ehe. »Wir machen aber auch viele Sachen zusammen. Wir lachen viel zusammen.« Ihre Lieblingsrestaurants waren eher schlichte, unglamouröse Lokale wie »dieses Soulfood-Lokal South Town in Hollywood«, berichtete Aretha über ihre kulinarischen Vorlieben. »Die machen das beste Brathähnchen. Aber mein Onkel serviert in seinem Lokal auf der Adams auch absolut köstliches Soulfood. Grünkohl, Maisbrot – seins ist das beste. Glynn und ich gehen da ständig hin. Onkel Vernon hatte früher ein Lokal in Chicago. Jetzt hat er hier eines eröffnet, Chef Rose’s Eat Shop and Soul Food. Und Glynn und ich gehen zusammen zur Kirche. Immer in eine Baptistenkirche.«

Über die »wahre Aretha« sagte sie: »Manche Leute im Publikum können sich mit mir identifizieren, so wie ich bin. Es mag in meinem Leben emotionale Konflikte gegeben haben, die sich auf meine Bühnenauftritte auswirkten, aber welche Frau hat nicht solche Probleme? Es heißt, dass ich viel trank. Also, jetzt trinke ich nicht mehr. Überhaupt nicht. Ich habe keine tiefgreifenden psychischen Probleme. Nur ganz alltägliche, wie sie jeder kennt. Die Probleme, die ich habe, bewältige ich immer, egal, ob ich sie verursacht habe oder nicht. Vor allem bin ich glücklich und danke Gott dafür. Ich lese viel, Zeitungen, Zeitschriften und Bücher. Ich liebe Biografien, die Geschichten von anderen Menschen, die es zu etwas gebracht haben. Ich sehe mir im Fernsehen die Nachrichten an und die üblichen eskapistischen Shows. Ich liebe Musicals. Glynn und ich machen zusammen TV-Werbung für den NAACP.«

Aretha war mit ihrem Leben an der Seite von Glynn Turman sehr zufrieden, es war ausgefüllt und sicher. Die Ehe tat beiden gut: Er hatte ihr für ihre Rolle in Blues Brothers Selbstvertrauen in ihre schauspielerischen Fähigkeiten gegeben und ermutigte sie, weitere Rollen anzunehmen. Sie liebte es, in Interviews über ihn zu sprechen und zog ihn ins Rampenlicht. Über das harmonische Paar wurde häufig in Zeitschriften wie People berichtet. Er begleitete sie oft bei öffentlichen Auftritten und Pressekonferenzen. Wenn er auswärtige Theaterengagements hatte, flog sie quer durchs Land, um bei ihm zu sein.

Im Herbst 1981 wurde Aretha vom Bürgermeister gebeten, das Los Angeles Street Scene Festival offiziell zu eröffnen, zu dem Glynn sie begleitete. Bei dem in Downtown Los Angeles stattfindenden Festival handelte es sich um ein multikulturelles Event mit Liveauftritten, Essensständen und Ausstellungen. Barbara Shelley beschloss, Aretha mit einem kompletten Soul-Frühstück zu überraschen, dass sie ihr auf dem Rücksitz der Limousine auf dem Weg von Encino nach downtown L. A. servieren wollte. Shelley dachte sich, dass dies den Start in den Tag für den Morgenmuffel Aretha angenehmer machen würde. Doch es sollte nicht alles ganz nach Plan verlaufen.

»Wir mussten zu einer unmenschlich frühen Zeit losfahren«, erklärt Shelley. »Die Pressekonferenz fing zwar erst um neun an, aber wir mussten schon um halb neun da sein. Sie stimmte zwar zu, aber sie hasst es, vor zwölf Uhr mittags irgendwas zu machen. Die Plattenfirma stellte eine Limousine und ich kaufte eine elektrische Wärmeplatte. Dann besorgte ich noch ein Verbindungskabel, das man in den Zigarettenanzünder einstöpseln konnte. Wir hielten am Soulfoodrestaurant auf dem Sunset Boulevard und kauften Maisgrütze, Kekse und Bratensoße und ich hielt alles auf der Wärmeplatte warm, während wir nach Encino fuhren, um Aretha und Glynn abzuholen. Als sie in die Limousine stieg, musste sie lachen. Sie fand das sehr lustig und nett. Wir genossen also unser kleines Soul-Frühstück auf dem Weg zum Büro des Bürgermeisters. Bürgermeister Tom Bradley war sehr dankbar, dass ein so großer Star wie Aretha zum Festival kam.« Die Einweihung ging reibungslos über die Bühne, doch als sie wieder abfahren wollten, sprang die Limousine nicht an. Die Batterie war leer, weil Barbara Shelley vergessen hatte, die Wärmeplatte auszustellen! Sie fühlte sich natürlich schrecklich, erzählt aber, dass Aretha gelassen blieb, obwohl sie plötzlich mitten in einem Straßenfest ohne Transportmöglichkeit gestrandet waren. »Ich hatte mich so bemüht, alles richtig zu machen, aber meinetwegen mussten wir nun darauf warten, dass die Limousinenfirma einen neuen Wagen schickte«, erinnert sich Shelley. »Da saßen wir also, Aretha, Glynn und ich. Wir fingen an, das Essen zu probieren, das an den diverse Ständen angeboten wurde. Es muss über 30 Grad gewesen sein, so verdammt heiß war es! Natürlich kamen die ganze Zeit über Fans und wollten Autogramme und sie wurde auf jede mögliche Art belästigt und bedrängt – genau das, was man eigentlich bei diesen Events vermeiden möchte. Aretha war die ganze Zeit über eine vollendete Dame. Sie war so höflich. Sie sagte: ›Weißt du, wenn so was passiert, habe ich gelernt, dass man nichts anderes tun kann als zu warten und sich nicht weiter aufzuregen.‹«

»Das war für alle ein wenig amüsanter Vormittag«, resümiert Shelley. »Aber Aretha war einfach großartig. Ich war ein nervöses Wrack. Natürlich schickte der Autoverleih schließlich eine neue Limousine vorbei und wir brachten Aretha und Glynn zurück nach Encino. Aber als ich endlich wieder zu Hause in Hollywood war, war ich kurz davor, Selbstmord zu begehen!«

Im Dezember 1981 trat Aretha drei Abende hintereinander im Roxy in Los Angeles auf. Die vorweihnachtlichen Konzerte in dem intimen Club auf dem Sunset Strip brachten ihr von Publikum und Kritikern gleichermaßen Lob ein. Die Los Angeles Times schrieb, dass die Show »ein Leckerbissen war für alle von uns, die sich gewünscht haben, dass sie zu dem zurückfindet, was sie am besten kann: reine, unverfälschte Soulmusik … Franklin – die einst von in der Öffentlichkeit breitgetretenen persönlichen Problemen geplagt wurde – legte den Schwerpunkt auf Songs, die die heilende Kraft der Liebe betonen«. Der Los Angeles Herald-Examiner nannte sie eine »Frau, die nichts falsch machen kann«.

Nach einer sechsjährigen Eiszeit war Aretha nun offiziell wieder auf dem Olymp angekommen. Im Januar 1982 wurde ihr Song »Hold On I’m Comin’« für die Kategorie »bester R & B-Gesang einer weiblichen Künstlerin« nominiert. Im darauf folgenden Monat gewann sie ihren elften Grammy. Ihr drittes Arista-Album, Jump to It, erreichte auch wieder Goldstatus. Dies war eindeutig ihr Comeback-Album und eines von zwei aufeinanderfolgenden Alben, die Luther Vandross produzierte.

Vandross wurde 1981 mit dem Album Never Too Much praktisch über Nacht zum erfolgreichen Sänger/Songwriter/Produzent. Dem vorangegangen waren aber viele Jahre harter Arbeit im Musikgeschäft. In den 1970er-Jahren sang er auf diversen Gold- und Platinalben anderer Künstler, darunter David Bowies Young Americans, Chics C’est Chic, Quincy Jones’ Sounds … and Stuff Like That und dem Soundtrack zu dem Film The Wiz. Außerdem sang er Background Vocals auf Alben von Bette Midler, Cat Stevens und Carly Simon. 1976 gründete er seine eigene Gesangskombo, Luther, und brachte mit ihr die von der Kritik gefeierten Alben Luther (1976) und This Close to You (1977) heraus.

Vandross wuchs in der Sozialwohnungssiedlung Alfred E. Smith in Manhattan auf sowie in der Bronx, wo er zur Highschool ging. Seiner Schilderung nach prägte seine Mutter schon seit jüngster Kindheit seinen Musikgeschmack. »Ihr Einfluss war erstaunlich«, erinnert er sich, »aber auf eine subtile Art und Weise. Mein Bruder bekam zu Weihnachten ein Fahrrad. Ich bekam Platten von Aretha Franklin. Sie wusste instinktiv, dass mein ganzes Leben von Musik bestimmt werden würde.« Vandross studierte jede Nuance von Arethas Alben und gestand der New York Times einmal: »Ich bin ein Arethologe!«

Das traumatischste Ereignis seiner Highschooljahre sei gewesen, dass Diana Ross die Supremes verließ, erzählt er todernst. »Ich konnte mich nicht mehr aufs Lernen konzentrieren.« Als Jugendlicher verehrte er Dionne Warwick, Diana Ross und Aretha Franklin.

In den 1970er-Jahren erarbeitete sich Luther langsam einen guten Ruf als Backgroundsänger, Vokalarrangeur und Songwriter. Sein Song »Funky Music (Is a Part of Me)« wurde in leichter Abwandlung zu David Bowies »Fascination« vom Album Young Americans. Für das Musical The Wiz, einer Soulversion des Zauberers von Oz, steuerte er die Nummer »Everybody Rejoice« bei.

In den späten 70ern nahm Luther Radio- und TV-Jingles auf und 1980 sang er eine der Leadvocal-Stimmen auf dem Album Glow of Love der Studioband Change. 1981 erschien schließlich sein Debütalbum Never Too Much bei Epic Records, das sich durch seinen starken Gesang, eine hervorragende Songauswahl und eine knackige Produktion auszeichnete. Vandross’ Gesangsstil ist leidenschaftlich, emotional und voller Sexappeal, was den Sänger trotz seiner Korpulenz zu einem Sexsymbol machte.

1982 wurden für ihn zwei Träume wahr: Sein Debütalbum erreichte Goldstatus und er wurde gebeten, Arethas nächstes Album zu produzieren. Auf diese Aufgabe hatte er sich schon sein ganzes Leben lang vorbereitet und in einem Interview mit dem Rolling Stone verkündet, dass er Alben mit seinen drei Lieblingssängerinnen, Aretha, Dionne und Diana, produzieren wolle.

Aretha erzählt: »Ich suchte nach einem Produzenten für mein nächstes Album. Ich hatte Never Too Much gehört und was ich da hörte, gefiel mir. Es war merkwürdig, aber er hatte einen Song auf dem Album, an dem ich auch zu Hause arbeitete: ›A House Is Not a Home‹. ›Aha, er war schneller als du‹, dachte ich mir. Aber ich hatte mich noch nicht endgültig für Luther als Produzenten entschieden, sondern dachte auch noch über ein paar andere Leute nach. Und dann erwähnte meine Cousine Brenda, die mit mir singt, seinen Namen. ›Warum lässt du nicht Luther Vandross dein nächstes Album produzieren, er ist wirklich heiß‹, sagte sie. Da wir scheinbar Ähnliches dachten und einen ähnlichen Stil hatten, sagte ich: ›Warum eigentlich nicht? Er weiß offensichtlich, was er tut.«

Clive Davis erinnert sich an das Vandross-Interview. »Ich las ein Interview mit ihm im Rolling Stone, wo er sagte, dass seine drei Lieblingskünstler auf der ganzen Welt Aretha Franklin, Dionne Warwick und Diana Ross seien. Es war nicht leicht, Songs zu finden, die nicht nur Hits werden konnten, sondern Aretha auch musikalisch fordern und gleichzeitig ihre afroamerikanische Fangemeinde bei der Stange halten würden. Als ich das Interview las, dachte ich, dass er in Anbetracht seines damaligen Erfolgs als Produzent und als Sänger eine gute Wahl wäre. Ich arrangierte also ein Treffen zwischen den beiden und so ging es dann weiter.«

Zusätzlich zu seinen eigenen Alben produzierte Luther Vandross 1982 und 1983 noch vier Alben für drei Top-Diven: Arethas Jump to It und Get It Right, Dionne Warwicks How Many Times Can We Say Goodbye und Cheryl Lynns Instant Love. Alle vier Alben haben gewisse Gemeinsamkeiten. So enthalten alle jeweils acht Songs, von denen einige von Vandross komponiert sind und mindestens einer eine Coverversion eines klassischen R & B-Hits aus den 1960er-Jahren ist. Die schnelleren Stücke werden von Marcus Millers Bass vorangetrieben, während Paul Risers üppige Streicher- und Bläserarrangements allen Aufnahmen einen vollen, sinnlichen Sound verleihen. Obwohl alle vier Alben perfekt produziert sind, stechen die von Aretha zweifellos heraus.

Jump to It und Get It Right wurden in New York und L. A. aufgenommen. Als Aretha und Luther sich zusammen im Studio in Los Angeles einfanden, stellten sie fest, dass sie nicht nur die Liebe zur Musik, sondern auch ein herzhafter Appetit verband. »Als ich Luther kennenlernte, brachte er mich wie verrückt zum Lachen«, erinnert sich Aretha. »Er ist ein toller Kerl und bei einigen dieser Sessions ließen wir uns Fried Chicken kommen … oh Mann! Wir hatten wirklich sehr viel Spaß zusammen.«

Randy Jones, der ursprüngliche Cowboy der Village People, nahm Anfang der 80er-Jahre für John Hammonds Label Zoo York Records in New York seine ersten Soloplatten auf. Er erinnert sich an eine zufällige Begegnung mit Aretha und Vandross in New York: »Ich verließ gerade das Media-Sound-Studio auf der West 57. Straße, als eine Limousine vorfuhr. Die Tür schwang auf und Luther Vandross stieg aus. Er trug eine Tasche und ich wusste, dass es nicht seine war – weil sie nicht zu seinem Outfit passte! Hinter ihm stieg Aretha aus – in einem bodenlangen Pelzmantel. Sie trug einen ganzen Eimer von Kentucky Fried Chicken! Das war wirklich ein Bild für die Götter. Die beiden schienen viel Spaß miteinander gehabt zu haben.«

Ein Produktionsassistent, der bei den Sessions für Jump to It anwesend war, erinnert sich an eine nächtliche Brathuhnorgie: »In Aufnahmestudios gibt es meistens diese langen, dunklen Korridore. Als ich zum hinteren Studio ging, war es dort wirklich dunkel und auch wirklich warm, im Gegensatz zu anderen Studios, wo es meist kalt ist – man hält die Temperatur niedrig, um wach zu bleiben. Aber dort müssen es 35 °C gewesen sein! Ich trat also in dieses tropische Umfeld ein, die Lichter waren abgedunkelt. Ich öffnete die Tür zum Studio und der Geruch nach frittiertem Hähnchen war einfach überwältigend! Da standen diese Rieseneimer von Kentucky Fried Chicken herum! Diese Eimer waren bestimmt 1 m hoch und 60 cm breit. So etwas habe ich noch nie gesehen. Überall waren abgenagte Knochen verstreut und riesige Töpfe mit Honig. Und mitten in all dem heißen Tee mit Honig und den Hühnerknochen saßen Aretha und Luther. Ich habe so was in meinem ganzen Leben noch nicht gesehen!«

»Ich redete mit ihr von Sänger zu Sänger«, berichtet Vandross von den Aufnahmesessions. »Ich sang ihr alles so vor, wie ich es mir vorstellte, und sie griff die meisten meiner Vorschläge auf. Die Vokalparts wurden in einem Take aufgenommen. Aretha ist die One-Take-Queen.«

Ihre krönende gemeinsame Aufnahme war der Titelsong des Albums Jump to It von 1982. »Das war eine der besten Nummern, die mir seit Langem untergekommen waren«, sagt Aretha. »Zwischen Vandross und mir herrschte eine ganz besondere Chemie. Mit Jump to It begann für mich ein neuer Rhythmus, ein ganz anderer Sound. Es ist vielleicht etwas mehr an Teenager ausgerichtet als meine früheren Sachen. Ich nehme am liebsten das auf, was sich für mich gut anfühlt und gut anhört.«

Der aufregendste Teil dieses Songs ist der, wo Aretha mehrere Textzeilen so abliefert, als würde sie mit einer Freundin namens Kitty telefonieren.

Barbara Shelley erinnert sich, dass während der Aufnahmen zu Jump to It eine Filmcrew der Today Show vorbeikam, um ein Stück für die Show zu filmen. »Es war eine faszinierende Filmsequenz. Aretha saß mit Boyd Matteson am Klavier und sie testeten gegenseitig ihre Kenntnis christlicher Gospelsongs. Das war ziemlich lustig.«

Als die TV-Aufnahmen vorbei waren, blieb Shelley noch im Studio und beobachtete Aretha und Luther bei der Arbeit. »Als sie an ›Jump to It‹ arbeiteten, improvisierte Aretha den ganzen kleinen Telefonrap. … Ich weiß noch, dass ich sie im Studio dabei beobachtete, wie sie diesen Teil des Songs schrieb. Sie hatte unheimlich viel Spaß dabei. Es war, als würde man einem Kind zusehen, dass zum ersten Mal ein ganz tolles Spiel spielt. Aretha im Studio zu erleben ist faszinierend. Die beiden [Aretha und Luther] hatten bei diesem speziellen Song besonders viel Spaß und man spürte, dass der Song ein Hit werden würde. Aus dieser Session, bei der alle sich so amüsierten, musste einfach etwas Fantastisches entstehen.«

Jump to It war ein inspiriertes Album. Der Rolling Stone schwärmte: »Aretha ist wieder da und Luther hat sie sich geschnappt!« Neben dem Titelsong enthielt das Album noch weitere Perlen, die auch sehr aufregend waren. In »If She Don’t Want Your Lovin’« sagt Aretha einem Mann, der ihr gefällt, frech, dass er seine derzeitige Freundin zum Teufel schicken und ein Auge auf ›Sugar Ray Aretha‹ werfen soll. »I Wanna Make It Up to You« ist ein großartiges Duett mit Levi Stubbs von den Four Tops, bei dem die restlichen Tops und Erma Franklin den Background-Gesang im klassischen Motown-Stil liefern. Auf dem Album findet sich auch eine elektrisierende Version von »It’s Your Thing«, mit dem die Isley Brothers 1969 einen Millionenseller hatten, sowie eine ätherische Ballade von Smokey Robinson mit dem Titel »Just My Daydream«.

Wie schon bei ihren ersten drei Arista-Alben übernahm Aretha auch hier gelegentlich die Rolle des Produzenten. »It’s Your Thing« und »I Wanna Make It Up to You« wurden von Aretha und Luther gemeinsam produziert und zeugen von Arethas wachsendem Bedürfnis, die Zügel zu übernehmen und die musikalische Richtung ihrer weiteren Karriere selbst zu bestimmen.

Jump to It überzeugte die Kritiker. »Die ›Queen of Soul‹ feiert ihr Comeback!«, jubelte The Chicago Tribune. »Nirgendwo ein falscher Schritt und Franklin hat sich nie frecher oder selbstbewusster angehört. … Jump to It ist das bisher beste Soulalbum des Jahres«, lobte The Los Angeles Times. In Billboard war zu lesen, dass »Aretha Franklins Jump to It ihr bestes Tanzalbum seit ewigen Zeiten ist, ein Tribut an Luther Vandross’ inspirierter Arbeit als Songwriter und Produzent«. Und die New York Post pries an »ihrer besten Platte seit Jahren« »einen modernen Sound, der gleichermaßen angemessen und aufregend ist«.

Die Single »Jump to It« wurde Nummer eins der R & B-Charts und erreichte Platz 24 der Pop-Charts – ihr größter Hit seit »I’m in Love« von 1974. Das Album errang Goldstatus. Aretha war wieder ganz oben im Musikgeschäft.

Um sich für die Unterstützung auf Jump to It zu revanchieren, sang Aretha mit Levi Stubbs und The Four Tops auf ihrem 1983 bei Motown erschienenen Album Back Where I Belong. Sie ist auf der aufregenden Ballade »What Have We Got to Lose« zu hören, die von Willie Hutch und Berry Gordy Jr. komponiert wurde. Ganze 26 Jahre waren vergangen, seit Gordy das Haus der Franklins in Detroit besucht hatte, in der Hoffnung, Aretha und ihre Schwester Erma unter Vertrag nehmenzu können. Nun hatte Aretha also endlich doch noch einen Song für Gordys Plattenlabel Motown Records aufgenommen.

Schon seit ihren Jugendjahren in Detroit war Aretha mit Levi Stubbs und seinen Gesangspartnern Abdul »Duke« Fakir, Lawrence Payton und Obie Benson befreundet. Stubbs’ tiefe, soulige Stimme harmonierte auf »I Wanna Make It Up to You« und »What Have We Got to Lose« gut mit Arethas. Nach Erscheinen von Jump to It traten Aretha und The Four Tops als Headliner bei einem Konzert in der Radio City Music Hall in New York auf. Aretha war in Topform und auch die Karriere der Four Tops war wieder auf dem aufsteigenden Ast. Mit »When She Was My Girl« hatten sie gerade ihren ersten Top 20 Pop-Hit seit acht Jahren gelandet. Aretha und The Four Tops zusammenzubringen, war ein genialer Schachzug – live und auf Platte.

Der PR-Mann Kenneth Reynolds, der Aretha zehn Jahre zuvor bei der David Frost Show kennengelernt hatte, kann eine erhellende Anekdote über die Zusammenarbeit zwischen Aretha und Levi Stubbs erzählen. Bei dem Konzert in der Radio City Music Hall hielt er sich als Medienberater der Four Tops backstage auf. Unmittelbar vor der Show tauchte Aretha überraschend in der Garderobe der Four Tops auf. »Ich war mit Levi, Abdul und den anderen Jungs und Gunther Hensler, dem damaligen Präsidenten von Polygram, in der Garderobe«, erinnert sich Reynolds, »als plötzlich Aretha Franklin hereinrauschte. Sie trug einen Pelzmantel und hatte diesen besonderen Gang – fast als würde sie auf Zehenspitzen laufen. Daran kann ich mich sehr genau erinnern, weil ich vor Schreck erstarrte, als sie reinkam.«

»Sie kam rein und sagte zu allen ›Hallo‹. Sie hatte so einen Kleidersack über den Arm gehängt. Sie ging auf Levi zu und sagte: ›Du kennst doch diesen Song, den ich mit George Benson singe, Love All the Hurt Away? Ich will, dass du den heute Abend mit mir singst‹. Und Levi sagte: ›Aretha, ich kenne den Song nicht‹. Und sie: ›Ach, mach dir keine Sorgen, Baby, er geht so: Dah, dah, dah-da-da dah … Ich sehe dich dann auf der Bühne, es wird schon gut gehen‹. Mit diesen Worten drehte sie sich um und verließ die Garderobe. Alle standen mit offenem Mund da. Levi war aber offensichtlich daran gewöhnt und lachte nur.«

»Ich fragte Levi: ›Was wirst du tun? Aretha Franklin hat dich gerade gebeten, einen Song mit ihr zu singen. Du hast ihr gesagt, dass du den Song nicht kennst. Sie hat ihn dir vorgesungen und jetzt sollst du ihn plötzlich kennen, weil sie ihn vorgesungen hat, und du sollst ihn so singen, wie sie ihn gesungen hat!«

»Also, ich weiß nicht, wie er den Text so schnell gelernt hat, vielleicht ist das einfach der Instinkt eines Sängers, aber ich sage euch: Levi kam auf die Bühne und sang ›Love All the Hurt Away‹ so, dass man George Benson getrost vergessen konnte. Wenn ich es nicht mit eigenen Augen gesehen hätte, hätte ich es nicht geglaubt. Es hörte sich an, als hätten sie den ganzen Tag geprobt. Das passiert, wenn man zwei solche Profis zusammenbringt.«

Neben der Arbeit an den Studioalben trat Aretha 1982 häufig für kulturelle Zwecke und auf Benefizveranstaltungen auf. Am 14. Juni war sie der Star eines Benefizkonzerts zugunsten des Joffrey-Balletts in der Carnegie Hall. Nancy Reagan war die Ehrenvorsitzende.

»Sie lieferte eine tolle Show ab, es war unglaublich dynamisch!« erinnert sich Roger Max Barrow, der damalige Entwicklungsleiter des Joffrey-Balletts. »Die Show hieß ›No Dancing Allowed!‹, was eine clevere Idee war, um die Besucher darauf vorzubereiten, dass es sich um ein Konzert handelte – ohne Tanz. Die Leute sind es vor allem bei klassischen Tanzgruppen auf diesen Galaveranstaltungen gewohnt, Ballettaufführungen in voller Länge geboten zu bekommen, was inzwischen etwas abgestanden ist. Diese Show war einzigartig, sie brachte The Joffrey zum Rocken.«

Laut Barrow gab es 1982 nur wenige Künstler, die populär genug waren, um bei 1000 US-$ pro Karte den Saal zu füllen. Aretha Franklin schaffte es.

»Lesley Ann Warren führte durch den Abend«, erzählt Barrow, »und Ben Vereen und Marvin Hamlisch waren die Special Guests. Sie traten vor Aretha Franklin auf. Es gab eine Pause und danach sang sie eine ganze Stunde. Ich glaube, sie fühlte sich geehrt und lieferte eine fantastische Show ab. Da neben ihr noch andere Künstler auftraten, hätte sie ihren Part auch auf 20 Minuten beschränken können. Ich glaube, alle waren überrascht, dass sie so lange auf der Bühne blieb und aus vollen Leibeskräften sang. Sie schonte sich nicht, sie gab 102 Prozent.«

Das Joffrey-Ballett hatte einen besonderen Bezug zu Aretha, denn zu seinem Repertoire gehörte ein Ballett, das Aufnahmen von Aretha und Dionna Warwick verwendet. Es heißt »Love Songs« und wurde von William Forsythe choreografiert, der es später auch ins Repertoire des Frankfurter Balletts übernahm. Die Uraufführung fand 1979 in München statt. Arethas Aufnahmen von »If You Gotta Make a Fool of Somebody« und »You’re All I Need to Get By« wurden in der amerikanischen Version verwendet. In Deutschland wurde »Love Songs« neben München und Frankfurt auch in Stuttgart aufgeführt, wo man als Finale einen klassischen Aretha-Song hingefügte: »(You Make Me Feel Like) A Natural Woman«. Für die TV-Serie Dance in America wurde das Ballett auch auf Film festgehalten.

Aretha war so angetan von dem Benefizkonzert für das Joffrey-Ballett, dass sie beschloss, selber ein jährliches Charity-Event zu organisieren. Das Konzept bestand darin, jedes Jahr in einer anderen Stadt eine Dinnershow zu veranstalten, um für diverse Hilfsorganisationen Geld zu sammeln. Aretha nannte das Ganze »The Artists’ Ball«. Der erste fand am 14. September 1982 im Beverly Hilton Hotel statt. Neben ihr traten noch The Four Tops und Lulu auf. Der Erlös des Abends kam einer Stiftung zur Bekämpfung von Sichelzellenanämie und einer Arthritis-Stiftung zugute. Laut Insiderberichten wurde aber für keine der beiden Stiftungen eine wirklich relevante Summe gesammelt, weil das Event katastrophal organisiert war.

Erklären lässt sich dieses Fiasko vielleicht mit dem, was zu der Zeit gerade in Arethas Privatleben geschah. Nicht nur, dass die Krankheit ihres Vaters sie emotional und finanziell belastete, sondern ihre Bilderbuchehe mit Glynn Turman ging auf einmal unwiderruflich in die Brüche. Offensichtlich war zwischen ihr und Glynn etwas vorgefallen, dass keine Versöhnung zuließ. Doch was dies war, bleibt ein Geheimnis.

Das Gerücht, das am meisten Verbreitung fand, besagt, dass Glynn mit jemandem, der Aretha nahe stand, eine Affäre hatte und dass Aretha dies herausfand und sich sofort von ihrem Mann trennte. Eine Nachbarin, die ein paar Häuser weiter wohnte, bemerkte, sie sei überrascht darüber, dass die Ehe überhaupt so lange gehalten habe, da die beiden »gegensätzliche Lebensstile« hatten. Einer von Arethas Geschäftspartnern behauptet, dass dies nicht der erste Seitensprung von Turman gewesen sei, sondern dass er »alles anbaggerte, was sich bewegte«.

Was auch immer die Ursache war: Das Zerwürfnis hatte einen verheerenden Effekt auf Aretha. Knall auf Fall verließ sie Glynn und ihre Hollywoodstar-Villa und zog in einen Vorort von Detroit. Dies war der Anfang ihres zurückgezogenen Lebens in Michigan.

Aretha hat der Presse oder ihren Mitarbeitern nie erklärt, warum sie Turman verlassen hatte. Über ihre Rückkehr nach Detroit sagte sie nur: »Der Hauptgrund für meine Rückkehr war die Krankheit meines Vaters. Es war viel einfacher herzuziehen, als bei meinem Terminplan alle zwei Wochen oder jeden Monat herzufliegen. Der Umzug machte es viel leichter.«

»Ich bin froh, wieder zu Hause zu sein«, sagte sie in dieser Zeit. »So konnte ich endlich wieder alte Freunde treffen, Menschen, die ich nicht mehr gesehen habe, seit ich ein Teenager war. Freundinnen, mit denen ich den neuesten Klatsch und Tratsch austauschen konnte.«

»In einen Freund war ich unheimlich verliebt, als ich zwölf war, und er lacht sich immer kaputt, wenn ich ihm das erzähle«, fuhr sie fort. »Es ist toll, wieder zu Hause zu sein. Wenn ich gewusst hätte, was Detroit alles zu bieten hat, wäre ich von New York aus gleich hierher anstatt nach Los Angeles gezogen.«

Nach dem überwältigenden Erfolg von Jump to It ging Aretha 1983 wieder mit Luther Vandross ins Studio, um das Album Get It Right aufzunehmen. Dieses Album war zwar kommerziell weniger erfolgreich als sein Vorgänger, ihm aber künstlerisch durchaus ebenbürtig. Der pulsierende Titelsong wurde ein Nummer-eins-Hit in den R & B-Charts und die zweite Singleauskopplung »Every Girl (Wants My Guy)« schaffte es immerhin in die Top Ten.

Auf Get It Right, das wieder aus acht Songs besteht, wie alle von Vandross’ Produktionen in den Jahren 1981 bis 1983, arbeitete Aretha mit denselben Musikern zusammen wie auf Jump to It, darunter den Backgroundsängerinnen Cissy Houston und Darlene Love und Paul Riser, der die Streicher- und Bläserarrangements schrieb.

Auf »Every Girl (Wants My Guy)« setzt Aretha das Telefonat mit ihrer Freundin Kitty aus »Jump to It« fort. »I Wish It Would Rain« ist eine verlängerte Version des Temptations-Hits von 1968, mit Donnergeräuschen im Hintergrund. »Giving In« wurde von Arethas ältestem Sohn Clarence Franklin geschrieben und ihr Sohn Teddy F. White spielt darauf Gitarre.

Das Urteil der Kritiker fiel gemischt aus. Einige hielten das Album für noch besser als Jump to It, andere fanden es weniger inspiriert. Die Washington Post schrieb, dass »Vandross’ und Franklins Zusammenarbeit zu einem noch stimmigeren, lohnenderen Album geführt hat«. In The Buffalo Evening News war hingegen zu lesen: »Dieses Album ist nicht so gut wie Jump to It … aber das heißt lediglich, dass es das zweitbeste ist, das Lady Soul in den letzten Jahren gemacht hat.«

Während die Produzenten Luther Vandross, Arif Mardin und Chuck Jackson Arethas musikalisches Image der 1980er prägten, arbeitete das Creative Services Department von Arista daran, ihr visuelles Image aufzupolieren. Auf dem Cover von Get It Right präsentiert sich Aretha von ihrer glamourösesten Seite. Der Fotograf war Francesco Scvullo, bekannt für seine Cosmopolitan-Cover, und um das Make-up kümmerte sich Stylingexperte Way Bandy. Die daraus resultierenden Bilder, die das Plattencover zieren, sind reine High-Fashion-Fotografie von ihrer besten Seite. Der Fotograf Harry Langdon hatte für Jump to It zwar gute Arbeit geleistet, doch Arethas Outfit – ein Smokingjackett und darunter ein schulterfreies Glitzertop – waren definitiv nicht optimal für ihre Figur. Wohl deshalb wurde beim Foto auf der Coverrückseite ihr Dekolleté so drastisch retuschiert.

Arethas Vorliebe für extrem tief ausgeschnittene Dekolletés hat schon oft für Kontroversen gesorgt. Was sie als sexy empfindet, stößt bei einigen Menschen auf Ablehnung. So trat sie Ende der 1970er in der Tonight Show in einem Kleid auf, dessen tiefer Ausschnitt Moderator Johnny Carson die Schamesröte ins Gesicht trieb und die Produzenten der Show veranlasste die Kameraleute anzuweisen, Aretha nur vom Hals aufwärts zu zeigen.

Als Barbara Shelley Anfang der 1980er begann, mit Aretha zu arbeiten, bot sie Aretha der Tonight Show als potenziellen Gast an, in völliger Unkenntnis des Wirbels, den Arethas Dekolleté zuvor verursacht hatte. Shelley erzählt: »Gini Fosdick, die die Gastauftritte der Tonight Show organisierte, teilte mir mit, dass Johnny Carson Aretha Franklin liebend gern in der Show hätte, weil sie die Queen of Soul sei. Aber dann bat sie mich ganz vertraulich: ›Kannst du bitte etwas an ihrem Ausschnitt machen?‹« Laut Shelley wurde das Ganze zu einem Running Gag zwischen ihr und Aretha. »Wir witzelten, dass sie in der Tonight Show Abendkleider mit Rollkragen tragen müsse.«

Ein ehemaliger Mitarbeiter von Aristas Kreativabteilung enthüllt, dass mehrere von Arethas Fotos stark retuschiert wurden, um sie schlanker erscheinen zu lassen. Im Aufklapp-Innenteil des Albums Love All the Hurt Away sieht man Aretha auf einem Foto hinter einer Tür hervorlugen. »Aretha wirkte massiv«, berichtet die Quelle. »Zwischen ihren Brüsten und ihrem Bauch schoben sich zwei riesige Speckrollen über den Türrahmen hinaus. Ria Lewerke [Aristas Art Director] ließ das Bild etwas überarbeiten. Auf dem ›Vorher‹-Bild sah man diese fette Mutti mit einem Bauch, der wirkte wie im neunten Schwangerschaftsmonat. Auf dem ›Nachher‹-Bild sah man eine Frau in einem verführerisch hautengen Kleid. Der Effekt war toll.«

Angeblich war Aretha selbst so begeistert von dem Ergebnis, dass sie nie wieder eine Diät machen, sondern nur noch retuschiert werden wollte. »Sie sah so toll auf dem Bild aus. Genau so, wie sie aussehen wollte. Das war die leichteste Diät der Welt!«

»Wir schufteten wie verrückt, damit diese Albencover gut wurden«, erzählt die ehemalige Mitarbeiterin. »Dabei mussten wir gegen sie ankämpfen – einige der Outifts, in denen sie zu den Fotoshootings erschien, gingen gar nicht! Die Sachen, die sie für die Cover aussuchte – oh mein Gott! Wir alle aus der Kreativabteilung haben wahrscheinlich dank Aretha Franklin zehn Jahre unseres Lebens verloren. Und diese Albencover waren die reine Folter. Aber wir hielten daran fest, dass wir schöne und klassische Cover wollten, die zu ihrer Position als Queen of Soul passten. Wir respektieren sie als Queen of Soul und wir waren fest entschlossen, sie dazu zwingen, sich selbst zu respektieren – um jeden Preis!«

Ihre ersten vier Alben bei Arista hatten Aretha aus dem Karrieretief der späten 70er-Jahre geholt. Doch da mit Get It Right die Verkaufszahlen wieder etwas abgesackt waren, musste das nächste Album erneut einen gewaltigen Sprung nach vorne machen, um die breite Zustimmung zu erreichen, die sie einst gehabt hatte. Es lagen noch ein paar Hindernisse vor ihr, doch Aretha war auf dem richtigen Weg.




KAPITEL ACHT
MIT VOLLGAS ZURÜCK
AN DIE SPITZE


Obwohl Jump to It Arethas Karriere enorm beflügelt hatte, war das brillante Who’s Zoomin’ Who? von 1985 ihr eigentliches Comeback-Album. Damit gelangte sie nicht nur wieder an die Spitze des Plattenmarkts, sondern wurde auch schlagartig in die ihr bisher unbekannte Galaxie der millionenfach verkauften Alben mit Platinstatus katapultiert. Sogar ihre erfolgreichsten LPs bei Atlantic Records hatten die Millionenmarke nicht überschritten.

Zwischen Get It Right von 1983 und Who’s Zoomin’ Who? lagen jedoch noch einige Rückschläge und Fehlstarts. Rechtsstreitigkeiten, abgesagte Konzerttermine und der Tod ihres Vaters legten Arethas unmittelbare Karrierepläne kurzfristig auf Eis. Nach dem Erscheinen von Get It Right verklagte Aretha Arista Records wegen Vertragsbruchs. Sie warf Arista vor, ihr Lizenzhonorare vorenthalten zu haben aus den insgesamt 600 000 verkauften Exemplaren der beiden Alben Aretha (1980) und Love All the Hurt Away. Weiterhin beschuldigte sie die Plattenfirma, Luther Vandross ohne Arethas ausdrückliche Zustimmung für seine Arbeit »erhebliche Vorauszahlungen und Lizenzbeteiligungen« zugesagt zu haben. Barbara Shelley sagt dazu: »Sie wollte, dass die Buchhaltung überprüft wird, was an und für sich nichts Ungewöhnliches ist. Das wird in regelmäßigen Abständen gemacht. Ich weiß nicht genau, warum sie es tat. Ob es darum ging, ein Album zu verschieben, oder ob sie das Geld dringend brauchte. Sie hatte um ein Darlehen oder einen Vorschuss gebeten und Arista hatte abgelehnt. Danach leitete sie juristische Schritte ein.« Rückblickend sagt Clive Davis über den Vorfall: »Ich glaube, dass einer ihrer Berater ihr irgendetwas eingeredet hatte, doch es kam nicht zu einer Klage. Vielleicht war es auch nur ein Aktenvorgang. Ich weiß es nicht. Wir haben uns nie darüber unterhalten. Ich hielt mich aus sowas raus.«

Seit ihrem Filmdebüt in Blues Brothers von 1980 hatte Aretha damit geliebäugelt, weitere Filmrollen anzunehmen. Es war von Blues Brothers II die Rede und John Belushi hatte Aretha schon gefragt, ob sie darin mitwirken wolle. Doch 1982 machte Belushis Tod infolge einer Überdosis diese Pläne zunichte. »Ich würde gern noch mindestens fünf Rollen spielen«, sagte Aretha der Zeitschrift Women’s Wear Daily. »Ich bin keine Schauspielerin, aber ich kann eine Rolle gut ausfüllen. Ich glaube, ich kann in einer guten Rolle glänzen.«

Anfang 1984 wurde ihr eine Bühnenrolle angeboten, die zu perfekt war, um sie abzulehnen. Aretha nahm die Hauptrolle in einer Broadwayshow über das Leben von Mahalia Jackson namens Sing, Mahalia, Sing an. Sie bereitete sich schon darauf vor, auf der Bühne die Sängerin zu verkörpern, die sie als junges Mädchen inspiriert hatte.

»Sie war eng mit meinem Vater befreundet und besuchte uns immer, wenn sie in der Stadt war«, erzählte Aretha, als das Stück angekündigt wurde. »Natürlich besuchte sie auch die Kirche meines Vaters und der ließ sie nicht gehen, bevor sie nicht gesungen hatte. Sie war eine wunderbare Person, eine gläubige Christin mit Herzenswärme und Sinn für Humor.«

Aretha studierte Mahalias Aufnahmen und unterhielt sich mit Freunden der Gospellegende, um sich auf die Rolle vorzubereiten. Der Terminplan für die Produktion sah drei Wochen Proben in New York vor, die am 2. Mai 1984 beginnen sollten. Die Aufführungstermine wurden festgelegt. Die Show sollte den ganzen Sommer 1984 über laufen, darunter in Sälen wie The Palace in Columbus, Ohio, The State Theater in Cleveland, Ohio, Aire Crown in Chicago, The Masonic Temple in Detroit, Michigan und City Center in New York. Die Termine wurden so gelegt, dass Aretha nie weiter als eine zwölfstündige Autofahrt von Detroit und ihrem im Koma liegenden Vater entfernt wäre. Ein weiterer Grund dafür, dass die Aufführungen von Sing, Mahalia, Sing von Detroit aus per Auto erreichbar sein mussten, war, dass Aretha plötzlich eine extreme Flugangst entwickelte. Es begann auf einem nächtlichen Flug von Atlanta nach Detroit, bei dem die Maschine in heftige Turbulenzen geriet. Laut Aretha vollführte das Flugzeug »einen von diesen Loopings. … Es war einer von diesen winzigen Fliegern, in denen man hören kann, wenn die Person auf der anderen Seite des Gangs zu laut atmet. Nach 22, 23 Jahren Vielfliegerei kann man schon mal einen schlechten Flug haben – und den hatte ich an diesem Tag!«

Als die Proben in New York starten sollten, schaffte sie es angeblich bis zum Detroit Metropolitan Airport, bevor sie kalte Füße bekam. Sie kam nie in Manhattan an, sodass das Projekt gekippt werden musste, bevor es richtig begonnen hatte. Der Produzent Aston Springer verklagte Aretha auf Vertragsbruch, weil sie plötzlich aus der Produktion ausgestiegen war. Im Februar 1989 urteilte ein Bundesgericht in New York, dass zwar keine Vertragsverletzung vorläge, Aretha jedoch Springers Vorkosten erstatten müsse, deren Höhe in einem separaten Prozess festzulegen seien. Richter Whitman Knapp war der Ansicht, dass Arethas Flugangst kein Grund war, die Show zu boykottieren. Sein Urteil: »Wenn sie nicht fliegen wollte, hätte sie auf dem Landweg reisen sollen.«

Unmittelbar nach dem abrupten Ende der Showpläne verschlechterte sich Reverend Franklins Zustand. Er starb am 24. Juli 1984 im Alter von 69 Jahren, nachdem er mehrere Jahre im Koma gelegen hatte. Obwohl er schon so lange zwischen Leben und Tod geschwebt hatte, war Aretha erschüttert. Laut Erma Franklin hatte Aretha »über eine halbe Million US-$ für ihn ausgegeben – 1500 US-$ pro Woche nur für Pflegepersonal. Sie kann darüber immer noch nicht sprechen, noch nicht mal mit ihrer eigenen Familie. Man darf das Wort ›Tod‹ nicht in ihrer Anwesenheit aussprechen, man muss ›von uns gegangen‹ oder eine andere Umschreibung verwenden. Sie und mein Vater standen sich sehr, sehr, sehr nah.«

Anfang 1985 wurde Aretha vom Staat New York wegen unbezahlter Steuern für Aufnahmesessions aus den 1970er-Jahren verklagt. Es hieß, dass Aretha für Aufnahmen, die sie zwischen 1972 und 1977 in New York gemacht hatte, 46 000 US-$ an Steuern nachzahlen müsse, da sie ihren Wohnsitz nicht in New York habe. Zudem sollte sie noch 56 000 US-$ an Zinsen und Strafgebühren zahlen. Arethas Anwalt Andrew Feinman erklärte dazu: »Ein New Yorker Gesetz bestimmt, dass Menschen, die hier Dienstleistungen erbringen, ihren Wohnsitz aber woanders haben, an den Staat New York Steuern zahlen müssen.« Er beklagte auch, dass das Verfahren »diskriminierend«, sei, da »sie sich willkürlich auswählen können, wen sie verklagen. Tausende von Künstler kommen nach New York um Platten aufzunehmen, doch nur bei wenigen wird dieses Gesetz auch tatsächlich angewandt.«

Besonders problematisch wurde es, als Aretha für den 12. bis 15. Juni 1985 Konzerte in der Carnegie Hall ankündigte. Alle vier Abende waren binnen kürzester Zeit ausverkauft. Doch knapp zwei Wochen vor dem Termin sagte Aretha die Konzerte ab, denn ihre Berater hatten sie gewarnt, dass man ihr eine Anklageschrift zustellen werde, wenn sie in den Staat New York einreise, und ihr Honorar verpfändet werden würde. Ihr Bruder und Manager Cecil behauptet allerdings, dass ihre Flugangst der Grund für die Absage war. 1986 wurde der Rechtsstreit außergerichtlich beigelegt.

Die zwei Shows, die Aretha 1985 tatsächlich gab, fanden in Detroit und Chicago statt. Im Februar trat sie im Premier Center im Detroiter Vorort Sterling Heights auf. Im April wurde sie im Auto nach Chicago gefahren, um an mehreren Abenden im Park West aufzutreten – eines der Konzerte wurde für die TV-Sendung Soundstage aufgezeichnet. Beide Auftritte erhielten nur mäßige Besprechungen. So monierte The Detroit News, dass Aretha ihre populärsten Songs außer Acht gelassen und stattdessen Medleyversionen von »See Saw«, »Ain’t No Way« und »Rock Steady« vorgetragen habe. Die Headline des Artikels lautete: »Aretha ignoriert ihre großen Hits – und die Show leidet darunter«. The Chicago Sun-Times schrieb, dass »Aretha mal ins Schwarze trifft und mal daneben liegt … ihr Zauber wirkt nur punktuell«.

Beim Konzert im Premier Center befand sich Aretha in einer ihrer fülligeren Phasen. Am Ende der Show befreite sie sich von ihrem Rock, um sich dem entsetzten Publikum in einer Art hautengem Badeanzug zu präsentieren. Der Rezensent der Detroit News spottete: »Leider tat sich Miss Franklin mit der Wahl ihres Outfits keinen Gefallen … Ich weiß nicht, wer ihre Couturiers sind, aber irgendjemand sollte mal ein ernstes Gespräch mit ihnen führen.«

Doch Übergewicht war nicht ihr einziges Problem, ein weiteres lag auf der Hand: Aretha brauchte dringend einen Hit! Ein Song musste her, der nicht nur das Interesse ihrer alten Fans neu entfachen, sondern ihrer Karriere auch eine neue, frische Ausrichtung geben konnte. Glücklicherweise war das magische Album schon in der Mache – Aretha hatte im Oktober 1984 die Aufnahmen zu einem Album begonnen, das endlich die Wende bringen sollte.

Aufgrund ihrer Flugangst und dem Rechtstreit mit dem Staat New York wurden für die Aufnahmen zu Who’s Zoomin’ Who? neue Regeln aufgestellt: Wer immer mit Aretha Franklin arbeiten wollte, musste nach Detroit kommen, weil sie sich weigerte, die Stadt zu verlassen. Die Instrumentaltracks der meisten Stücke auf Arethas Alben von 1985 und 1986 wurden zwar in New York und Kalifornien aufgenommen, ihr Gesang jedoch ausschließlich bei United Sound in Detroit.

Vor Erscheinen ihres sage und schreibe fünfzigsten Albums hatte sich Aretha eine einjährige Auszeit vom Studio genommen. In dieser Zeit hatte sie sich mit dem Projekt Sing, Mahalia, Sing befasst, Französischunterricht genommen und in Immobilien investiert. Sie kaufte nicht nur ein großes Haus im schicken Vorort Bloomfield Hills, sondern auch ein neues Luxusapartment in einem der teuren Wohnblocks am Detroit River in Downtown Detroit. »Ich hatte seit acht, neun Jahren keinen richtigen Urlaub mehr gemacht«, erklärte sie, »sondern immer nur gearbeitet – mit freien Tagen zwischendurch, an denen ich einfach abhing und mich erholte. Aber das war kein echter Urlaub, wo man sich ein Reiseziel aussucht, etwas Exotisches, wo man mit seinem Partner hinfährt. Letztes Jahr hatte ich also endlich die Gelegenheit, manche Dinge zu tun und neben der Musik noch andere Interessen, die ich habe, zu verfolgen. Zum Beispiel befasste ich mich mit dem Kapitalmarkt und dem Immobilienmarkt. Ich interessiere mich für Immobilien als Einnahmequelle und für Möglichkeiten, Kapital anzulegen. Ich hatte plötzlich Zeit, mich mit diesen Dingen zu beschäftigen, zu denen ich sonst nicht kommen würde. Es hatte also durchaus Vorteile, ein Jahr nicht ins Studio zu gehen.«

Sie hörte sich auch die aktuellen Hits im Radio an und entwickelte daraus Ideen für die Richtung ihres nächsten Albums. »Ich mag einiges von dem, was ich höre«, sagte sie damals. »Songs von Van Halen, John Waite, Luther Vandross. Also sagte ich mir: ›Hey, warum gehe ich sowas nicht ernsthaft an.‹ Bisher war meine Musik eher an Erwachsene gerichtet. Ich wollte nun etwas machen, was auch Jugendlichen gefällt. Und außerdem tanze ich auch gerne!«

Bevor er Plattenproduzent wurde, spielte Narada Michael Walden Schlagzeug in John McLaughlins Mahavishnu Orchestra. In den späten 1970er-Jahren hatte er als Produzent und Songwriter gearbeitet und daneben auch eigene Alben aufgenommen. Clive Davis von Arista wurde auf ihn aufmerksam und engagierte ihn. Zwei der ersten Künstler, deren Alben Walden bei Arista produzierte, waren Phyllis Hyman und Angela Bofill. Seine größten Triumphe sollte er bei Arista aber mit zwei anderen Damen feiern: Aretha Franklin und Whitney Houston. »Clive Davis wusste, wie gerne ich mit Aretha arbeiten wollte«, berichtet Walden über seine Beteiligung an Who’s Zoomin’ Who? »Als er mir sagte, ich könne es versuchen, war ich begeistert. Vor allem, weil ich die Gelegenheit bekam, mehr als zwei Songs zu machen.«

Walden schickte Clive Davis Demobänder mit Songvorschlägen zu, der sie wiederum an Aretha weiterleitete. »Sie war begeistert von dem, was sie hörte«, erinnert sich Walden. »Ich schickte ihr Demos von ›Push‹, ›Freeway‹ und ›Zoomin‹. ›Freeway of Love‹ sollte ursprünglich auf einem meiner Alben erscheinen – aber ohne die Zeile über knallenge Hosen! Den Text habe ich extra für Aretha aufgemotzt. Ich bin froh, dass es so gekommen ist, denn ich hätte den Song bestimmt nicht zu so einem großen Hit gemacht wie sie.«

Nachdem Aretha mehrere von Waldens Songs gefielen, entspann sich ein Dialog per Ferngespräch. »Viele Ideen für Texte kamen mir durch unsere Telefonate«, erzählt Walden. »Ich fragte sie zum Beispiel, was sie zu Hause so macht, wie sie ihre Zeit verbringt. Sie erzählte mir, dass sie gelegentlich in einen Club geht und dort vielleicht einen Typen beäugt, der sie genauso abcheckt. Daraus zog ich viele der Ideen für ›Who’s Zoomin’ Who?‹. Ich stellte fest, dass Aretha einen unglaublichen Sinn für Humor hat. Das wusste ich nicht, bevor wir anfingen, zusammenzuarbeiten. Ich war, ehrlich gesagt, ziemlich überrascht, als wir uns zum ersten Mal trafen, denn ich hatte sie mir nicht so jung und strahlend vorgestellt. Sie machte schon so lange Platten, dass ich überrascht war, wie offen sie ist und wie sehr sie sich für das interessiert, was heutzutage passiert.«

Laut Walden befand sich das Album schon im Planungsstadium, als die Arbeit durch den Rechtsstreit mit Arista unterbrochen wurde. »Sie mussten alles neu verhandeln und sie weigerte sich zu singen, bis alles geklärt war. Also ging es nicht weiter. Als es dann wieder losging, fühlte es sich in gewisser Weise so an wie ein Wiedersehen mit alten Freunden. Aretha und Arista legten ihre Differenzen bei und sie ging zurück ins Aufnahmestudio.«

Auf professioneller Ebene verstanden sich Walden und Aretha im Studio sofort bestens. »Er weiß, was er tut«, sagte sie. »Er weiß, was er erreichen will, wenn er reinkommt, aber er geht nicht streng nach Plan vor. Es läuft alles sehr entspannt ab. Wir flachsen viel herum und unterhalten uns zwischen den Takes über alles Mögliche. Und nach einem guten Take bekomme ich die besten Spareribs der ganzen Stadt!« Nach dem Brathühnchen mit Luther Vandross waren mit Narada Walden also nun Spareribs die neue Studiodelikatesse.

»Sie scheint sich sehr wohlzufühlen«, sagte Walden, bevor das Album auf den Markt kam. »Ich glaube, es war eine gute Idee, nach Detroit zu kommen, wo sie zu Hause ist. Ein Leibwächter begleitet sie überall hin. Sie fährt mit ihrer Limousine vor und steigt im Pelzmantel aus. Dann zieht sie den Mantel aus und darunter trägt sie Jeans und Sweatshirt. Das hat Klasse. Sie nahm immer zuerst eine provisorische Version des Songs auf, nur um eine Vorstellung davon zu bekommen, wie sie ihn singen wollte. Nach drei oder vier Takes hatten wir den Song dann im Kasten. Und sie wurde jedes Mal besser und besser. Das Tolle an ihr ist, dass sie genau weiß, wann eine Aufnahme fertig ist und wann nicht. Sie singt den Song ein- oder zweimal runter und ich bin schon ganz aufgeregt. Aber sie sagt: ›Nein, jetzt bin ich erst richtig soweit‹. Und tatsächlich: Du denkst, du hast schon alles gehört, und dann kommt es – boom! Ihr Gesangsstil ist sehr variantenreich. Sie spielt damit. Sie kann gleichzeitig vulgär und damenhaft sein. Sie hat so eine bestimmte Art zu singen und zu sprechen, dich anzusingen und mit dir zu sprechen. Sie ist sehr subtil.«

»Sie weiß ganz genau, was sie ausdrücken will. On ›Jump to It‹ singt sie: ›Kitty, give me the 4-1-1-: who drop-kicked who this week?‹ [Kitty, erzähl mir den letzten Klatsch: Wer hat diese Woche wen zum Teufel geschickt?] Und so redet sie auch sonst. Auf ›Freeway of Love‹ vom neuen Album singt sie einen kleinen Rap, der so geht: ›With the wind and your fingers in my hair, makes me feel like we’re going for an extended throw-down. So drop the top, baby, and let’s cruise into It’s-Better-Than-Ever Street‹ [Mit dem Wind und deinen Fingern in meinem Haar habe ich das Gefühl, dass wir auf eine ausgedehnte Vergnügungsfahrt zusteuern. Also öffne das Verdeck und lass uns durch die Besser-denn-je-Straße cruisen]. Sie ist total cool. Sie ist die Queen. Das ist die Sprache der Queen bei Hofe.«

Walden erzählt, dass Aretha »Luther Vandross anrief, nur um zu sagen: ›Baby, Narada geht wirklich tierisch ab!‹ Die Songs, die durch die Zusammenarbeit zwischen Walden und Aretha entstanden, waren in der Tat so heiß, dass sie fast das Vinyl, auf das sie gepresst wurden, zum Schmelzen brachten.

»Sie bringt eine unglaubliche Weisheit, Erfahrung und Humor mit ins Studio. Sie ist wie eine schwarze Mae West«, sagt Walden, den besonders Arethas musikalische Intuition beeindruckte. »Sie ist wie eine wandelnde Wolke. Sie blickt herab und sieht die Dinge, wie sie sie sehen will, und sagt, was sie will. Es klingt nicht alles nach Kirche. In ihrer Stimme hört man zwar ihre Gospelwurzeln, aber ihre Ausdrucksweise kommt von der Straße.«

Laut Walden weiß Aretha immer ganz genau, was für sie am Besten ist, was ihre Stimme am besten zur Geltung bringt. »Wenn ich wollte, dass sie eine Liedzeile wiederholt, musste ich dafür eine sehr gute Begründung haben. Sie sagte dann: ›Es ist genau so, wie ich es mag‹. Und ich erwiderte: ›Das ist toll, aber diese eine Zeile könnte noch etwas besser oder ausdrucksstärker sein‹. Aber nichts zu machen. Ich hätte ihr sagen müssen, dass das Aufnahmegerät explodiert sei, um die Aufnahme zu wiederholen.«

Auch Tonmeister Dave Frazer war angetan von Arethas Professionalität: »Sie wusste, was sie wollte, als sie reinkam. Sie kannte den Song, sie kannte die Licks, sie war bestens vorbereitet, was in diesem Ausmaß ungewöhnlich ist. Es war so, als hätte sie den Song schon Hunderte Male gesungen, was wahrscheinlich sogar der Fall war. Sie erweckt nicht den Eindruck, dass sie das macht [sich so sorgfältig vorbereitet], aber sie kommt ins Studio und kennt den Song.«

»Es war großartig, mit Narada zu arbeiten«, sagt Aretha. »Ich bin Sternzeichen Widder und er ist Widder an der Grenze zum Stier – genau wie Luther. Widder und Widder verstehen sich manchmal nicht so gut. Aber wir überwinden das Widder-Stigma vielleicht, weil wir Profis sind. Es war also wirlich toll, mit Narada zu arbeiten. Wenn man bedenkt, wieviel Erfahrung wir beide haben und dass wir beide sehr professionell sind, ist es nicht weiter verwunderlich, dass es so gut mit uns geklappt hat. Ich bin auf jeden Fall ganz begeistert.«

Letztendlich wurden sechs der Songs auf Who’s Zoomin’ Who? von Narada Michael Walden produziert, einer von Dave Stewart von den Eurythmics und zwei von Aretha selbst. Sie hatte ja bereits Erfahrung als Coproduzentin gesammelt, doch diesmal nahm sie bei zwei Sessions das Ruder ganz allein in die Hand.

Der Titelsong des Albums war ein Gemeinschaftswerk, als dessen Urheber Aretha, Walden und Preston Glass aufgeführt sind. Aretha hatte den Ausdruck »Who’s zoomin’ who?« von Bekannten gehört und diskutierte darüber mit Walden, der ihn mit seinem Coautor Preston Glass zu einem Song weiterspann. »Der Ausdruck Zoomin’ stammt von einer Gruppe New Yorker Herren, die sich The New Breeders nannten« erklärte Aretha. Das war eine sehr produktive, kreative Gruppe, die Dinge wie Kaftane, Ohrringe oder Schuhe herstellten und verkauften. Sie sagten solche Sachen wie ›This guy really zoomed me‹ oder ›This chick really zoomed me‹ [Dieser Typ oder dieses Mädchen haben mich wirklich geplättet] und ich liebte das Klischee dahinter. Damals hatte ich außerdem eine Beziehung zu einem Mann, der wohl glaubte, dass er mich zoomte, was aber nicht der Fall war. Die Frage war also, wer wen zoomt, who’s zoomin’ who?«

Der Song »Another Night« stammt aus der Feder von Beppe Cantorelli und Roy Freeland. Clive Davis entdeckte ihn für Aretha. »Clive Davis rief mich an«, erinnert sich Aretha, »und sagte: ›Ich habe einen tollen Song, den musst du dir anhören. Ich schicke ihn dir per Eilpost zu!‹ Ich bekam ihn am nächsten Tag und stimmte zu – es war ein fantastischer Song. Ich rief ihn also zurück und sagte: ›Wir haben einen Treffer! Das ist ein toller Song, ich liebe ihn.‹«

»Ain’t Nobody Ever Loved You« ist ein weiterer Song des Songwriterteams Narada Michael Walden und Preston Glass. »Den Calypso-Song liebte ich«, sagt Aretha, »weil ich die Atmosphäre liebe, die er entstehen lässt. Man fühlt sich wie in der Karibik. Wer je auf den Inseln war, Nassau, Martinique, Jamaica und so weiter, fühlt sich drei oder vier Minuten lang dorthin zurückversetzt. Es erinnert an gute Zeiten, Passatwinde und solche Dinge.« Der Song bot Aretha eine weitere Gelegenheit, eine ihrer berühmten Improvisationen einzubringen – und diesmal sogar auf Französisch. »Das kleine Stück auf Französisch hat mir großen Spaß gemacht«, sagt sie. »Ich mag Französisch sehr. Ich habe auf Martinique, einer französischen Insel, Urlaub gemacht. Und oui, je parle français!«

Die Musik für die sechs von Walden produzierten Songs des Albums wurden in der San Francisco Bay Area aufgenommen, was bedeutete, dass Aretha nicht mit den Musikern zusammen im Studio war. Sie nahm ihren Gesang nur in Anwesenheit von Walden und Tonmeister Dave Frazer im Studio in Detroit auf. Tatsächlich wusste sie zum Teil erst nach Erscheinen der LP, welche Musiker überhaupt darauf zu hören waren. Den Song »Until You Say You Love Me«, kommentierte Aretha mit den Worten: »Ich las in den Credits, dass Randy Jackson von den J-5 [Jackson Five] auf diesem Song spielte, und auch [Discostar] Sylvester, den ich sehr mag. Es ist ein toller Song. Ich mag den Sound. Er erinnert mich an die 60er – früher Motown.«

Das Besondere an Who’s Zoomin’ Who? war, dass es Aretha nicht nur von ihrer souligen, sondern auch von ihrer rockigen Seite zeigte. Auf »Freeway of Love« ist der Saxofonist Clarence Clemons von Bruce Springsteens E-Street-Band zu hören, »Sisters Are Doin’ It For Themselves« ist eine Kooperation mit den Eurythmics und »Push« ein Duett mit Peter Wolf von der J.-Geils-Band.

Ursprünglich sollte David Bowie das von Walden komponierte »Push« mit Aretha singen, doch aufgrund von Terminkoordinationsproblemen wurde Peter Wolf dazu eingeladen. Carlos Santana spielt auf dem Stück das Gitarrensolo. Aretha erklärte: »Der Herr, den man auf dem Duett hört, ist Peter Wolf. Peter Wolf war zur selben Zeit wie ich bei Atlantic unter Vertrag. Damals begegneten wir uns aber nicht. Wir lernten uns erst bei der Aufnahme zu ›Push‹ kennen. Er ist ein sehr netter Mann – ruhig und unprätenziös, würde ich sagen. Ich finde, dass das ein richtig heißer Song geworden ist!« Wolf fand die gemeinsamen Aufnahmesessions in Detroit aufregend. »Jeder ihrer Takes ist eine einmalige Performance, sie sind alle auf einem sehr hohen Niveau«, schwärmte er.

Der heißestes Song auf dem Album ist zweifellos das Duett »Sisters Are Doin’ It for Themselves« zwischen Aretha und Annie Lennox von den Eurythmics. Lennox’ Partner, der Komponist, Produzent und Gitarrist Dave Stewart, produzierte das Stück, das vor Energie förmlich knistert. »Wieder rief Clive mich an und sagte: ›Ich habe da einen tollen Song‹«, erzählt Aretha. Annie hatte ihn Clive geschickt und der sandte ihn an mich weiter. Mein Terminplan war zu der Zeit ziemlich voll und ich sagte: ›Ich glaube nicht, dass ich das machen kann. Ich bin gerade erst aus dem Studio gekommen.‹ Ich war vor seinem Anruf etwa einen Monat lang im Studio gewesen. Und er sagte: ›Du musst einfach … du musst einfach. Wir müssen das aufnehmen!‹ Ich ging also zurück ins Studio und traf dort Annie und Dave. Tolle Leute, sie waren aus New York gekommen. Sie mag Ofenkartoffeln, also riefen wir Wendy’s, eines meiner Lieblingsrestaurants an. Wir bestellten Kartoffeln für Annie und Spareribs für mich und Dave – toller Typ. Sie waren im Studio sehr professionell und technisch versiert, dabei aber auch sehr entspannt und lustig. Wir hatten viel Spaß!«

Aretha beschloss, dass sie ein Rock-Outfit brauchte, um mit Rock’n’Rollern ins Studio zu gehen. Doch als sie ankam, stellte sie fest, dass Annie Lennox sich ihrerseits dem Queen-of-Soul-Kleidungsstil angepasst hatte. »Ich glaube, es fand eine Art Rollentausch statt«, erzählt Aretha lachend. »Ich trug eine Jeansjacke mit Nieten und sie war sehr schick angezogen, in einem schwarzen Hosenanzug und zweifarbigen Halbschuhen. Ich fand das irgendwie süß.« Nach der Session schwärmte Annie Lennox: »Als ich sie mit einer so leicht wirkenden Kraft singen hörte, wurde mir klar, warum die Queen of Soul immer noch auf ihrem Thron sitzt.«

»Sisters Are Doin’ It for Themselves« ist eine feministische Hymne. »Ich finde, dass der Song spiegelt, was heutzutage in ERA [Equal Rights Amendment, ein Gesetzentwurf, der die gleiche Bezahlung von Männern und Frauen durchsetzen sollte] und der Frauenbewegung passiert«, sagt Aretha. »Sie verlassen die Küche. Nicht alle Frauen sind häuslich, manche sind eher geschäftstüchtig und karriereorientiert. Ich bin der Meinung, wenn eine Frau glaubt, dass sie den Job machen kann, dann sollte sie auch die gleiche Bezahlung dafür bekommen. Heutzutage sehen wir ja Frauen in Berufen, in denen sie bisher nicht vertreten waren, wie z. B. bei der Feuerwehr. Ich habe auf der Straße Bauarbeiterinnen oder Verkehrspolizistinnen gesehen. Ich finde, wenn eine Frau genug Mumm hat, das zu machen, dann sollte man ihr genauso viel bezahlen wie einem Mann.«

Die zwei von Aretha selbst produzierten Stücke auf dem Album waren »Integrity« und »Sweet Bitter Love«. Einige der Musiker, die bei den Songs mitwirkten, hatten schon bei den Sessions mit Luther Vandross mit Aretha gearbeitet: Keyboarder Nat Adderly Jr., Schlagzeuger Yogi Horton und Arrangeur Paul Riser.

»Es geht um die Beziehungen zwischen Männern und Frauen«, erklärt Aretha den Song »Integrity«. »Den habe ich geschrieben und produziert und meine Gruppe – Brenda, Margaret und Sandra – sang die Background Vocals. Man lernt jemanden kennen, den man wirklich mag und der einen in seinen Bann zieht. Und dann legt er den Schalter um und ändert sein Programm. Naja, ich könnte viel darüber sagen, aber ich schätze, es ist nicht jeder für jeden bestimmt und wenn es funktionieren soll, dann funktioniert es. Und wenn nicht, sollte man zumindest ein bisschen Integrität zeigen.« Das hört sich so an, als ginge es in dem Song um Arethas Beziehung zu Glynn Turman, eine Vermutung, die Aretha weder bestätigt noch von sich weist. Danach gefragt, ob sie noch mit Turman redet, antwortete sie damals: »Glynn und ich sind immer noch gute Freunde.«

»›Integrity‹ hat mir viel Spaß gemacht«, fuhr sie fort. »Es ist genau so geworden, wie ich es mir vorgestellt habe. Es erinnert ein bisschen an die 60er und einige der Sachen von Curtis Mayfield. Ich habe es wirklich genossen. Ich muss unbedingt mehr schreiben und ich muss mehr produzieren. … ›Sweet Bitter Love‹ ist der Remake eines Songs, den ich in den 60er-Jahren bei Columbia aufnahm. Den Song habe ich schon immer geliebt. Van McCoy schrieb ihn und produzierte ihn [zusammen mit Clyde Otis] bei Columbia für mich. Ich dachte immer mal wieder, dass ich ihn neu aufnehmen sollte, aber irgendwie kam ich nie dazu. Ein Freund von mir fragte ständig: ›Aretha, warum nimmst du nicht »Sweet Bitter Love« auf? Deshalb sagte ich schließlich: ›Okay, ich glaube, die Zeit ist jetzt reif dafür‹. Es war ein großes Vergnügen für mich, ›Sweet Bitter Love‹ zu produzieren. Ich hatte viel Spaß. Ich liebe es, als Produzentin zu arbeiten.«

In unserem Interview von 1985 offenbarte sie, dass Clive Davis, der Präsident von Arista, ihr angeboten hatte, zwei Künstler ihrer Wahl zu produzieren. Auch von einem eigenen Plattenlabel war die Rede. Doch diese Projekte wurden letztendlich nicht realisiert. »Schon bei Atlantic co-produzierte ich einiger meiner Alben«, erklärte sie. »Ich arbeitete mit Jerry Wexler, Arif Mardin und Tom Dowd zusammen. Aber dies ist das erste Mal, das ich es ganz allein gemacht habe. Ich habe mich wirklich wohl gefühlt im Produzentensessel. Zum ersten Mal gab es keine Einwirkungen von außen, was ich als sehr befreiend empfand.«

Auf die Frage, warum es so lange gedauert hatte, bis sie sich zutraute, als Produzentin zu arbeiten, antwortete sie: »Ich hatte einfach nicht genug Erfahrung. Ich habe bei dieser Arbeit viel gelernt – über die technische Seite der Aufnahmen – und möchte mich in Zukunft öfter selbst produzieren. Ich würde auch gern ein paar andere Acts produzieren – vielleicht eine Gruppe wie die Four Tops oder eine Sängerin.«

Das Albumcover präsentierte ein gelungenes Konzept. Es zeigte eine urbane Straßenszene, in der ein großes Porträtgemälde von Aretha wie ein Konzertposter an eine Mauer gekleistert ist. »Eine junge Dame namens Artis Lane machte das Coverporträt«, erklärte Aretha. »Ich war überrascht und erfreut, als ich erfuhr, dass sie aus Detroit kommt. Wir versuchten, sie zu kontaktieren, weil ich ihre Arbeiten in der Zeitschrift People gesehen hatte. Meine Freundin Regina Lynch, die mein Make-up macht, sagte mir, dass sie sie kennt. Durch sie kam der Kontakt zustande und wir unterhielten uns. Das Cover war irgendwie metaphysisch. Es basierte nur auf unseren Telefonaten und verschiedenen Songs von mir, die sie sich anhörte. Sie ist eine ausgesprochen begabte Frau und mir gefiel das Bild sehr.«

Mit diesem Album mischte Aretha nicht nur wieder mit im aktuellen Musikgeschehen, sondern entdeckte auch die Welt der Musikvideos. »Ich halte Videos für ein sehr, sehr notwendiges PR-Mittel«, sagt Aretha. »Damit erreichen neue Künstler ihr potenzielles Publikum direkt zu Hause. Ich habe schon einige tolle gesehen. Aber auch welche, die – wie ein Freund es ausdrückte – ›aussehen wie Alpträume‹«.

Arethas Debütvideo für »Freeway of Love« erwies sich als filmisch gelungen. Darin zeigte sie sich mit einem jugendlichen Kurzhaarschnitt, der ihr unglaublich gut stand. Visuell untermalt wurde der Songtext, in dem eine Fahrt in einem pinkfarbenen Cadillac vorkommt, von einer ebensolchen Karosse mit den typischen Heckflossen. In Kombination mit Arethas rockigem Sound entstand daraus eines der besten Musikvideos aller Zeiten. Ken Reynolds, der zu Arista gewechselt war, erinnert sich, dass die Produktion des Videos nicht ganz reibungslos ablief: »Regie bei ›Freeway of Love‹ führte Brian Grant, der auch Donna Summers Video zu ›She Works Hard for the Money‹ gemacht hatte. Er hatte Vorschläge rübergeschickt, die wir mit Aretha durchgegangen sind. Sie wollte etwas ändern. Also schickten wir ihm das Skript zurück und er schickte es uns nochmal mit der Änderung. Und dann wollte sie noch dies und jenes ändern! Der Regisseur änderte, was immer sie wollte.«

Reynolds weiter: »Das Filmteam wurde in New York, London und Los Angeles rekrutiert und alle wurden nach Detroit geflogen, wo das Video zu ›Freeway of Love‹ gedreht werden sollte. Schauplatz sollten die Fordwerke in Detroit sein, mit Aretha am Fließband. Das Exposé hörte sich toll an – schnell, mit viel Action und Aretha sollte alle möglichen verschiedenen Sachen machen. Doch am Tag, als das Team ankam, verkündete Aretha plötzlich: ›Also, ich habe meine Meinung geändert. Ich möchte nicht zu den Fordwerken gehen, wir machen es etwas anders. Ein Freund von mir hat einen Club, in dem ich singen werde. All die anderen Sachen könnt ihr da reinschneiden.«

Reynolds weist darauf hin, dass man Aretha im Video nur im Club sieht. »Die Außenaufnahmen und alles andere wurden woanders gedreht. Nach dem ursprünglichen Script hätte Aretha an all diesen Orten sein sollen, aber sie hatte ihre Meinung im letzten Moment geändert. Hat das dem Video geschadet? Nein. Tatsächlich bekam es mehrere Auszeichnungen. Sie wusste also offensichtlich, was sie tat.«

»Das Video wurde in Doug’s Body Shop in Detroit gedreht«, erzählt Aretha. »Das ist ein ganz entzückender Ort. Alles hat die Form von Autos. Die Separees, in denen man isst, sehen aus wie halbe Autos, ausgestattet mit allem, was die Originalautos hatten: automatische Fensteröffner, Lenkrad, Radio, es ist alles da. Wir entschieden uns für Doug’s, weil es in dem Song um diesen pinkfarbenen Cadillac auf dem Freeway geht. Im Video sieht man auch das Gebäude von General Motors. Da Detroit die Motor City ist, fand ich das sehr passend.«

»Das Auto, das wir im Video verwendeten, der pinkfarbene Cadillac, gehörte einst Jayne Mansfields, berichtet Aretha weiter. »Mickey Hargitays [Mansfields Ehemann] Name stand auf dem Handschuhfach. Hier in Detroit gibt es einen Oldtimer-Club, der uns das Auto für einen Nachmittag auslieh. Aber sie waren unheimlich pingelig: Wer würde den Wagen fahren, wer dies und jenes machen? Ich verstehe natürlich, dass sie bei einer so wertvollen Investition vorsichtig sein müssen. Es war ein tolles Auto.«

Eine der Überraschungen des Videos war Arethas Aussehen. Mit ihrem extrem kurzen Haarschnitt sah sie jung und hip aus. »Ich trug so eine kleine Punk-Frisur. Ich fand sie süß und interessanterweise bekam ich dafür viele Komplimente von Männern und Frauen. Als ich mich damit das erste Mal im Spiegel sah, schrie ich: ›AAAAHHHH! Ich weiß nicht, ob ich mich damit auf die Straße traue!‹ Aber ich gewöhnte mich daran und je mehr ich mich ansah, umso mehr gefiel es mir. Dann fing ich an, damit zu spielen, und machte die Frisur zu einem Teil von mir. Sie war süß, punkig und brachte Spaß.«

Musikvideos gaben der von Flugangst geplagten Aretha die Möglichkeit, nicht auf Tournee zu gehen und Detroit so selten wie möglich zu verlassen: »Jetzt können Sänger direkt ins Wohnzimmer der Leute kommen, ohne jahrelang unterwegs zu sein. Nicht, dass sie nicht irgendwann trotzdem vor ein Livepublikum treten müssen, aber ich finde, dass Videos Musikern eine fantastische Möglichkeit bieten, gleichzeitig viele Menschen zu erreichen.«

»Sagt nicht, dass Aretha ein Comeback feiert«, insistierte sie, als Who’s Zoomin’ Who? erschien, »weil ich nie weg war!« Im Hinblick auf Verkaufszahlen, Chartplatzierungen und Radiospielzeit war das Album aber nichts anders als ein waschechtes Comeback. Es wurde ihr meistverkauftes Album aller Zeiten, brachte fünf Top-40-Singles hervor und erreichte als erste Platte ihrer Karriere Platinstatus.

Das Album befriedigte nicht nur die Heerschar ihrer Fans aus den 1960er-Jahren, sondern schaffte es mit seinem frischen Sound auch, neue junge Plattenkäufer anzulocken, für die Aretha bisher nur eine Legende aus vergangenen Tagen gewesen war. »Mir gefiel, was Narada sich da hatte einfallen lassen«, erklärt Aretha, »weil es wirklich qualitativ hochwertig war. Es war außerdem sehr aktuell und ich wollte junge Menschen ansprechen. Ich rocke schließlich auch gern! Diese Musik gefällt mir wirklich. Ich glaube sogar, es gehört zum besten, was ich seit Mitte der 60er aufgenommen habe. Nicht, dass man mich falsch versteht: Ich mochte Jump to It und Get It Right und ›Every Girl Wants My Guy‹ von den Sessions mit Luther wirklich sehr, und auch einige der anderen Sachen, die ich bei Arista gemacht habe – zum Beispiel das Duett mit George Benson und ›It’s My Turn‹. Aber dieses neue Album: Puh!«

Vince Aletti verkündete im Rolling Stone: »Dies ist ein Album voll unerwarteter Wendungen – und in fast jeder Hinsicht befindet sich Aretha auf der Höhe ihres Könnens … Hier ist genug vokale Brillanz vorhanden, um jeden Hörer zu beeindrucken«. Brian Chin schrieb in der New York Post, dass das Album »den Anfang eines Comebacks markiert« und Ralph Novak vertrat in People die Ansicht, dass »Franklin sich noch nie besser angehört hat«.

Who’s Zoomin’ Who? erschien im Juli 1985, war 51 Wochen in den Albumcharts und kletterte bis auf Platz 13 – der höchsten Albumplatzierung seit Amazing Grace im Jahr 1972. Im September 1985 hatte es schon Goldstatus erreicht und im Dezember Platin.

Die erste Singleauskopplung, »Freeway of Love«, wurde zu einem der beliebtesten Sommerhits des Jahres. Im August 1985 erreichte sie Platz 1 der R & B-Charts und Platz 3 der Pop-Charts. Insgesamt war es Arethas 20. Nummer-eins-R & B-Hit und ihr 15. Top-Ten-Pop-Hit. Die »Dance Remix«-Version schaffte es zudem auf Platz 1 der Dance-Music-Charts, was einen weiteren Meilenstein in Arethas Karriere bedeutete.

Die nächste Single, »Who’s Zoomin’ Who?«, kletterte bis Platz 2 der R & B-, Platz 7 der Pop- und Platz 1 der Dance-Music-Charts. Mit insgesamt 16 Top-Ten-Hits in den Pop-Charts war Aretha nun mit Connie Francis gleichgezogen. Drei aufeinanderfolgende Singles aus dieser LP schafften es in die Top 30, womit es ihr Studioalbum mit den meisten Hits in ihrer gesamten Karriere wurde. Die Singles waren »Sisters Are Doin’ It For Themselves« (höchste Position: Platz 18 der Pop-Charts); »Another Night« (Platz 9 R & B) und »Ain’t Nobody Ever Loved You« (Platz 30 R & B). Dies war auch Arethas erstes Album, dass gleichzeitig als LP und als CD erschien.

Laut Clive Davis beruhte der Erfolg von Who’s Zoomin’ Who? auf einer konstanten Entwicklung, die 1980 begonnen hatte. »Unsere Zusammenarbeit wurde einfach immer besser und vertrauter«, erklärt er. »Wir hatten einen schönen Hit mit ›United Together‹. Wir probierten bei ›Love All the Hurt Away‹ ein Duett mit George Benson. ›Jump to It‹ war ein Riesenhit, der auf Platz 1 der Dance-Charts landete. Wir gewannen Grammys und Goldene Schallplatten und dann wagten wir den großen Schritt nach vorne. Nach Luther und den zwei Alben, die wir mit ihm gemacht hatten, stellte ich ihr Narada vor. Sie wusste nicht, wer er war. Das führte zu den erfolgreichen Alben mit ihm. Das Material wurde immer besser und die Zusammenarbeit mit Narada funktionierte wunderbar. Alles führte also allmählich dorthin: zum ersten Platinalbum ihrer Karriere.«

Das Jahr 1985 war nicht nur äußerst erfolgreich im Hinblick auf Chartplatzierungen, sondern brachte »Dr. Aretha« auch eine reiche Ernte an Ehrungen und Auszeichnungen ein. Der Strom von Festivitäten ihr zu Ehren erreichte einen Höhepunkt, als der Staat Michigan ihr 25-jähriges Jubiläum im Showgeschäft damit zelebrierte, dass Arethas Stimme als »natürliche Ressource« eingestuft wurde. Mit einer Zeremonie auf den Stufen des Michigan State Capitol in Lansing wurde der 23. Mai 1985 offiziell zum Aretha-Franklin-Tag erklärt.

Zu diesem Anlass trug Aretha einen breitkrempigen Hut, ein sehr elegantes Kostüm und eine rote Fuchsstola – jeder Zoll ein internationaler Superstar. »Ich freue mich ganz besonders darüber, dass meine Stimme zu einer natürlichen Ressource Michigans gemacht wurde, da ich aus tiefstem Herzen ein Mädchen aus Michigan bin«, verkündete sie vor der riesigen Menge aus offiziellen Repräsentanten, Fans und Presseleuten, die sich vor dem Kapitol versammelt hatten. Gouverneur James J. Blanchard würdigte Aretha mit folgenden Worten: »Jeder, der ein Radio oder einen Plattenspieler besitzt, oder der sich für die Unterhaltungsindustrie interessiert oder in Michigan lebt oder Soul mag, kennt den Namen Aretha Franklin. Sie hat mehr Auszeichnungen und Grammys erhalten als irgendjemand sonst.«

Am selben Tag nahm Aretha auch an Zeremonien im Senat und im Repräsentantenhaus des Bundesstaates Michigan teil. Beide Kammern befürworteten die Erhebung von Arethas Stimme in den Stand einer »natürlichen Ressource«. In der Resolution des Senats hieß es, dass Aretha »fortfuhr, ihren charakteristischen Stil zu diversifizieren und es ist ein Zeichen ihres Genies, dass sie in einem Bereich, der oft von wechselnden Moden beherrscht wird, eine von anderen Künstlern bewunderte Künstlerin bleibt.« Das Repräsentantenhaus deklarierte in seiner Resolution: »Wir freuen uns auf ihre zukünftigen Hits und sind sehr stolz, dass sie Michigans Botschafterin in der Musikwelt ist.« Der Abgeordnete Nelson Saunders sagte: »In Anerkennung ihrer enormen Begabung als Sängerin ist das Repräsentantenhaus des Staates Michigan dankbar für die Gelegenheit, Aretha Franklin für ihre herausragende Karriere als Queen of Soul zu ehren. Es ist mehr als angebracht, dass der Gouverneur und die Abgeordneten des Staates Michigan eine Bürgerin wie Aretha Franklin ehren, die einen so großen Einfluss auf Detroit und die nationale und internationale Musikszene hatte.«

Am 24. Juli 1985 wurde ein Teil des Washington Boulevards in Höhe der State Street in Detroit offiziell in »Aretha Franklin’s Freeway of Love« umbenannt. Die Zeremonie fand um 12.30 Uhr an der Kreuzung statt, in Anwesenheit mehrerer städtischer Würdenträger. Arista Records verschenkte 200 Nummernschilder, auf denen »Zoomin’ – Aretha Franklin’s Freeway of Love« stand. Um punkt 12.30 Uhr spielten mehrere Radiosender den Song »Freeway of Love« zu Ehren von Aretha. The Detroit News lamentierte: »Das Einzige, was fehlt, wird Aretha selbst sein, die leider anderweitig verpflichtet ist.«

In einem Interview, dass sie mir am selben Nachmittag bei sich Zuhause in Bloomfield Hills gab, sagte Aretha: »Heute haben der Bürgermeister und der Stadtrat den Washington Boulevard, der eine unserer besseren Straßen in Detroit ist, in Freeway of Love umbenannt. Ich muss mir unbedingt einen pinkfarbenen Cadillac besorgen und damit den Freeway of Love runterfahren.«

»Am 10. August wird es eine Zeremonie geben«, fuhr sie fort. »Man wird noch eine weitere Straße in Detroit umbenennen, zu Ehren meines Vaters, des Reverend C. L. Franklin. Sie ändern Linwood teilweise in C. L. Franklin Boulevard um. Wir werden an diesen Tag an den Feierlichkeiten teilnehmen. Wir sind Bürgermeister Young und Erma Henderson vom Stadtrat sehr dankbar.«

Als ich sie fragte, ob es zur Zeit einen Mann in ihrem Leben gäbe, antwortete sie: »Oh, absolut, absolut. Was wäre das Leben ohne Romantik? Und was ist Romantik ohne jemanden, den man liebt, richtig? Es gibt da jemanden in meinem Leben, ja. Ich möchte allerdings nicht sagen, wer es ist. Ich glaube, es ist manchmal von Vorteil, wenn die Öffentlichkeit nicht weiß, mit wem man zusammen ist. Zumindest für die Frauen im Showgeschäft. Weil die Männer, die mit den Ladies ausgehen, den Arethas, den Dianas, den Dionnes und so weiter, manchmal wirklich ganz schön unter Beschuss stehen. Um das auszuhalten, muss der Mann sehr, sehr stark sein und sehr selbstbewusst. Es ist also nur von Vorteil, wenn die Öffentlichkeit nicht weiß, wer es ist. Beide müssen entscheiden, ob sie es öffentlich machen. Es kommt darauf an, ob er damit klarkommt und stark genug ist zu sagen: ›Hey, kein Problem, weil ich dich mag.‹«

Zu diesem Zeitpunkt waren Aretha und der neue Mann in ihrem Leben offensichtlich noch in der Kennenlernphase und nicht bereit, ihre Beziehung publik zu machen. Zuvor hatte sie gesagt: »Ich habe genug Kerle zwischen 30 und 45 kennengelernt, die meine Intelligenz mit ihren Geschichten und Spielchen beleidigt haben. Wenn ich so einen Typen treffe, sage ich: ›Hallo und Tschüss!‹ Aber in letzter Zeit haben einige Männer den Test mit Bravour bestanden.«

Der Verehrer, der in diesem Fall den Test bestanden hatte, war Willie Wilkerson, ein Detroiter Feuerwehrmann, den sie zufällig kennengelernt hatte. Aretha hielt sich in Downtown Detroit an der Waterfront auf, als ein gutaussehender Mann mit eingegipstem Bein auf sie zugehumpelt kam und sie bat, ihr Autogramm auf seinen Gips zu setzen. Aretha erzählt: »Damals hatte Jump to It gerade Gold bekommen. Er hatte sich das Bein gebrochen, als er von einem Feuerwehrauto gesprungen war. Also schrieb ich auf den Gips: ›Beim nächsten Mal nicht einfach springen [›Next time don’t Jump to It‹].« Es war irgendwie Liebe auf den ersten Blick.«

Der große und gutaussehende Wilkerson war genau Arethas Typ. »Ich bin froh, dass er zwischen der Frau und dem Star unterscheiden konnte, weil viele Männer das nicht können«, offenbarte sie. Weiter sagte sie über ihn: »Er ist ein echter Gentleman und er ist heiß! Ich erzähle meinen Freundinnen am Telefon sämtliche Einzelheiten! Aber ich bin noch nicht bereit, mich fest zu binden. Natürlich sage ich niemals nie, aber im Moment denke ich nicht daran, wieder zu heiraten.«

Auf die Frage, was sie an einem Mann anzieht, antwortete Aretha: »Am Anfang offensichtlich sein Aussehen. Wie er sich bewegt und benimmt. Selbstbewusstsein. Intellekt. Seine Unterhaltung. Wie er mich behandelt. Gute Männer sind so selten wie Hühnerzähne. Und reife gute Männer sind besonders schwer zu finden. Aber ich habe einen gefunden. Ich mag ihn sehr. Er mag, was ich koche, und er mag mich!«

Nachdem er mit Aretha liiert war, verließ Willie die Detroiter Feuerwehr und gründete sein eigenes Taxiunternehmen. Über Aretha sagte er: »Ich weiß, wer sie ist, und ich respektiere, was sie erreicht hat. Aber es ist die Frau dahinter, die für mich zählt. Sie ist eine sehr warmherzige, liebevolle Frau.«

In einer Coverstory der Zeitschrift Jet hieß es über das Paar: »Ihre Beziehung zu Wilkerson hält, weil er in der Lage ist, den Promi zu unterscheiden von der bodenständigen Frau, die auf dem Sofa liegt und sich Soap Operas im TV ansieht«.

Aretha, die an Astrologie glaubt, war damals überzeugt davon, dass ihr Sternzeichen Widder und sein Zeichen Steinbock »eine feurige Paarung ergeben – wir sind sehr kompatibel«. Sie erklärte außerdem, dass ihre Beziehung eine Umkehrung seiner Tätigkeit als Feuerwehrmann bedeutete: »Er löscht das Feuer nicht, er hat es entfacht!«

Im Januar 1986 wurde Aretha in zwei Kategorien für den Grammy nominiert: in der Kategorie »Beste R & B-Performance einer weiblichen Sängerin« für den Song »Freeway of Love« und in der Kategorie »Bester R & B-Gesang von einem Duo, einer Gruppe oder einem Chor« für »Sisters Are Doin’ It for Themselves« mit den Eurythmics. Die Commodores gewannen in Letzterer mit »Night Shift«, aber »Freeway of Love« brachte Aretha den zwölften Grammy ihrer Karriere ein.

Aretha war 1985 nicht nur mit ihren Hits im Radio zu hören, sondern auch in mehreren Werbespots. So sang sie den »Coke Is It«-Jingle für Cola Cola und den Song »Aren’t You Glad« für Dial-Seife. Die Firma Dial hatte Aretha für ein Jahr für eine ungenannte Summe unter Vertrag genommen. Der Werbespot wurde von der Chicagoer Werbeagentur Needham Harper Worldwide produziert. Wie immer seit 1984 nahm Aretha ihren Gesang in Detroit auf, während die Instrumentaltracks in Chicago entstanden. Aretha wurde in der Werbekampagne zwar nicht namentlich genannt, aber ihre Stimme war unverkennbar. Grundsätzlich hatte Aretha nichts dagegen, Werbung zu machen. »Wir wollten Frito-Lay machen«, erzählte sie, »aber es wurde dann doch nichts daraus. Ich habe es auf jeden Fall nicht abgelehnt. Ich esse jede Menge Frito-Lay-Maischips!«

Im Sommer 1985 redete Aretha davon, in einem Broadwaymusical über das Leben von Bessie Smith mitzuspielen. »Das ist eine sehr reale Möglichkeit«, sagte sie damals. »Naja, es gibt Argumente dafür und dagegen. Man hat mir das Drehbuch zugeschickt und die Produzenten sind rübergeflogen, um mit mir darüber zu reden. Das Einzige, was mich an einer Broadwayshow stört, ist die Abend-für-Abend-Sache. Das ist harte Arbeit. Wenn man das machen will, muss man fit sein und fit bleiben. Ich mag Abwechslung und bin gern flexibel. Das wäre der einzige Nachteil an der Sache: die Eintönigkeit der Auftritte Abend für Abend, auf die ich nicht besonders erpicht bin, außer wenn ich dabei wirklich viel Spaß habe. … Was Bessie Smith anbelangt – ich habe vor zwei Tagen einen sehr interessanten Filmbeitrag über sie gesehen. Ich kann verstehen, was alle an Bessie Smith mochten. Und wie gesagt, ich habe das Drehbuch und lese es gerade. Ich muss sagen, dass ich dabei teilweise vor Lachen auf dem Boden liege. Es ist ein ganz wunderbares Drehbuch!« Aufgrund ihrer Flugangst und ihrer Abneigung gegen die Monotonie der allabendlichen Auftritte schlug sie das Angebot jedoch schließlich aus.

Mahalia Jackson und Bessie Smith waren sicherlich Rollen, die wie für Aretha gemacht schienen, und es fällt schwer zu verstehen, warum sie die sich bietenden Gelegenheiten nicht ergriff. Viele hofften, dass einer ihrer Freunde im Filmgeschäft wie Quincy Jones, Oprah Winfrey oder Whoopie Goldberg sie eines Tages wieder vor die Kamera locken könne.

1984 fielen Arethas Weigerung zu fliegen auch einige andere öffentliche Auftritte zum Opfer. »Ich verpasste einige Sachen, die ich wirklich gern gemacht hätte«, erklärte sie 1985. »Im Kennedy Center hatten sie zum Beispiel letztes Jahr eine Veranstaltung zu Ehren von Lena Horne und Lena wollte, dass ich singe. Und der Parteitag der Demokraten – die Rede von Reverend Jesse Jackson, die habe ich auch verpasst. Und dann natürlich das Broadwaystück Mahalia. Aber haltet die Augen auf – ihr werdet noch einiges von mir zu sehen kriegen!«

Im Jahr 1986 wurde Arethas Rückkehr in die amerikanischen Konzerthallen angekündigt. »Ich habe diesen besonderen Austausch vermisst, der zwischen mir und meinem Publikum entsteht«, sagte sie, als die Tourneedaten bekanntgegeben wurden. Sie gab auch an, dass sie ihre Flugangst überwunden habe und für die Tour von Auftrittsort zu Auftrittsort fliegen würde. Außerdem plante sie eine Reihe von Benefizkonzerten, um die Schulden, die 1984 bei Jesse Jacksons Kampagne zur Nominierung als Präsidentschaftskandidat aufgelaufen waren, abzubauen. Dabei sollten neben Aretha auch Stevie Wonder, Luther Vandross und Smokey Robinson auftreten.

Unglücklicherweise gewann Arethas Flugangst die Oberhand, sodass sie – zum Ärger der Veranstalter und tausender Kartenkäufer – in letzter Minute die meisten Termine absagte. Der Boston Herald stellte fest: »Sie sagte ihre stark beworbenen New Yorker Termine ab und trat nur in einigen wenigen Hallen im Mittleren Westen auf.« Sobald sie mehr als ein paar Meilen von Detroit entfernt auftreten sollte, war die Wahrscheinlichkeit groß, dass sie das Konzert platzen ließ.

Anstatt Detroit zu verlassen und auf die geplante Sommertournee zu gehen, willigte Aretha ein, für den Kabelsender Showtime ein TV-Special zu machen. Das einstündige Programm Aretha! war ihre allererste eigene Fernsehshow. Allen Sabinson, Showtimes stellvertretender Programmchef, erklärte: »Wir bemühen uns, unseren Abonennten die klassischen Sänger unserer Zeit zu präsentieren … eine Kategorie, in die Aretha selbstverständlich gehört … Und die Tatsache, dass sie nicht auf Tournee geht, macht dies für unsere Zuschauer zu etwas ganz Besonderem.«

Die Sondersendung wurde am 2. und 3. Mai 1986 im Music Hall Center for the Performing Arts in Detroit aufgenommen. Aretha selbst hatte die 60 Jahre alte Halle im Art-Deco-Stil ausgesucht und damit den Leitern dafür gedankt, dass sie 1979 und 1981 zwei Aufführungen der Gospelshow Your Arms Too Short to Box with God als Benefizveranstaltungen ausgewiesen hatten, um Geld für die Pflege ihres Vaters aufzubringen. »Wir stimmten alle Elemente der Show mit ihr ab«, sagt Bonnie Burns, die Supervising Producerin des TV-Specials. »Sie wählte die Songs, die Outfits und die Musiker aus. Sie wollte, dass es in Detroit stattfindet, weil sie dort zu Hause ist. Man hatte Aretha schon seit Jahren dazu zu überreden versucht, ein TV-Special zu machen, aber sie hatte bisher immer abgelehnt. Ich glaube, wenn man sowas vor zehn Jahren gesendet hätte, wäre es auch ein großes Ereignis gewesen. Aretha geht immer.«

Zu den Musikern, die sie unterstützten, gehörten The Prima Donnas, Clarence Clemons, der 65-köpfige Kirchenchor der Saint James Baptist Church, ihr Bruder Cecil Franklin und ihre Schwester Carolyn. Die Songs, die sie zum Besten gab, umspannten ihre gesamte Karriere: Sie sang drei Gospelsongs mit Carolyn, Cecil und dem Chor, drei Songs aus ihrer Zeit bei Columbia, fünf ihrer Atlantic-Hits sowie »Freeway of Love« und »Who’s Zoomin’ Who?« aus der aktuellen Arista-Phase. Arethas Outfit am Anfang der Show war »heiß«: Sie trug ein wunderschönes rückenfreies, perlenbesticktes rotes Kleid und darüber einen bodenlangen Federmantel. Die Show setzte ein mit einer schnellen, aufregenden Version von »Can’t Turn You Loose«. Besonders eindrucksvoll waren drei Songs von ihren frühen Columbia-Alben, die sie nur selten aufführt: »Won’t Be Long, »Try a Little Tenderness« und »Rock-A-Bye Your Baby with a Dixie Melody«. Die Klassiker der Jahre bei Atlantic gelangen jedoch nur bedingt. Während sie »(You Make Me Feel Like) A Natural Woman« glühend und soulig sang, litten »Respect« und »Chain of Fools« unter einer uninspirierten Überorchestrierung. »Who’s Zoomin’ Who?« ließ Pepp vermissen, aber »Freeway of Love« gewann durch Clarence Clemons’ Saxofonspiel, das Aretha zu einer hinreißend gesungenen Version animierte. Die Show endete mit dem Gospelteil, durch den eine weitere Facette von Arethas Können beleuchtet wurde. Ein besonders berührender Moment war der, als Aretha dem Publikum erzählte, dass ihr Vater ihr als Kind oft den Song »Look to the Rainbow« vorgesungen hatte. Sie widmete ihre Version der wunderschönen Ballade ihren vier Söhnen. Bevor sie anfing zu singen, ließ sie ihren Sohn Teddy aufstehen und sich verbeugen mit den Worten: »Er macht im Juni seinen Collegeabschluss – ich bin also eine stolze Mama.«

Arethas Problem bei Liveauftritten ist, dass sie unmöglich alle ihre Hits singen kann. »Respect« und »I Never Love a Man (The Way I Love You)« gehören immer dazu, andere müssen notgedrungen je nach Auswahl der Setlist entfallen. In Anbetracht der knappen Zeit von einer Stunde gelang es dem TV-Special aber, viele Facetten von Arethas Werk zu zeigen.

Die Bosse von Showtime waren, so wird berichtet, enttäuscht von Arethas Auftritt. Ein Produktionsassistent des Senders offenbart: »Als alles vorbei war, galt die Show bei Showtime generell als nicht gelungen. Wir waren der Meinung, dass Arethas Auftritt halbherzig war. So als ob sie zwar zugestimmt hätte, aber nicht wirklich daran interessiert gewesen wäre. Ihre Bühnenoutfits waren besonders schlecht. Sie trug dieses Kostüm, das ihr ständig von der Schulter rutschte, das war peinlich. Und dann dieses schulterfreie Top, aus dem der Busen rausfiel. Bei ihrer Größe sollte sie keine Tops tragen!«

»Die Menschen um sie herum haben Angst, ihr zu sagen, dass sie in einigen der Outfits, die sie auswählt, schrecklich aussieht«, sagt einer ihrer Geschäftspartner aus Detroit. »Das ist wirklich bedauerlich, weil sie eine so tolle Frau ist. Die Leute trauen sich nicht, Kritik zu äußern, auch wenn es zu ihrem Besten ist. Das ist traurig, weil sie dann am Ende lächerlich aussieht statt elegant oder modisch.«

Im selben Sommer trat Aretha bei einem weiteren TV-Special auf: Motown on Showtime: The Temptations and The Four Tops. Aretha saß darin in einem Detroiter Studio am Klavier und sang mehrstimmig mit Levi Stubbs und den Four Tops. Sie tauschten Erinnerungen aus über den Auftritt der Four Tops auf Arethas Hochzeit Ende der 70er-Jahre und sangen »Isn’t She Lovely«. In mancherlei Hinsicht zeigte dieser kurze Auftritt mit den Four Tops mehr von der privaten Aretha als ihr einstündiges Konzert in der Music Hall. Im Kreise ihrer alten Freunde wirkte sie viel entspannter, das Ganze mutete an wie ein spontanes musikalisches Stelldichein in einem privaten Wohnzimmer. Zudem war es ein Genuss, Aretha am Klavier zu sehen und zu hören.

Who’s Zoomin’ Who? war so erfolgreich gewesen, dass man logischerweise beim nächsten Album dasselbe Erfolgsrezept wiederholen wollte. Wieder enthielt das neue Album neun Songs und die Verteilung auf die Produzenten war die gleiche wie beim Vorgängeralbum: Sechs Stücke wurden von Narada Michael Walden produziert, zwei von Aretha selbst und eines von einem berühmten Rockstar – diesmal Keith Richards von den Rolling Stones. Es gab auch wieder Duette mit Superstars: in diesem Fall George Michael und Larry Graham. Das 1986 erschienene Album hieß Aretha, was ein wenig für Verwirrung sorgte, da ihr Debüt bei Arista von 1980 ebenso betitelt gewesen war. Dieses neue Album war jedoch deutlich besser und erreichte sogar Goldstatus. Obwohl es sich doch stark von Zoomin’ unterscheidet, hält es dessen hohes Niveau und betritt zudem musikalisches Neuland.

Die erste Singelauskopplung war eine Coverversion von »Jumpin’ Jack Flash«, einem Hit der Rolling Stones. Arethas rockige Version wurde von Keith Richards produziert und Stones-Gitarrist Ronnie Wood spielt darauf Gitarre. Aretha berichtet, dass sie die beiden noch nie getroffen hatte, bevor sie nach Detroit kamen, um den Song aufzunehmen. »Ich hatte vorher nur Mick [Jagger] getroffen«, erzählte sie. »Als ich in London war, kam er hinter die Bühne und wir unterhielten uns nett. Er ist sehr bodenständig. Mick und Ahmet [Ertegün] sind sehr gut befreundet, also begegnete ich ihm immer mal wieder.«

Mick Jagger hatte zu diesem Zeitpunkt bereits eine Solokarriere gestartet, doch Keith Richards brauchte länger, um sich von den Rolling Stones zu emanzipieren. Ihm zufolge war dieser Auftrag genau das Richtige: »Vor der Aretha-Sache hatte ich, glaube ich, eine panische Angst davor, etwas allein zu machen. Jetzt weiß ich, dass ich es kann.«

Der Stones-Coversong erschien nicht nur auf dem Album, sondern wurde auch als Titelsong für Whoopie Goldbergs Film Jumpin’ Jack Flash verwendet. Goldberg, Richards und Wood kamen alle nach Detroit, um das Video zum Song zu drehen. Aretha trägt darin einen unglaublichen Minioverall mit Tigerstreifen, eine Lederjacke und eine wilde Punkfrisur – inklusive seitlich abstehendem Pferdeschwanz.

Clive Davis berichtet, dass Aretha und er über dieses Projekt geteilter Meinung waren: »Ich sah mir den Film an – ohne die Musik. Die wollten, dass Aretha den Titelsong macht. Aber der Film beeindruckte mich nicht übermäßig. Einiges mochte ich, aber einiges störte mich auch. Also sagte ich zu ihr: ›Ich halte den Film für mittelmäßig.‹ Aber sie wollte unbedingt mit Whoopi arbeiten. Also sagte sie: ›Ich verstehe, was du meinst, aber ich mach’s trotzdem.‹ Ich hatte dann die Idee mit Keith Richards, schlug es Keith vor und er sagte ja.«

»Jumpin’ Jack Flash« schaffte es bis auf Platz 22 der Pop- und Platz 20 der R & B-Charts. Die nächste, von Narada Michael Walden produzierte Single »Jimmy Lee« erreichte im Februar 1987 Platz 28 der Pop- und Platz 2 der R & B-Charts. Und mit der dritten Single, »I Knew You Were Waiting (For Me)«, gelang es Aretha sogar, nicht nur in den amerikanischen Charts, sondern auch international die Nummer eins zu werden.

»I Knew You Were Waiting (For Me)« war das ultimative Superstar-Duett – Aretha Franklin und George Michael. Michael war als eine Hälfte des Duos Wham! erfolgreich gewesen und hatte begonnen, als Gaststar auf Alben anderer Künstler zu singen, während er seine erste Solo-LP plante. Das Duett von George Michael und Aretha erwies sich als perfekter PR-Coup für beide Sänger: Michael brachte Aretha einer jüngeren Käuferschicht nahe und Aretha verlieh Michael Glaubwürdigkeit. Darüber hinaus bestach der Song einfach durch eine hervorragende Darbietung von allen Beteiligten.

Im April 1987, genau 20 Jahre nach Erscheinen von »Respect«, ihrer ersten Nummer eins in den Popcharts, stand Aretha wieder international an der Spitze der Hitparaden. »I Knew You Were Waiting (For Me)« war Lady Souls 17. Top-Ten-Pophit – damit hatte sie Connie Francis’ Rekord eingestellt. »Das George-Michael-Projekt habe ich arrangiert«, sagt Clive Davis. »Er [George Michael] rief mich an, nachdem er Wham! verlassen hatte. Er wollte unbedingt mit Aretha arbeiten. Ich sollte einen Song auswählen und einen Produzenten finden. Ich rief also Aretha an und versuchte, ihr die Sache schmackhaft zu machen. Ich erklärte ihr, wer George ist. Für sie war die Zusammenarbeit vorteilhaft, weil er ein aktueller Künstler ist, der ihr Zugang zu einem Publikum im Teenageralter verschaffen würde. Dafür würde sie ihm Glaubwürdigkeit verleihen und er konnte beweisen, dass er mehr als ein Popsänger ist. Die Schwierigkeit lag darin, einen geeigneten Song zu finden. Doch zufällig schickte mir Tom Sturgess von Chrysalis Music ›I Knew You Were Waiting (For Me)‹ rüber. Ich fand, dass der Song für ein Duett perfekt wäre, und schickte ihn an beide Künstler. Sie liebten den Song. So kam also das Duett zustande.« Für George Michael erfüllte sich ein Traum. »Sie ist einfach die Beste!«, sagt er. »So sehr ich auch andere Sängerinnen bewundere – an sie kommt keine heran.«

Das zweite Duett auf Aretha war der Song »If You Need My Love Tonight«, den Aretha mit Larry Graham ursprünglich schon für Who’s Zoomin’ Who? aufgenommen hatte. Ebenfalls auf der LP enthalten waren der rockige R & B-Hit »Rock-A-Lott« und die wunderschöne, von Aretha produzierte Ballade »Look to the Rainbow«. Das Stück wurde in den 1940er-Jahren von E. Y. »Yip« Harburg und Burton Lane geschrieben. Es war der Nachfolgeesong zu Harburgs berühmtestem Song »Over the Rainbow« aus dem Film Zauberer von Oz, den er zusammen mit Harold Arlen komponiert hatte. Beide Songs gehören zu Arethas absoluten Lieblingssongs aus ihrer Kindheit. Da sie »Over the Rainbow« auf ihrem ersten Columbia-Album von 1960 aufgenommen hatte, schloss sich mit der Aufnahme von »Look to the Rainbow« für das Album von 1986 gewissermaßen ein Kreis.

Das Cover des Albums ziert ein von Andy Warhol geschaffenes Porträt von Aretha – eine der letzten Arbeiten des plötzlich Anfang 1987 verstorbenen Künstlers. Warhol hatte einst unter dem Titel »Reigning Queens« [»Herrschende Königinnen«] von vier königlichen Häuptern Porträts angefertigt. Wie passend, dass er kurz vor seinem Tod auch die Queen of Soul in sein Oeuvre integrierte.

Als Krönung ihres 80er-Jahre-Comebacks erschien 1987 Arethas erste Videokassette, Aretha: Ridin’ on the Freeway (RCA / Columbia Home Video), auf der die Musikvideos »Freeway of Love«, »Another Night«, »Jimmy Lee«, »Jumpin’ Jack Flash« und »I Knew You Were Waiting (For Me)« zusammengefasst waren. In Nebenrollen zu sehen: George Michael, Keith Richards, Whoopie Goldberg, Ronnie Wood und Clarence Clemons.

Arif Mardin, der sowohl bei Atlantic als auch bei Arista mit Aretha zusammengearbeitet hatte, freute sich besonders über ihr Comeback. »Bei Atlantic war sie extrem erfolgreich, doch wie in vielen guten Ehen war nach einer gewissen Zeit einfach die Luft raus«, erklärt er. »Clive Davis ist offensichtlich ein sehr cleverer Plattenboss. Er sollte einen Preis kriegen für das, was er mit seinen Acts erreicht hat – vor allem mit Ladys wie Aretha, Dionne und natürlich Whitney [Houston]. Er lenkte die Künstler in die richtigen Bahnen.« Jerry Wexler freute sich ebenfalls über Arethas Comeback: »Ich bin überglücklich, dass sie mit einem so gewaltigen Knall wiederkam, nachdem sie lange in der Versenkung verschwunden war.«

Im Januar 1987 wurde Aretha als erste Frau in die Rock’n’Roll Hall of Fame aufgenommen. »Jetzt sind die Türen geöffnet, Mädels!«, sagte sie lachend. »Aber im Ernst: Ich finde das großartig und fühle mich sehr geehrt.« Aretha bestieg zwar kein Flugzeug (und auch keinen Zug), um an der Ehrung persönlich teilzunehmen, schickte aber stellvertretend ihren Bruder Cecil. Die Rock’n’Roll of Fame Foundation wurde 1984 von einer Gruppe von Führungskräften im Musikgeschäft gegründet, um die Verdienste von Sängern, Bands und Musikern zu würdigen, die Rockgeschichte geschrieben hatten. 200 Rock- und Popexperten – darunter Kritiker und Produzenten – nominieren die Anwärter und stimmen dann ab, wer jedes Jahr in die Hall of Fame aufgenommen werden soll. Voraussetzung für eine Nominierung ist, dass man vor mindestens 25 Jahren seine erste Platte aufgenommen hat. Die erste Zeremonie fand 1986 statt und geehrt wurden Größen wie Elvis Presley, Buddy Holly, Chuck Berry, James Brown und Sam Cooke. Aretha wurde im zweiten Jahr ausgewählt. Die Zeremonie fand im Januar im Waldorf-Astoria Hotel in New York statt und neben Aretha wurden u. a. Marvin Gaye, Fats Domino, Ray Charles, Little Richard, B. B. Kind, Jackie Wilson, Bo Diddley, The Coasters, Joe Turner, Muddy Waters, Clyde Mcphatter und Arethas Freund aus Kindertagen Smokey Robinson gewürdigt. »Das war auf jeden Fall ein Meilenstein in meiner Karriere!«, betont Aretha.

Im März 1988 wurde es langsam eng in Arethas Trophäenregal. Auf der 30. Grammy-Verleihung, die in der Radio City Music Hall in New York präsentiert wurden, bekam sie die Grammys Nr. 13 und 14 und war damit die weibliche Künstlerin mit den meisten Grammys. Der Song »I Knew You Were Waiting (For Me)« gewann in der Kategorie »Bester R & B-Auftritt von einem Duo, einer Gruppe oder einem Chor« und für das Album Aretha von 1986 wurde sie als »beste R & B-Sängerin« ausgezeichnet. Wieder einmal nahm Aretha die Preise nicht persönlich entgegen, sondern blieb in Detroit, wo sie die Show mit ihrem Freund Willie Wilkerson vor dem Fernseher verfolgte. »Ich hatte gerade einen schönen Topf Bohnen auf dem Herd und etwas Maisbrot und wir genossen es, zu essen und dabei die Show zu sehen«, berichtet sie.





[image: ]

© Arista Records/MJB Nr. Archives

Arista-Präsident Clive Davis und Atlantic-Produzent Jerry Wexler 1981 auf einer Party, die zu Ehren von Aretha im Time/Life-Hochhaus in New York stattfand. Ihre Höhenangst hinderte Aretha jedoch daran, auf ihrer eigenen Party zu erscheinen.
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© Charles Moniz Collection

Arethas Vorliebe für tiefe Dekolletés brachte ihr mehrfach Ärger mit Fernsehproduzenten und den Artdirektoren von Arista Records ein. Aus Protest erscheint sie hier bei einem öffentlichen Auftritt in Frack und Pelzmantel.
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© Universal Studios/Mark Bego Collection

In dem Film Blues Brothers von 1980 gab Aretha ihr Debüt als Schauspielerin. Sie spielt darin eine selbstbewusste Kellnerin, die ihren Mann ermahnt, er solle besser sein Hirn einschalten (»Think«), bevor er seinen Job im Diner aufgibt, um wieder Musiker zu werden.
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© Arista Records/MJB Nr. Archives

Clive Davis’ ging es bei Arista Records nicht nur darum, die richtigen Songs für Aretha auszuwählen, sondern auch die richtigen Produzenten zu finden – solche, die sowohl Arethas Stärken als auch die aktuelle Musikszene der 1980er einschätzen konnten.
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© George Hurrell/Arista Records/Mark Bego Collection

1981 wurde Aretha vom Hollywood-Fotografen George Hurrell abgelichtet, der mit seinen Porträts von Leinwandgöttinnen wie Joan Crawford und Jean Harlow berühmt geworden war.
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© Arista Records/MJB Nr. Archives

Durch die Zusammenarbeit mit Clive Davis gewannen Arethas Aufnahmen bei Arista eine Frische und Aktualität, die sie wieder in die Charts brachten und weitere zehn Grammys gewinnen ließen. Auf dem Cover zu Love All the Hurt Away präsentiert sie sich sexy und elegant.
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© Arista Records/MJB Nr. Archives

Anfang der 1980er-Jahre begeisterte Aretha sich für die japanische Kultur und fuhr bei einem Konzert in New Yorks City Center sogar in einer Rikscha auf die Bühne. Bei einem anderen Auftritt wurde sie wie Kleopatra in einer Sänfte auf die Bühne getragen.
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© Chris Walter/Retna

Anfang der 1980er-Jahre nahm Aretha zwei ihrer aufregendsten Alben auf: Jump to It und Get It Right. Beide wurden von Luther Vandross produziert. Es wird berichtet, dass die beiden im Aufnahmestudio wahre Fressgelage veranstalteten.
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© Epic Records/Mark Bego Collection

Luther Vandross und Aretha Franklin bei einem gemeinsamen Auftritt im Madison Square Garden. Für Vandross efüllte sich ein Traum, als er mit seinem Idol Aretha arbeiten durfte.
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© AP/Wide World

Als Aretha 1983 im Shrine Auditorium in Los Angeles für den Song »Jump to It« den American Music Award entgegennehmen sollte, taten ihr die Füße weh. Also machte sie, was jede waschechte Diva tun würde: Sie zog ihre Schuhe aus!
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© Arista Records/Mark Bego Collection

Am 23. Mai 1985 wurde Aretha vom US-Bundesstaat Michigan zum »Naturschatz« erklärt. Von links nach rechts: Arethas Bruder Reverend Cecil Franklin, Senator Jackie Vaughn, Abgeordneter Nelson Saunders, Aretha, Abgeordneter Matthew McNeely.
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© Arista Records/MJB Nr. Archives

Das Porträt auf dem Cover von Who’s Zoomin’ Who? von 1985 stammt von der Künstlerin Artis Lane. Durch den Erfolg des Riesenhits »Freeway of Love« erreichte das Album Platinstatus.
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© Arista Records/MJB Nr. Archives

Ab Mitte der 1980er-Jahre produzierte Aretha wieder Hits am laufenden Band, darunter »Another Night«, »Who’s Zoomin’ Who«, »Sisters Are Doin’ It For Themselves«, »Rock-A-Lott« und »Jimmy Lee«.
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© Harrison Funk/Showtime/MJB Nr. Archives

Ein turbulenter Flug in den 1980er-Jahren war bisher Arethas letzter. Von da an nahm sie aufgrund ihrer Flugangst sämtliche Alben und Fernsehauftritte nur noch in Michigan auf. Das Showtime-Special von 1986 wurde z. B. in der Music Hall for the Performing Arts in Detroit aufgezeichnet.

[image: ]

© Arista Records/Mark Bego Collection

Das mit einem Grammy ausgezeichnete Album One Lord, One Faith, One Baptism von 1987 nahm Aretha in der Kirche ihres Vaters, der New Bethel Baptist Church in Detroit auf. Neben Aretha sind darauf alte Freunde und Wegbegleiter zu hören wie Mavis Staples oder ihre Schwestern Erma und Carolyn Franklin.
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© Harrison Funk/Showtime/MJB Nr. Archives

Als sie 1986 mit George Michael den Nummer-eins-Hit »I Knew You Were Waiting (For Me)« aufnahm, war Aretha auf dem Höhepunkt ihrer Karriere. Im selben Jahr widmete der private Kabelsender Showtime ihr auch ein TV-Special.
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© Arista Records/MJB Nr. Archives

Der Produzent Narada Michael Walden zeichnete für einige von Arethas besten Songs aus den 1980er- und 1990er-Jahren verantwortlich. Auf dem Album Through the Storm brachte Walden (links) Aretha für den Song »It Isn’t, It Wasn’t, It Ain’t Never Gonna Be« mit der damals angesagtesten neuen Diva, Whitney Houston (rechts), zusammen.
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© Peter Max/Arista Records/Mark Bego Collection

Neben dem Cover des Albums Through the Storm von 1989 gestaltete Peter Max auch dieses Cover für das gleichnamige Duett mit Elton John, das ein Hit wurde.
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© Gino Falzarano

Eine Aretha in wahrhaft königlicher Aufmachung lässt sich im Mai 1989 in Atlantic City von ihren Fans feiern.
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© Peter Max/Mark Bego Collection

Der bekannte Künstler Peter Max zeichnete dieses Porträt exklusiv für dieses Buch. Es fängt die Queen of Soul auf der Höhe ihrer Popularität in den 1980er-Jahren ein.
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© Lisa Berg/PBS Productions/MJB Nr. Archives

Aretha trat 1994 vor dem US-Präsidenten Bill Clinton und seiner Gattin Hilary mit langen, weißen Handschuhen und einem für sie typischen sehr tief ausgeschnittenen Dekolleté im Weißen Haus auf. Als sie sich verbeugte, gewährte sie nach Meinung einiger Betrachter einen allzu offenherzigen Blick auf ihre üppige Oberweite.
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© Universal Studios/MJB Nr. Archives

In der Blues-Brothers-Fortsetzung Blues Brothers 2000 von 1998 schlüpfte Aretha wieder in die Rolle der »Miss Murphy«. Diesmal arbeitet ihre Figur jedoch nicht mehr in einem Diner, sondern ist inzwischen zur Besitzerin eines exklusiven Autohauses aufgestiegen. In dieser Szene singt Aretha eine leicht veränderte Version ihres Megahits »Respect«.




KAPITEL NEUN
GRÜSSE AUS DETROIT


Die meisten Detroiter, die im Showgeschäft arbeiten, müssen sich in Los Angeles oder New York nach Arbeit umsehen – aber wenn man die Queen of Soul ist, kommt der Berg zum Propheten. Da Aretha sich im Allgemeinen weigerte, Motor City zu verlassen, mussten die Produzenten ihrer Projekte sich ihren geografischen Vorgaben anpassen. So konnte Aretha den Komfort ihrer zwei Detroiter Domizile genießen und gleichzeitig die musikalischen Einrichtungen ihrer Heimatstadt aktiv fördern. Seit dem Aufstieg von Motown Records in den 1960er-Jahren hatte nichts Detroit mehr ins Blickfeld der Musikindustrie gerückt als Arethas Reiseboykott.

»Detroit und seine Vororte haben alles, was andere Großstädte auch haben«, sagte Aretha 1985. »Die Vororte sind wunderschön: Bloomfield, Birmingham, Wabeek – einfach großartig. Man kann hervorragend angeln. Überall gibt es Seen, mindestens sieben in der Region. Und Bürgermeister [Coleman] Young hat Downtown mit der Waterfront am Fluss wirklich Großartiges geleistet. Es gibt River Front [ein Wohnungskomplex], das einfach fantastisch ist, und einige weitere neue Gebäude. Schätzchen, hör zu, Detroit kommt ganz groß raus!«

Durch ihren Umzug nach Detroit in den 80er-Jahren hatte sich Aretha dem Trubel des Showgeschäfts in Los Angeles entzogen. Damals sagte sie: »An L. A. vermisse ich am meisten, dass ich nicht einfach zur Tonight Show oder zu Merv Griffin oder Solid Gold rüberspringen kann. Und ich vermisse Fat Burgers [ein Hamburger-Restaurant]!«

Aretha war zufrieden mit ihrem unkomplizierten Leben in einem Vorort von Detroit. Ihr weißes Haus im Kolonialstil mit sechs Schlafzimmern stand auf einem 1,2 Hektar großen Grundstück mit Swimmingpool und Gemüsegarten. »Ich bin die Frau von nebenan, ich bin ein nachbarschaftlicher Typ«, sagte Aretha über sich selbst. »Ich habe einen Garten und wir essen frische, selbst angebaute Produkte, ohne Zusatz- und Konservierungsstoffe. Vor zwei Wochen habe ich Grünkohl gemacht und bin danach zu einem Konzert von Luther Vandross gegangen. Grünkohl und Vandross – ein toller Abend! In meinem Garten pflanze ich Senf und Rettich zusammen an. Und ich habe grüne Tomaten … welche Farbe sollen sie auch sonst haben, bevor sie rot werden? Außerdem züchte ich Mais, Zucchini, grüne Bohnen, fast alles, was ein guter Garten so hergeben sollte. Ich habe einen grünen Daumen.« Diese Aussage lässt vermuten, dass Aretha ihre hochkalorischen Lieblingsspeisen durch frisches Gemüse ersetzt hatte, doch weit gefehlt: Die zweite Hälfte der 1980er-Jahre gehört zu ihren schwergewichtigsten Phasen. Das selbstangebaute Gemüse garnierte lediglich Spareribs, Schweinshaxen und Chicken Italiano.

Ihr Alltagsleben um 1985 beschrieb Aretha so: »Ich stehe so um 11 oder 11.30 Uhr auf. Dann sind die Soap Operas dran, zuerst The Young and the Restless [deutscher Titel: Schatten der Leidenschaft]. Die Seifenopern gehen bis drei Uhr Nachmittags und dazu das, was ich Küchengespräche nenne. Ich bin im Wohnzimmer und meine Haushälterin Katherine ist in der Küche und wir schreien von einem Zimmer zum anderen rüber: ›Hast du das gesehen?‹ Die Abendserien mag ich auch.«

Weiter offenbarte sie: »Ich spiele Tennis – ich habe eine gemeine Rückhand, doppelhändig wie Chris Evert. Ab und zu schwimme ich. Ich bin gern auf der Driving Range. Und ich häkele. Ich habe schon einige Röcke, Berets und verschiedene andere Sachen gehäkelt. Ich koche gern und ich gehe gern im L’Esprit oder im Club Taboo tanzen. Ich liebe Ballet, damit habe ich mich in New York und L. A. befasst. Und ich liebe Boxkämpfe. Als Kind habe ich mir oft welche mit meinem Vater angesehen.«

Aretha hatte viele soziale Kontakte und hatte sich in der Stadt einen Namen als Gastgeberin gemacht. Sie veranstaltete gern bei sich zu Hause große Partys. »Manche sind ziemlich gut«, gab sie damals zu. »Eine der letzten stand unter dem Motto Hawaii. Wir ließen weißen Sand kommen und überall verteilen – einen Meter breit um den Pool herum –, sodass man das Gefühl hatte, am Strand zu sein. Natürlich gab es auch hawaiianische Tänzer sowie ein Spanferkel am Spieß.«

Neben Partys, Soap Operas, Gartenarbeit und Französischunterricht stand Mode ganz oben auf der Liste von Arethas Interessen. Seit ihrem Umzug nach New York 1960 war sie verrückt nach Kleidern. »Als ich anfing, trug ich Kleider von Ceil Chapman«, erinnert sie sich. »Ich frage mich schon seit Jahren, was eigentlich aus der Chapman-Kollektion geworden ist. Meine Managerin führte mich gleich zu Beginn in ihren Laden auf der Park Avenue, damit ich mir Sachen aussuchte, die ich mochte oder mir standen. Also trug ich von Anfang an Designerklamotten.«

Obwohl sie ihr Faible für Mode behielt, war sie später auch frustriert, dass die großen Modeschöpfer nur bis Kleidergröße 42 produzierten, während sie – zumindest damals noch – Größe 44 trug. Besonders Mode von Calvin Klein hätte sie liebend gern getragen. »Valentino ist auch so einer, der nur bis Größe 42 geht«, seufzte sie damals (1985), »und Valentino macht einige der elegantesten Kleider, die ich je gesehen habe. Ich werde jedes Mal wütend, wenn ich die Kollektion sehe. Ab und zu passe ich in etwas von De La Renta rein, je nach Schnitt.« Ihr Modedilemma frustrierte sie so sehr, dass sie Mitte der 80er-Jahre in der führenden Modezeitschrift Women’s Wear Daily einen Appell an Calvin Klein richtete. »Bitte«, flehte sie, »wenn Sie schon nichts in Größe 44 haben – und Sie machen damit Frauen, die Größe 44 tragen, sehr unglücklich – bitte fertigen Sie maßgeschneiderte Kleider an!«

Ein Insider der Modebranche enthüllt, dass Aretha Calvin Kleins Firma sogar direkt kontaktierte, um sich etwas nach ihren Maßen schneidern zu lassen. Dies ist bei Prominenten durchaus üblich. Unglücklicherweise wurde Arethas Ersuchen jedoch »schlankweg« abgelehnt. »Sie setzte sich mit Paul Wilmot, dem für PR zuständigen Vizepräsidenten von Calvin Klein, in Verbindung, so die Insider-Quelle. »Er kümmert sich um die persönlichen Bestellungen von Prominenten wie [Talkshow-Moderatorin] Joan Rivers oder Bianca Jagger. Aretha rief zwei Mal an, einmal zur Herbst- und einmal zur Frühjahrskollektion. Sie wollte sich die Kollektionen ansehen und gegebenenfalls etwas kaufen. Eigentlich nimmt Calvin keine Aufträge für persönliche Zuschnitte an, aber die Leute rufen an und er lässt sie sich die Kollektion ansehen. Sie suchen sich etwas aus und dann kommt man schon irgendwie zusammen. Doch Paul Wilmot hatte beschlossen, dass Aretha nicht zum Image von Calvin Klein passte. Sie waren also nicht daran interessiert, sie einzukleiden. … Aretha war an zwei Teilen interessiert: einem Minirock aus Lammfell, den die Modezeitschrift W als Modedesaster einstufte, und einem bodenlangen Abendkleid aus dehnbarer Spitze. Ich weiß nicht, ob sie [das Abendkleid] in Schwarz oder Weiß wollte, aber beides war für Aretha total unpassend. Ein Stretchkleid aus Spitze, in das Paulina Porizkova sich kaum reinquetschen könnte! Er [Wilmot] sagte nur: ›Tut uns leid, aber wir haben gerade keine Zeit.‹«

Während ihrer ganzen Karriere weist Arethas Verhältnis zur Mode Parallelen zum Märchen »Des Kaisers neue Kleider« auf: So wie die Untertanen des Kaisers sich nicht trauen, ihrem Oberhaupt zu sagen, dass er nackt ist, so haben die Freunde und Berater der Queen of Soul vielleicht Angst davor, ihre Gefühle zu verletzen, wenn sie ihr davon abraten, sich in Kleider zu zwängen, die für wesentlich schlankere Frauen entworfen wurden.

Anfang der 80er-Jahre (als ihre Flugangst noch unter Kontrolle war) spielte Aretha sogar mit dem Gedanken, eine eigene Kollektion auf den Markt zu bringen und entwarf selbst mehrere Outfits. »Ich sollte eine eigene Linie entwerfen«, erzählte sie. »Ich fuhr zwei Mal nach New York, um mit verschiedenen Modedesignern und ihren Managern zu sprechen. Ich traf mich mit Willi Smith, ich rief Stephen Burrows an, aber das Ganze führte letztendlich zu nichts. So richtig verstehe ich nicht, warum. Sie schienen aus irgendeinem Grund vor der Zusammenarbeit zurückzuscheuen, wirkten nicht sehr selbstbewusst. Ich bin mir aber nicht sicher, deshalb möchte ich darüber nicht spekulieren. Auf jeden Fall habe ich noch diese Modezeichnungen, die eine junge Frau aus Los Angeles für mich machte, aber die sind natürlich inzwischen veraltet. Vielleicht mache ich ja mal ein paar neue Skizzen. Ich entwarf ein T-Shirt-Kleid, lange bevor Norma Kamali damit rauskam. Und in Vogue und Bazaar habe ich auch schon einige Sachen gesehen, die ich vorher skizziert hatte. Die hatten keine Möglichkeit, meine Skizzen zu sehen, aber meine Skizzen waren zuerst da. Ich wäre ihnen also zuvorgekommen. Und hey, eine zweite Karriere? Warum nicht mit Modedesign?«

Ungeachtet dieses Vertrauens in das eigene Modebewusstsein fuhr die Presse fort, Arethas Geschmack in Sachen Kleidung anzuzweifeln. Die Zeitung USA Today brachte 1987 einen Artikel über Mini-Mode und druckte dazu ein Foto von Tina Turner im Minirock ab sowie eines von Aretha in einem Minikleid. Im Artikel hieß es, dass Turner alles tragen könne, was sie wolle, und immer fantastisch aussehe, doch die Bildunterschrift unter Arethas Foto war: »Würde die First Lady des Soul unseren Mini-Test bestehen?« Die Antwortet lautete vermutlich: Nein.

Eine weitere Leidenschaft von Aretha sind Pferde. Ihr Exmann Glynn Turman ritt und züchtete Araberpferde und hatte Aretha wohl mit diesem Hobby angesteckt. Allerdings antwortete Aretha auf die Frage, ob sie reite: »Ja, Limousinen, meinen Alfa Romeo, alles, was vier Räder hat!« [Das Englische »ride« bedeutet sowohl reiten als auch fahren.]

Als sie nach Detroit zog, fand sie die Zeit, sich mit Pferden zu beschäftigen. Die einzige andere Person im Showgeschäft, von der Aretha wusste, dass sie sich mit Pferden auskannte, war der Entertainer Wayne Newton. »Ich wollte ein paar Vollblutpferde kaufen und damit an Rennen teilnehmen«, berichtete sie. »Nicht an großen Rennen wie Belmont, sondern an denen auf dem DRC [Detroit Race Course] oder in Hazel Park. Ich wusste, dass er Pferde besaß, und rief ihn deswegen an.« Aretha und Newton wurden gute Freunde, die das gemeinsame Interesse an Pferden verband. Arethas erstes Pferd war ein Hengst, den sie Don Juan nannte. »Er ist ein wunderschönes Pferd, sehr gut erzogen«, berichtete sie damals stolz. »Er beherrscht alle Gangarten und ist ein echtes Dressurpferd. Jetzt will ich mir eine Araber-Zuchtstute dazukaufen und zwei Fohlen. Ich steige in die Pferdezucht ein.«

Aretha nimmt seit 1983 nicht nur alle ihre Alben in Detroit auf, sondern auch ihre Fernsehauftritte werden hier aufgezeichnet. Als sie 1986 in der Aufzeichnung der jährlichen Vergabe der American Music Awards erschien, musste sie mit einer speziellen Satellitenverbindung live aus Detroit zugeschaltet werden. Sie war in vier Kategorien nominiert und gewann schließlich mit »Freeway of Love« in zweien: »Bestes Soul / R & B-Video einer weiblichen Künstlerin« und »Beste Soul / R & B-Single einer weiblichen Künstlerin«. Beim Empfang des ersten Preises wurde sie im Fernsehen in einer Garderobe des Premier Center in Detroit gezeigt in einem Minikleid und mit einer aparten New-Wave-Frisur. »Ich möchte mich bei den Plattenkäufern und euch allen dafür bedanken, dass ihr euch mit mir auf den ›Freeway of Love‹ begeben habt«, sagte sie. »Ich liebe euch – das wisst ihr!« Beim zweiten Preis kämpfte sie mit den Tränen, als sie sagte: »Diesen Preis möchte ich in Erinnerung an meinen Vater, Reverend C. L. Franklin, annehmen.« Live aus dem Premier Center sang sie dann ihren Hit »Another Night« in einem ihrer bizarreren Outfits. Am Anfang des Stücks trug sie noch einen langen Samtmantel mit einem gewaltigen Stehkragen in Form einer Muschel aus Strasssteinen, die den ganzen Kopf umgab. Es sah aus wie etwas, das Darth Vader zum Karneval anziehen würde. Als sie mitten im Song den Mantel ablegte, kam darunter ein rücken- und schulterfreies Kleid mit einem komplexen Muster aus silbernen, kupferfarbenen und braunen Pailletten zum Vorschein. Während des schnellen Songs sprang Aretha auf der Bühne herum und gab dem via Satellit zugeschalteten Millionenpublikum eine wunderbare Kostprobe der Queen of Soul in voller Aktion.

In jenem Jahr war auch der Song »We Are the World« nominiert und sollte das Finale der TV-Übertragung bilden. Moderatorin Diana Ross lud das Publikum im Los Angeles Shrine Theater ein, auf die Bühne zu kommen und mit den Superstars zusammen in den Megahit einzustimmen. Neben Ross waren Whitney Houston, Stevie Wonder, Smokey Robinson, Kim Carnes, Harry Belafonte, Julian Lennon, Huey Lewis und Michael Jackson (in Begleitung von Elizabeth Taylor) sowie zahlreiche weitere Stars auf der Bühne. Man hatte darüber hinaus weltweit simultan mehrere Übertragungen via Satellit eingerichtet, sodass »We Are the World« auch von Aretha in Detroit, von Johnny Cash in Tucson und von Paul McCartney in London gesungen wurde. Zwar sangen letztere drei wegen der leichten Zeitverzögerung der Übertragung asynchron, doch allein die Vorstellung, dass Aretha mehrstimmig mit Paul McCartney und Michael Jackson sang, war genug, um diesen TV-Auftritt zu einem der beeindruckendsten ihrer ganzen Karriere zu machen.

Im Januar 1987 fingen Fernsehkameras ein weiteres historisches Ereignis ein, als Aretha Franklin und James Brown zum ersten Mal in ihrer jeweiligen langen und glorreichen Karriere zusammen auftraten. Den Rahmen bildete eine vom Kabelsender Cinemax in Auftrag gegebene TV-Hommage an Brown mit dem Titel A Soul Session: James Brown and Friends. Leider sollte es dabei zu einem Zerwürfnis zwischen Aretha und Brown kommen.

Produzentin Tisha Fein war damit betraut, die »Freunde« für die Sendung einzuladen und konnte sich dafür niemand Besseren als Aretha vorstellen. Mit Aretha und ihrem Bruder Cecil stand sie in freundschaftlichem Kontakt, seit sie in den 1970ern die Aretha gewidmete Sondersendung Midnight Special produziert hatte. Danach hatte sie noch bei mehreren Grammy-Übertragungen mit Aretha zusammengearbeitet. »Es war meine Idee, Aretha für die Sendung zu engagieren und sie nach Detroit zu verlegen«, erinnert sich Fein. »Es schien eine gute Idee, eine Sendung über Soul aus dem Ort zu machen, wo er herkam, und dabei gleichzeitig zwei Menschen zusammenzubringen, die noch nie zuvor zusammengearbeitet hatten.«

Die Aufnahmen fanden im Club Taboo in Downtown Detroit statt, der Aretha gemeinsam mit einigen Freunden gehörte. »Sie schlug den Club vor«, berichtet Fein, »und er war toll. Als Mitbesitzerin war sie die Königin des Clubs. Das Publikum rastete völlig aus, wenn sie auftrat. Ich engagierte auch ihre Schwestern als Backgroundsängerinnen.« Bei den Aufnahmen ebenfalls dabei waren Wilson Pickett, Joe Cocker, Billy Vera und Robert Palmer.

Über die angebliche Fehde zwischen der Queen und dem Godfather of Soul sagt Fein nur: »James und Aretha hatten noch nie vorher zusammen gesungen und ich glaube nicht, dass sie jemals wieder zusammen singen werden. Sie war einfach wunderbar, aber die beiden verstanden sich nicht besonders. Er benahm sich nicht gerade wie ein Gentleman.« Ein Produktionsassistent verrät, dass letztlich Browns extremes Konkurrenzdenken die Ursache für die Spannungen war, doch die Proben liefen zunächst problemlos ab. »Es war wie ein freundlicher Wettbewerb«, erinnert sich der musikalische Direktor Dan Hartman. »Ich glaube, sie lieben einander für das, was sie beide repräsentieren, obwohl James immer im Rampenlicht stehen muss. Und Aretha verdient und bekam natürlich auch ihren Platz im Rampenlicht. Sie achten sich gegenseitig sehr, weil sie dieses Soul-Image erschaffen haben. Das wurde bei den Proben deutlich. James Brown kam zuerst auf die Bühne, kurz danach kam sie, und es war einfach toll, die beiden zusammen zu sehen. Es war ein ganz besonderer Moment.«

Laut Hartman beschränkte Aretha die Konversation auf ein Minimum. »Sie sagte die ganze Zeit vielleicht zwei Worte, so was wie ›Ummm-hmmm, okay‹. Wir gingen den Ablauf durch und sagten zum Beispiel: ›Also, wir machen diesen Song an dieser Stelle‹ und sie sagte nur: ›Ummm-hmmm, ummm-hmmm, okay‹. Ich schlug vor, dass sie ihre Stücke einmal durchsingt und sie sagte nur: ›Okay‹. Aber wenn sie singt – ihre Proben sind genauso einmalig wie ihre größten Plattenaufnahmen. Sie kam einfach in Straßenkleidung auf die Bühne, ohne großes Buhei. Sie betrat die Bühne, sagte ›Hallo‹ und wurde allen vorgestellt. Sie war sehr cool. Als sie beim Soundcheck sang, war ich verblüfft. Aretha ist ein cooler Profi – sie ist die ultimative Soulsängerin.«

Am Freitag, den 9. Januar, wurden nur Brown und Wilson Pickett aufgenommen. Zusammen boten sie einer enthusiastischen Menge eine über anderthalb Stunden dauernde Show mit 16 Songs. Am darauffolgenden Samstag nahmen dann Aretha, Palmer, Cocker und Vera ihre Solos und Duette mit James Brown auf. Obwohl die Proben glatt verlaufen waren, gab es auf einmal Spannungen zwischen Brown und Aretha. »James war definitiv von Aretha eingeschüchtert«, interpretiert der Produktionsassistent die Situation. »Vor allem, weil es ihr Club und ihre Stadt waren. Er drehte die Lautsprecher leiser, als sie sang, was wirklich gemein war. Das Publikum konnte deutlich merken, dass etwas zwischen den beiden nicht stimmte. Aber nach sorgfältigem Schneiden strahlte der gemeinsame Auftritt trotzdem einen ganz besonderen Zauber aus.«

»Das Einzige, was Aretha auf der Bühne aus der Fassung bringt, ist wenn sie sich selbst nicht hören kann«, sagt Barbara Shelley, die sich erinnert, dass »der Soundcheck toll war. Aber als Aretha die Bühne betrat, war die Lautstärke komplett runtergedreht – und sie rastete völlig aus. Sie gab mir und Cecil ständig per Handzeichen zu verstehen, dass wir zu ihr rüberkommen sollten. Also verließen wir unsere Plätze und gingen auf die Bühne rauf. Cecil sagte, dass sie damit drohte, die Bühne zu verlassen, wenn der Sound nicht in Ordnung gebracht würde. Aber da schwirrte ein Team von etwa 100 Leuten herum, sodass keiner von uns irgendetwas unter Kontrolle hatte. Sie war sehr aufgebracht, als sie von der Bühne ging.«

Aretha legte eine heiße Performance von »Do Right Woman – Do Right Man« hin, die wesentlich souliger war als in der überorchestrierten Show von 1986. Kein Wunder, dass Brown sich von ihr bedroht fühlte. Geplant war, dass er auf die Bühne zurückkehrt und zusammen mit ihr ein Medley aus Arethas Song und seinem Hit »It’s a Man’s World« singt, wie in der Probe. Doch ohne jemanden darüber zu informieren, beschloss Brown, das Medley zu streichen, und forderte stattdessen die verblüffte Aretha zu einem langsamen Tanz auf.

Gary Graff von The Detroit Free Press erinnert sich, dass er damals sehr enttäuscht von dem Auftritt war. »Sie sahen aus, als ob sie den gemeinsamen Auftritt nicht genossen hätten. James ist eigentlich der ultimative Showman und setzt zu allem ein Lächeln auf, aber er sah nicht sehr glücklich aus. Wenn man sich das Special ansieht, erkennt man überhaupt keine Chemie zwischen ihnen und keine Kommunikation. Sie sehen sich kaum an. Es war irgendwie unangenehm.«

Welches Problem es auch immer zwischen Aretha und Brown gab – es schien bereinigt, nachdem Aretha eine Soloversion ihres aktuellen Hits »Jimmy Lee« gesungen hatte. Brown kam wieder auf die Bühne und die beiden sangen seinen Hit »Please, Please, Please« von 1964 im Duett. Zum Finale kamen Wilson Pickett, Billy Vera, Robert Palmer, Joe Cocker und Dan Hartman hinzu und alle gaben gemeinsam eine aufregende Version von Browns »Living in America« aus dem Jahr 1980 zum Besten. Obwohl Aretha auf Brown wütend war, blieb sie gelassen. Barbara Shelley meint: »Sie verhielt sich sehr damenhaft. Als sie von der Bühne kam, gab sie trotz der aufgetretenen Probleme noch verschiedene Interviews, die sie zugesagt hatte, um das Special zu promoten.«

1987 war es für Aretha nach 15 Jahren endlich auch an der Zeit, ein neues Gospelalbum aufzunehmen. »Ich habe die Gospelmusik nie verlassen«, sagte sie, »sie ist ein integraler Bestandteil von mir. Ich trage Gospel in mir, was immer ich auch singe. Im Gospel liegen meine Wurzeln.« Im Juli startete die Arbeit an One Lord, One Faith, One Baptism. Das daraus resultierende Doppelalbum hielt ein legendäres Allstar-Revival-Meeting in der New Bethel Baptist Church in Detroit auf Tonträger fest, das sich über drei heiße Nächte erstreckte. Es handelt sich dabei eher um einen Gottesdienst mit Musik als um ein reines Konzertalbum: Insgesamt über 30 Minuten gesprochene Passagen, auf sechs Reden verteilt, stehen hier 50 Minuten Musik gegenüber. (Auf der Original-CD wurden zwei der gesprochenen Beiträge weggelassen, damit das Ganze auf eine CD passte.)

One Lord, One Faith, One Baptism enthält nur drei Solosongs von Aretha: »Walk in the Light«, »Ave Maria« und »The Lord’s Prayer«. Die anderen sieben Stücke sind Duette mit Mavis Staples, Joe Ligon, Reverend Jaspar Williams und den Franklin Sisters (Carolyn und Erma Franklin sowie ihre Cousine Brenda Corbett). Die Sprecher auf dem Album sind ebenfalls namhaft: Reverend Jesse Jackson, Arethas Bruder Reverend Cecil Franklin, Reverend Jaspar Williams und Reverend Donald Parsons von der Mount Calvary Baptist Church in Chicago.

»Das Album entstand aufgrund von zahlreichen Anfragen«, berichtete Aretha. »Es ist ja allgemein bekannt, dass ich vom Gospel komme, und ich kann gar nicht sagen, wie viele Leute seit Amazing Grace nach einem neuen Gospelalbum gefragt haben. Ich wollte es schon früher machen, aber es gab immer andere Verpflichtungen. Ich wollte eine neue Gospelplatte aufnehmen, weil Gospel mein musikalisches Training maßgeblich geprägt hat, da ich in der Kirche aufgewachsen bin.« Heraus kam ein historisches Album, insofern als es Aretha, Erma und Carolyn in der Kirche ihres Vaters mit der Musik ihrer Kindheit vereinte. Doch das Album hatte auch noch aus einem anderen Grund einen ganz besonderen Stellenwert für Aretha: Es war das Erste, das sie komplett selbst produzierte. »Ich wollte die Lieder aufnehmen, die ich als Kind in der Kirche geliebt hatte«, erklärte Aretha. »Und niemand konnte das so gut produzieren wie ich. … Ich arbeite gern als Produzentin, weil es mir die Freiheit gibt, zu machen, was ich will. Was nicht heißen soll, dass ich nicht auch gern mit anderen Produzenten arbeite, guten Produzenten – und davon gibt es viele. Aber es gefällt mir auch, mein eigenes Ding durchzuziehen.«

»Das war mein Baby«, sagte Aretha enthusiastisch nach den drei Abenden in der New Bethel Baptist Church, an denen das Album aufgenommen wurde. »Ich wollte dieses Album selbst produzieren, weil ich nicht glaube, dass irgendjemand anderes besser dafür qualifiziert ist. Die Frauen im Musikgeschäft, die als Produzentinnen arbeiten wollen, sollten es tun. Ich fand es nicht allzu schwierig.«

Das Album wurde am 27., 28. und 30. Juli 1987 mitten in einer Hitzewelle aufgenommen. Draußen herrschten Temperaturen von 40 °C – und die Abende in New Bethel waren, nicht zuletzt dank der Musik, kein bisschen kühler. An die 4000 Menschen, die sich pro Abend in die Kirche drängten, wurden Fächer verteilt, bedruckt mit Werbung für eines der drei örtlichen Bestattungsunternehmen: McCall, Swanson oder Cole. Vor der Kirche hatte man Schilder mit der Aufschrift »Es findet zur Zeit eine Beerdigung statt« aufgestellt, um zu verhindern, dass Autos dort parkten und die Zuschauer, die Presse und die Aufnahmetechniker behinderten. Doch trotz dieser Insignien des Todes war die Musik, die an diesen Abenden in der Kirche erklang, eine Anpreisung des Lebens. Sie wurde mit der Leidenschaft einer Massenbekehrung vorgetragen und die Queen of Soul führte die Prozession höchstpersönlich an.

»Es war aufregend«, berichtet Rita Griffin vom Michigan Chronicle über diese drei heißen Sommernächte. »Immer, wenn in Detroit etwas stattfindet, was mit Aretha oder Motown zu tun hat, ist es wie ein Familientreffen. Alle möglichen Leute waren da versammelt, die man schon lang nicht mehr gesehen hatte. Natürlich zusammen mit den Mitgliedern der Gemeinde. Das mag ich an ihr. Bei Reverend Franklin waren die Türen der Kirche nie geschlossen. In New Bethel gab es keine privaten Veranstaltungen. Alles ist für die Öffentlichkeit zugänglich. Mir gefällt, wie Aretha die Sache anging – so ziemlich wie ihr Vater. Natürlich mussten Eintrittskarten ausgegeben werden, aber sie kosteten nichts. Also saß im Publikum wirklich eine bunte Mischung aus Freunden, Fans, Familien- und Gemeindemitgliedern.«

1972, als Amazing Grace aufgenommen worden war, wurden die Karten für die Gospelsession in der New Temple Missionary Baptist Church in Los Angeles noch für 10 US-$ verkauft. 1987 wurden die Karten von der Kirche und zwei lokalen Radiostationen kostenlos vergeben. Während der Konzerte reichte man den Klingelbeutel herum und so kamen mehrere tausend US-$ für die Armenspeisung und das Detroit Children’s Hospital zusammen.

Neben den bekannten Gospelstars wurde Aretha auch von einem 100-köpfigen Chor mit Sängern der New Bethel Baptist Church und der Thomas Whitfield Group unterstützt. Pfarrer Thomas A. Whitfield war für das musikalische Arrangement zuständig, Chorleiter war Michael E. Fletcher, doch das ganze Event wurde von Aretha selbst koordiniert und produziert. Sie selbst wählte die Songs, die Musiker, ihre Gesangspartner, die Redner, den Chorleiter und die Kirche aus und war auch für die Dramaturgie verantwortlich. »Es handelt sich um ein Konzeptalbum«, erklärte sie. »Wir erzeugten eine Kirchenatmosphäre. Gesprochene Passagen verbinden die einzelnen Songs. Zum Eingangsstück ›Jesus Is the Light of the World‹ zog der Chor mit Kerzen in den Händen ein. Es war wunderschön.«

Einer der aufregendsten Momente der drei Aufnahmeabende war, als Arethas langjähriger Freund Reverend Jesse Jackson auftrat, um eine Rede zu halten und Teile des Programms anzukündigen. Jackson sprach von Aretha als »unserer geliebten Schwester, die einen Rock aus vielen Farben trägt – Sister Aretha Franklin«.

Es fanden an diesen Abenden mehrere Ehrfurcht gebietende Auftritte statt. Arethas langsame, ernste Versionen des Vaterunsers und des »Ave Maria« haben beinahe eine opernhafte Qualität. Wenn man sie hört, glaubt man, eine Frau zu belauschen, die Gott dankt. Die beiden Duette von Aretha und Mavis Staples allein sind es schon wert, dass Album zu kaufen. Aretha kündigt Staples mit den Worten an: »Mavis und ich reisten als Teenager zusammen mit unseren Familien durchs Land – sie und die Staple Singers und ich, mein Vater, Lucy Branch und Sammy Bryant. Getroffen haben wir uns eines Abends auf einer Straße in Mississipi. Und heute Abend kehren wir zu unseren Wurzeln zurück.«

»So ist es!«, rief Staples und dann sangen beide zusammen eine Version von »Oh Happy Day«, die die Dachsparren der Kirche zum Beben brachte. Das zweistündige Programm endete mit einer berührenden Aufführung von »Packing Up, Getting Ready to Go«, gesungen von Aretha, Mavis Staples, Joe Ligon von der Gospelgruppe The Mighty Clouds of Joy sowie den Franklin-Schwestern. Detroiter Zeitungen bezeichneten das ganze Event schlicht und treffend als »The Gospel Songfest«.

»Es ist ein tolles Album und ich bin stolz darauf«, sagte Aretha, als die Sessions vorbei waren. »Das hat viele gute Erinnerungen geweckt. Gospel hat die Inspiration, die Rockmusik nicht besitzt.«

»Ich habe eigentlich einen ziemlich vollen Terminkalender«, berichtete Thomas Whitfield, als er nach seiner Beteiligung an One Lord, One Faith, One Baptism gefragt wurde. »Ich produziere viele Gospelkünstler, aber als Aretha mich anrief und sagte, dass sie sich am Dienstagabend mit mir treffen wolle, sagte ich: ›Verdammt, das werde ich auf keinen Fall verpassen!‹ Ich ging also rüber und sie fing an mir mitzuteilen, welche Songs sie machen wollte, in welchen Tonarten die Songs sein sollten, was ich für sie arrangieren sollte und dass es am 27., 28. und 30. Juli stattfinden würde. Als wir die Songs probten, herrschte von Anfang an eine unglaubliche Stimmung im Raum. Die Menschen weinten und schrien.«

Laut Whitfield wollte Aretha die Atmosphäre der traditionellen Erweckungstreffen und Gospelshows, die sie und ihre Schwestern in den 1950er-Jahren erlebt hatten, wiederauferstehen lassen. »Heutzutage ist es für Sänger schwer, den Gesang von damals nachzuahmen, weil man damals völlig unstrukturiert gesungen hat. Die Teile fügten sich einfach irgendwie zusammen. Man musste sich mit dem Fluss der Musik treiben lassen. Heute ist Gospelmusik viel strukturierter und professioneller. Wir haben also den Sound etwas aktualisiert.«

»Das war für mich ein spirituell erhebendes Erlebnis«, sagte Aretha. »Das muss ich öfter machen. Es war wunderbar, einfach wunderbar. In der Kirche war es mindestens 40 °C heiß und sie war zum Brechen voll. Ich fand es sehr angemessen, das Ganze in einer Kirche stattfinden zu lassen. Ich glaube nicht, dass ich das irgendwo anders hätte machen können.«

Drei der Songs auf dem Album sind Kompositionen von Clara Ward. Aretha lag viel daran, die Songs »Jesus Hears Every Prayer«, »Surely God Is Able« und »Packing Up, Getting Ready to Go« als Hommage an Sister Ward zu singen. Der letztgenannte Song wurde an jedem der drei Abende aufgenommen, doch Aretha war trotzdem nicht davon überzeugt, dass sie die ultimative Version, die Wards Komposition gerecht wurde, geboten hatte. Deshalb bestand sie auf einem Retake und die daraus entstandene finale Version von »Packung Up, Getting Ready to Go« war den Aufwand zweifellos wert. »Es war sehr effektiv, den Song am Schluss zu bringen«, sagte Carolyn Franklin. »Ich sah einige Brüder und Schwestern dabei aufspringen.«

Carolyn erzählte weiter, dass das ganze Projekt bis zur letzten Minute von ihrer Schwester geheim gehalten wurde. »Ich wusste zwar, dass sie ein Gospelalbum machen wollte, aber nicht, dass wir [Carolyn und Erma] daran beteiligt sein sollten. Sie sagte einfach nur: ›Lasst uns diese Songs von den Ward Singers machen, die wir als Kinder gesungen haben.‹ Sie sagte, dass sie ihre Kindheit heraufbeschwören wolle, mit einer Messe im Kerzenlicht. Das hat unser Vater vor Jahren so gemacht.«

Als Produzentin bestimmte Aretha, wie das Material letztendlich aufbereitet werden sollte. »Es war so umfangreich«, erinnerte sie sich. »Ich musste mit Clive darüber reden, ob es gekürzt werden sollte. Er beschloss, dass es am besten wäre, ein Doppelalbum daraus zu machen.« Einige Nummern aus den drei heißen Nächten in Detroit schafften es dennoch nicht auf das Album: eine ruhige, aber wirkungsvolle Version von »God Specializes«, »Father I Stretch Out My Hands to Thee« (ein Tribut an Arethas Vater), »Be Grateful« (ein Duett mit Mavis Staples) und »Beams of Heaven« (ein Duett mit Jo Ligon).

Nach dem Erfolg, den Aretha mit Who’s Zoomin’ Who? und Aretha im Bereich Pop, Rock und R & B gefeiert hatte, schien 1987 der perfekte Zeitpunkt, um einen Abstecher zum Gospel zu machen. Clive Davis war sich sicher, dass One Lord, One Faith, One Baptism sein Publikum finden würde. »Das Projekt stieß in der Öffentlichkeit auf großes Interesse«, berichtete er. »Ich glaube, es wird ein Meilenstein werden. Niemand singt Gospel besser als Aretha. Sie trifft den Kern eines Textes, den Nerv des Songs, die Essenz seiner Seele.« Jim Crawley, der stellvertretende US-Vertriebsleiter von Arista Records, meinte aus marketingtechnischer Sicht: »Es handelt sich um ein völlig anderes Produkt. Wir dürfen nicht vergessen, dass Musik zwar Kunst, aber auch ein Geschäft ist. Wir werden versuchen, das Album gezielt bei der potenziellen Käuferschicht zu bewerben – sogar über die Kirchen.«

»Sie sollte ständig einem neuen und größeren Publikum vorgestellt werden«, meinte Davis kurz vor Erscheinen des Albums. »Genau das versuche ich. Man muss aktuell und relevant bleiben. Wir arbeiten sehr eng zusammen in einer kreativen Partnerschaft und es hat bisher insofern funktioniert, dass fast von jedem Album [von Aretha bei Arista] mehr Exemplare verkauft wurden als vom vorhergegangenen.«

Letztlich war One Lord, One Faith, One Baptism jedoch kein kommerzieller Erfolg beschieden. Es verkaufte sich schlechter als alle anderen Alben von Aretha bei Arista. In den Billboard-Charts erreichte es lediglich Platz 106. Die Singleauskopplung »Oh Happy Day« schaffte es noch nicht einmal in die Charts. Das Hauptproblem lag wohl an der Art des Zusammenschnitts: Die halbstündigen Beschwörungen und Reden erstickten die Intensität der Songs und der Song »Higher Ground« wurde in der Vinyl-Version sogar zerstückelt und auf die LP-Seiten drei und vier verteilt.

Die Kritiken fielen gemischter aus als das kommerzielle Urteil. Immerhin gewann das Album von der Gospel Music Association einen Dove Award als »bestes traditionelles schwarzes Album«. Im Januar 1989 war es für einen Grammy in der Kategorie »beste Soul-Gospel-Performance einer weiblichen Künstlerin« nominiert und die Single »Oh Happy Day« von Aretha und Mavis Staples erhielt eine Nominierung in der Kategorie »beste Soul-Gospel-Performance eines Duos, einer Gruppe oder eines Chors«.

Die New York Times schrieb, dass das Album »sich nach den höheren Gefilden des Gospels streckt«, bewertete das Resultat jedoch als »fragmentiert, unvollständig und unbefriedigend«. Der New Yorker meinte: »Verglichen mit Aretha Gospel und Amazing Grace geht es in One Lord, One Faith, One Baptism eher darum, den Ablauf eines Gottesdienstes wiederzugeben als ein aus religiösen Liedern bestehendes Konzert«. Der Rolling Stone gab dem Album zwar vier Sterne (von fünf möglichen), bemerkte aber, dass es »an einigen sehr schweren Kreuzen zu tragen hat«.

Arista Records unterstützte das Album bis zu einem gewissen Grad mit Marketingmaßnahmen. So wurden an Journalisten Fächer verschickt, auf denen das Albumcover aufgedruckt war – in Anlehnung an die Fächer der Bestattungsinstitute, die in der New Bethel Baptist Church verteilt worden waren. Doch leider gab niemand dem Produzentenneuling Aretha den guten Rat, die 30 Minuten Redeanteil herauszuschneiden und stattdessen die vier weggefallenen Songs auf das Album zu setzen.

Die unkommerzielle Ausrichtung des Albums erklärt sich möglicherweise auch dadurch, dass dies die letzte Platte war, die Aretha Arista vertragsgemäß schuldete. Laut Vertrag musste Aretha ein Livealbum abliefern. Arista hätte sicher eine Pop-LP wie Aretha Live at Fillmore West präferiert, mit aktuellen Versionen von Hits wie »Respect«, »Think« und »(You Make Me Feel Like) A Natural Woman«. Erma Franklin bestätigte: »Sie schuldete ihnen nur ein Livealbum und sie hatten nicht festgelegt, was für eines. Ich bin sicher, sie hätten lieber noch ein Pop-Album gehabt, aber sie durfte machen, was sie wollte.« Aretha selbst sagte über das Album: »Es ist nicht Peggy Lee. Es ist ziemlich energisch und aggressiv und hat echte religiöse Inbrunst.« Das Wort »kommerziell« fiel nicht. Laut Clive Davis war die Plattenfirma aber nicht über die Verkaufszahlen besorgt. »Wir erwarteten nicht, dass das Album breite Käuferschichten ansprechen würde«, sagte er damals. »Es war als reines Gospelalbum angelegt. Wir wussten, dass es sich über einen Zeitraum von zehn Jahren oder so verkaufen würde und wir liegen jetzt in etwa bei 300 000 verkauften Exemplaren [Stand: Juli 1988]. Ich glaube, dass es sich weiterhin längerfristig gut verkaufen wird. Das ist o. k., wir haben es nicht an den normalen Standards gemessen. Wir wussten immer, dass wir an irgendeinem Punkt in unserer Zusammenarbeit ein Gospelalbum machen würden und dass ich ihr die volle Kontrolle darüber geben würde. Ich finde den Gesang wunderbar. Sie hat es zu einer Art dokumentarischen Aufnahme gemacht. Es ist ein sehr persönliches Album für Aretha, weil es in der Kirche ihres Vaters aufgenommen wurde. Ich glaube, dass es sich verkaufstechnisch über die Jahre hinweg als Mainstreamalbum erweisen wird.«

Trotzdem stellt sich die Frage, ob es Aretha mit dem kompromisslosen One Lord, One Faith, One Baptism vielleicht bewusst auf ein Ende der Zusammenarbeit mit Arista anlegte. Das Album erschien im November 1987 und schon im Januar 1988 ging durch die Presse, dass Vertreter mehrerer großer Plattenlabels nach Detroit geflogen waren, um Aretha von Arista abzuwerben, darunter Warner Brothers Records. Obwohl Arethas Verbindung mit Clive Davis und Arista kommerziell erfolgreich war, gibt es Stimmen, die behaupten, dass nicht immer alles glattlief zwischen den beiden. So sagte ein ehemaliger Angestellter von Arista damals: »Ich würde mich nicht wundern, wenn sie von Clive Davis’ Ego die Nase voll hätte. Genug ist genug. Und wahrscheinlich bietet Warner ihr viel Geld an. Sie droht schon seit Who’s Zoomin’ Who?, das Label zu verlassen. Sie hat ihr Gospelalbum von Clive bekommen und ich weiß nicht, was sie noch bekommen hat, aber sie hätte gern richtiges Geld. Ich denke, sie könnte viel mehr Geld verlangen, als die bereit sind, ihr zu geben. Ich glaube, Clives Haltung ist: ›Wenn ich keine Songs für dich finde und dich nicht mit Leuten wie Narada zusammenbringe, dann hast du eh keinen Erfolg. Also fordere ruhig eine halbe Million pro Album oder was auch immer, dann wirst du schon sehen, was du davon hast.‹ Ich weiß nicht, was sie wirklich verlangt. Andererseits geht Aretha ja nicht auf Tournee und verdient nur durch ihre Platten Geld; sie gibt praktisch keine Konzerte mehr.«

Obwohl das Gospelalbum keinen Goldstatus erreichte, war Aretha als Pop- und R & B-Star noch immer gut im Geschäft. In der ersten Hälfte des Jahres 1988 erhielt sie Grammys Nummer 13 und 14 sowie den Dove Award und wurde vom NAACP zur »Künstlerin des Jahres« gekürt. Sie befand sich also in einer guten Position, um neue Vertragsverhandlungen zu führen. Die Zeitschrift Billboard ließ einige Einzelheiten ihrer neuen Forderungen durchsickern. Demzufolge verlangte Aretha jetzt eine Million US-$ pro Album! Wenn dies tatsächlich der Fall war, hätte sie damit einen neuen Rekord für Vorschusszahlungen aufgestellt.

Während sie dabei war, sich zu entscheiden, welche Plattenfirma sie in die 1990er-Jahre würde begleiten dürfen, war Aretha noch mit weiteren Projekten beschäftigt. Im Frühjahr 1988 posierte sie für die Künstler des Londoner Wachsfigurenkabinetts Madame Tussaud’s, plante eine Osterparade in Detroit (die allerdings nie stattfand), filmte einen TV-Spot für eine öffentliche Kampagne gegen Trunkenheit am Steuer und nahm einen neuen Song mit den Four Tops auf. Doch vor allem beschäftigte sie der Gesundheitszustand ihrer Schwester Carolyn, die an Krebs erkrankt war und im Sterben lag.

Schon während der Aufnahmen zu One Lord, One Faith, One Baptism wusste Aretha, dass ihre Schwester einen aussichtslosen Kampf gegen die Krankheit führte. Es sollte also das letzte gemeinsame Projekt der Schwestern werden, was dem Album in Arethas Augen sicher einen noch höheren Stellenwert gab. Aretha hatte ihre kleine Schwester Carolyn immer unter ihre Fittiche genommen. Wenn Carolyn sich auf dem Schulhof gestritten hatte, war Aretha da gewesen, um sie zu beschützen. Als Aretha ein Star wurde, während Carolyns Gesangskarriere stagnierte, nahm Aretha die Kompositionen ihrer Schwester auf und machte sie so ebenfalls zu einem Star. Als Carolyn an Krebs erkrankte, stand Aretha ihr zur Seite. Sie ließ sie in ihr Haus in Bloomfield Hills bringen und dort rund um die Uhr betreuen. Carolyns Tod am 25. April 1988 war für Aretha unsagbar schmerzhaft.

Obwohl Carolyns Solo-Karriere schon in den 1970er-Jahren endete, war sie dank Aretha auch in den 80er-Jahren noch im Showgeschäft aktiv. So trat sie auch im Film Blues Brothers auf sowie 1986 in Arethas TV-Special und 1987 in der Fernsehübertragung von James Brown and Friends. Während der Aufnahmen zum James-Brown-Special freundete sie sich mit dem musikalischen Leiter Dan Hartman an, der sie 1987 engagierte, um Background Vocals auf Paul Kings Album Joy zu singen. Hartman produzierte das Album des britischen Sängers King und ließ sie von Detroit in sein Aufnahmestudio in Connecticut einfliegen. Laut Hartman war sie damals noch voller Energie und Leben. Carolyns Debütalbum aus den 1960er-Jahren hieß Baby Dynamite und sie scherzte oft: »Man nennt mich nicht umsonst Baby Dynamite«.

»Carolyn ist fantastisch«, schwärmte Hartman nach der Zusammenarbeit für das Paul-King-Album. »Sie ist eine vollkommene Musikerin und setzt ihr ganzes Können dafür ein, anderen zu helfen, was ich einfach großartig finde. Sie ist weniger daran interessiert, sich selbst in Szene zu setzen, als anderen zu helfen. In Detroit nimmt sie viele gemeinnützige Aufgaben wahr und hat mir von den jungen Talenten erzählt, mit denen sie dort arbeitet.« Einer ihrer Träume war es, ihren Collegeabschluss zu machen und eine auf die Unterhaltungsbranche spezialisierte Kanzlei zu eröffnen. Diesen Abschluss strebte sie gerade mit ihrem Studium an, als im März 1987 bei ihr Krebs diagnostiziert wurde. Doch sie ließ sich dadurch nicht von der Verwirklichung ihres Traums abbringen und studierte auch während der Behandlung weiter. Carolyn Franklin wollte jungen Sängern helfen, die am Anfang ihrer Karriere stehen. »Die Kids geben mit einer Unterschrift ihr ganzes Leben weg«, sagte sie. »Man muss juristische und betriebswirtschaftliche Grundkenntnisse haben. Die jungen Künstler müssen gegen so vieles ankämpfen. Es ist eine teuflische Branche.«

»Wir wussten alle, dass es ihr gesundheitlich schlecht geht«, erinnert sich Dan Hartman. »Ich wusste von ’Rethas Leuten, dass sie vor Weihnachten eine sehr große Operation gehabt hatte. Ruth [Bowen] sagte: ›Die Operation war groß, aber sie hat sie gut überstanden und wird sich in Arethas Haus erholen‹. Also schickte ich einen riesigen Blumenstrauß zu Aretha nach Hause.«

Auf ihrem Sterbebett in Arethas Haus wurde Carolyn ihr letzter Wunsch gewährt: Am 15. April 1988, zehn Tage vor ihrem Tod, bekam sie ihr Collegediplom. Erma Franklin erzählte: »Der Präsident des Marygrove Colleges, der Dekan und der Leiter der Musikfakultät nahmen alle an einer besonderen Zeremonie an ihrem Krankenbett teil. Das war ihr sehr wichtig.«

»Sie beklagte sich nie, auch wenn sie unerträgliche Schmerzen hatte«, berichtete Erma. »Sie sagte, dass sie die Krankheit bis zum letzten Atemzug bekämpfen würde. Und zum Schluss schien es so, als wären ihre Arme kämpferisch erhoben.«

Die Trauerfeier für Carolyn Franklin fand in der New Bethel Baptist Church statt. Sie dauerte drei Stunden, Trauerreden und Gesang wechselten sich ab. Unter den 2000 Trauergästen waren auch Detroits Bürgermeister Coleman Young sowie Lawrence Payton und Levi Stubbs von den Four Tops, Martha Reeves, Ron White von den Miracles und Cleo Staples. Whitney und Cissy Houston, Dionne Warwick, Mary Wilson, Jennifer Holiday und Berry Gordy Jr. schickten Blumenarrangements. Mehrere Telegramme wurden vorgelesen, darunter eines von Lena Horne. Carolyn Franklin wurde auf dem Woodlawn-Friedhof in Detroit beigesetzt.

Während Carolyns Krankheit hatte sich Aretha mit diversen Projekten in Detroit abgelenkt, darunter der Aufnahme ihres dritten Duetts mit den Four Tops. Der Song »If Ever a Love There Was« erschien auf Indestructible, dem Debütalbum der Four Tops bei Arista. »Ich liebe die Four Tops«, sagt Aretha. »Wir sind gute Freunde und sie gehören zu meinen Lieblingskünstlern. Mein Bruder und Levi stehen sich sehr nahe.«

»›Make It Up to You‹ nahmen wir hier vor zwei Sommern auf«, erinnert sie sich an anderer Stelle. »Mit den Four Tops im Studio – das war einer der besten Sommer meines Lebens. Wir hatten unheimlich viel Spaß. Sobald Levi anfing zu singen, schmolzen die Ladys dahin und wir kriegten nichts mehr auf die Reihe«, erzählt Aretha lachend. »Aber wir hatten wirklich sehr viel Spaß.« Als Single schaffte es »If Ever a Love There Was« auf Platz 31 der R & B-Charts.

Am 10. März 1988 stellte sich Aretha für einen von der Regierung in Auftrag gegebenen (und von der Chrysler Corporation gesponsorten) TV-Spot gegen Alkohol und Drogen am Steuer vor die Kamera. Der Spot wurde vor einem Livepublikum in Detroits Music Hall gefilmt. Aretha adaptierte ihren Hit »Think« für die Kampagne, der Song bekam einen neuen Text. Es gab eine Radioversion und ein Video. Das Video lief unter dem Titel »Think … Don’t Drive with Drugs or Drink!« und wurde zu 30- und 60-sekündigen TV-Spots zusammengeschnitten. Der Clip wurde am 18. März zum ersten Mal auf MTV ausgestrahlt. Am Tag der Videoaufnahme fand in Washington D. C. ein Lunch statt, um die Kampagne zu starten. Anwesend waren unter anderem Carly Simon, Eddie Rabbit, Jermaine Jackson und Juice Newton. Da Aretha Detroit nicht verlassen wollte, wurde sie via Satellit zugeschaltet. Ihr Bild erschien auf 36 Fernsehmonitoren, die so aufeinandergestapelt waren, dass sie das Wort »Think« bildeten.

Im Juli 1988 äußerte sich Clive Davis zu der Vertragssituation zwischen Aretha und Arista: »Sie hat zugestimmt, eine gewisse Anzahl an zusätzlichen Platten für uns aufzunehmen«, erläuterte er. »Also werden wir in nächster Zeit weiter mit ihr arbeiten. Auf die Frage, wie Davis mit Arethas Flugangst und der daraus resultierenden Weigerung, Detroit zu verlassen, umging, antwortete er: »Damit hatte ich bisher keine Probleme. Es hat die Studioarbeit nicht eingeschränkt. Ihre Liveauftritte hat es natürlich beeinflusst, aber nicht die Aufnahmen.« Davis meinte, dass Arethas Mitarbeiter alle sehr verständnisvoll seien und bereit, sich Arethas geografischen Forderungen anzupassen. »Es geht hier nicht um unverschämte Ansprüche, sondern es ist ein echtes Problem. Sie fliegt nicht und fährt auch nicht gern mit dem Zug.«

Und nicht nur ihre Mitarbeiter sind bereit, sich auf Arethas Flugangst und Abneigung gegen Ortswechsel einzustellen: Vogue schickte Modefotografen nach Detroit, um Aretha 1988 für die Märzausgabe abzulichten, und auch Madame Tussaud’s fand den Weg zur Queen of Soul.

Im August 1988 strahlte der öffentlich-rechtliche Fernsehsender PBS im Rahmen der Serie American Masters eine einstündige Biografie über Aretha aus, die von der britischen BBC produziert worden war. Details aus Arethas Privatleben wurden ausgespart, der Fokus lag auf den wesentlichen Stationen ihrer Karriere. Die Stärke der Sendung lag in den verwendeten Filmausschnitten und Videoclips, die Arethas Entwicklung als Bühnenkünstlerin brillant illustrierten. Neben ihrer Performance von »Chain of Fools« 1968 in der Jonathan Winters Show, ihrem Auftritt bei Saturday Night Live von 1981 und dem aufregenden Video für »Sisters Are Doin’ It for Themselves« von 1985 enthielt die Dokumentation auch einige seltene Filmausschnitte, darunter ein TV-Auftritt mit dem Song »Won’t Be Long« aus den frühen 60ern, ein Film, der Martin Luther King Jr. 1968 in Cobo Hall zusammen mit Aretha auf der Bühne zeigt, ein Schwarz-weiß-Film von den Konzerten im Fillmore West 1971 und Szenen von den Aufnahmen zum Album Amazing Grace. Zudem wurden auf Video aufgenommene Kommentare von Aretha und einigen ihrer Geschäftspartner gezeigt. In einem sieht man Aretha in einem hautengem Outfit, wie sie über die Männer in ihrem Leben räsoniert. Zur Kamera gewandt, sagt sie in Mae-West-Manier: »Ich habe immer behauptet, dass ein echter Mann sich von mir nicht einschüchtern lässt. Manche Männer wachsen durch die Herausforderung, und andere nicht«.

Im September 1988 trat George Michael im Zuge seiner äußerst erfolgreichen US-Tournee auch in Detroit auf. Als Überraschungsgast tauchte Aretha im Palace auf und sang mit ihm ein Duett. Das Publikum tobte, als Lady Soul die Bühne betrat, um dieses einmalige Gastspiel zu geben.

Zu Beginn der TV-Herbstsaison im Oktober 1988 war Arethas Stimme auf zwei neuen Projekten zu hören: einem Jingle für eine Chevrolet-Werbung und dem Titelsong für die TV-Serie A Different World des Senders NBC. Letzterer wurde vom Produzenten der Show, Bill Cosby, und dem musikalischen Leiter, Stu Gardner, komponiert. Der Text stammt von Dawn Lewis, einem der Co-Stars der Show. Wie der Zufall so spielt, gehörte auch Arethas Ex-Mann Glynn Turman zur Besetzung der Serie. 1989 kam noch ein Jingle für Cola Light dazu. Arethas Name und ihre Stimme waren also in den späten 80ern durchaus in der Öffentlichkeit präsent.

In den letzten Wochen des Jahres 1988 bewies Aretha, wie unberechenbar sie war, und verließ tatsächlich zum ersten Mal seit drei Jahren den Staat Michigan. Plötzlich, ohne viel Aufhebens, wurden vom 2. bis 4. Dezember Auftritte in Trump’s Castle in Atlantic City, New Jersey angekündigt. Sie reiste in einem Spezialbus. »Wir haben 22 Leute an Bord, plus sämtliche neuen, exquisiten, üppigen Roben, die ich in der Show trage«, so Aretha. Eines der neuen Outfits beschrieb sie wie folgt: »Es ist ein goldener Mantel mit Schleife, den Jim Cape für mich entworfen hat. Er passt zu meiner Josephine-Baker-Nummer. Ich verbeuge mich am Ende der Show und singe die Zugabe darin. Der Mantel hat über einen Meter lange Manschetten aus weißem Fuchspelz, die von meinen Handgelenken bis zu den Knien reichen. Er ist mit goldenen Perlen bestickt und hat einen riesigen, hochstehenden Kragen aus Fuchspelz, der das Gesicht umrahmt. Cape hat dazu einen Kopfschmuck aus Strasssteinen entworfen. Bevor er den Mantel und den Kopfschmuck entwarf, fuhr Jim Cape nach New York, um mit Josephine Bakers Sohn Claude zu reden, der dort ein Restaurant besitzt – und Claude gab Jim einige Fotos von der fantastischen Garderobe seiner Mutter als Arbeitsvorlage.« Aretha und ihr Josephine-Baker-Outfit für Mollige waren der Hit im Spielerparadies Atlantic City. Für ihren ersten Auswärtsauftritt seit Jahren hatte sie einige Pfunde abgespeckt und präsentierte sich mit stylisch-kurzen, rotblonden Haaren. In einem enganliegenden, perlenbestickten Kleid, das bis zum Oberschenkel hochgeschlitzt war, sang sie »Freeway of Love« mit einer Gruppe von Tänzern. Die Tänzer trugen Rennfahrer-Overalls und rollten Autoreifen über die Bühne, während Aretha sang. Am Ende des dreitägigen Konzertengagements stieg Aretha wieder in ihren Luxusbus und fuhr zurück nach Detroit.

Anfang 1989 beschloss Aretha, auf ihre Kindheit zurückzublicken und darüber ein Buch zu schreiben. »Ich möchte über die Geschichte der Gospelmusik schreiben«, sagte sie, »und über die Jahre im Alter von 14 bis 17, in denen ich Gospel sang und mit meinem Vater durchs Land reiste.« Im Februar bewarben sich mehrere New Yorker Verleger darum, die Veröffentlichungsrechte an Arethas angekündigter Autobiografie zu erwerben. »Es gab kein schriftliches Exposé«, berichtet ein beteiligter Verleger. »Es wurde auf ein mündliches Versprechen hin verkauft und wir konnten nur hoffen, dass daraus auch tatsächlich ein zusammenhängendes Buch entstehen würde.« Der Verlag Doubleday stach schließlich mit seinem Angebot von 525 000 US-$ Vorschuss fünf andere Verlage aus, doch Aretha beschloss, dass sie zwei Millionen wollte. »Wir wurden uns über den Preis nicht einig«, erklärt Arethas Agentin Debra Grayson. Die Frage stellt sich, ob es damals wirklich um Geld ging oder ob dies nur Arethas Art war, das Projekt zunächst zu begraben.

Gleichzeitig arbeitete sie auch an ihrem neuen Album, Through the Storm, das bei Arista erschien, obwohl sie noch immer keinen neuen Langzeitvertrag unterzeichnet hatte.

Am 22. Februar 1989 konnte Aretha erneut ihre Grammy-Sammlung erweitern. Mit One Lord, One Faith, One Baptism heimste sie in der Kategorie »beste Soul-Gospel-Darbietung einer Sängerin« ihre 15. Trophäe ein. Doch damit nicht genug: Der von Aretha produzierte Track »Speech by Rev. Jesse Jackson (July 27)« gewann einen Grammy für »die beste gesprochene Aufnahme«.

Arethas 56. Album, Through the Storm, das im Mai 1989 erschien, stellte von Anfang an einen vollen Erfolg dar. Wieder arbeitete sie mit dem Produzenten Narada Michael Walden zusammen und setzte auch diesmal auf Duette mit anderen Superstars, darunter Elton John, Whitney Houston und James Brown. »Gimme Your Love« ist die letzte Aufnahme, die Brown machte, bevor er Ende 1988 eine Gefängnisstrafe wegen Drogenbesitzes und Widerstands gegen die Staatsgewalt antrat. Für dieses Duett hatten Brown und Aretha ihre Gesangsparts allerdings nicht gemeinsam im Studio aufgenommen. »It Isn’t, It Wasn’t, It Ain’t Never Gonna Be«, Arethas Duett mit Whitney Houston, entwickelte sich zu einem Schwulen-Klassiker, während der mit Elton John gesungene Titelsong ein riesiger Pop- und R & B-Hit wurde. Als Single erreichte »Gimme Your Love« Platz 48 der R & B-Charts. Das Duett mit Houston schaffte es auf Platz 41 der Pop- und Platz 5 der R & B-Charts sowie Platz 29 der britischen Charts. »Through the Storm« kletterte bis auf Platz 16 der Pop- und Platz 17 der R & B-Charts. Das Duett mit Elton John errang in Großbritannien Platz 41. Das Album Through the Storm landete in den USA auf Platz 55 und in Großbritannien auf Platz 46. Es war zwar nicht Arethas erfolgreichstes Album, aber sie war damit 1989 zumindest auf beiden Seiten des Ozeans in den Charts vertreten.




KAPITEL 10
EINE ROSE IST IMMER
NOCH EINE ROSE


Die 1990er-Jahre stellten für Aretha Franklin eine enorm kreative und erfolgreiche Ära dar. In diese Zeit gehören einige von den Kritikern positiv aufgenommene Alben, mehrere vielbeachtete Konzerte, drei Auszeichnungen für ihr Lebenswerk, drei aufsehenerregende Auftritte in TV-Specials und eine Filmrolle. Aretha nahm zudem ein Duett mit Frank Sinatra auf, sang auf einem Film-Soundtrack, der sich über sechs Millionen Mal verkaufte, und produzierte ein ganzes Album mit HipHop-Musik. Und damit nicht genug, beschritt sie unbekanntes Terrain und begeisterte ihr Publikum mit klassischen Opernarien. Sie galt als ultimative Diva, deren Talent sich in keine Schublade pressen lässt.

Nie zuvor hatte sie eine größere Bandbreite an Material aufgenommen oder mit unterschiedlicheren Produzenten zusammengearbeitet. Und alles, was sie in Angriff nahm, gelang. Ihr Spektrum umfasste Dance Music (»Deeper Love«), Musicalsongs (»I Dreamed a Dream«), Rock’n’Roll (»Everyday People«), Gospel (»I’ll Fly Away«), zeitgemäße Balladen (»It Hurts Like Hell«), Weihnachtslieder (»O Christmas Tree«), Swing (»What Now My Love«), Soul (»Mary Goes Round«), Hip Hop (»A Rose Is Still a Rose«) und sogar italienische Opernarien (»Nessun Dorma«).

Im letzten Jahrzehnt des 20. Jahrhunderts arbeitete Aretha erneut mit einigen Produzenten aus vergangenen Dekaden zusammen, darunter Arif Marden (1960er), Carole Bayer Sager (1970er), Narada Michael Walden und Luther Vandross (beide 1980er). Doch sie ging auch mit über einem Dutzend neuer Produzenten ins Studio, von denen jeder neue Schattierungen ihrer unglaublich ausdrucksstarken Stimme zur Geltung brachte. Dazu gehören Lauryn Hill, Michel Legrand, C & C Music Factory, Phil Ramone, Kenny »Babyface« Edmonds, Burt Bacharach und Paul Shaffer. Auf diese Weise behielt sie ihren klassischen Sound und eroberte gleichzeitig musikalisches Neuland.

In derselben Zeitspanne erlebte Aretha aber auch Kontroversen und den Verlust von engen Freunden. So war sie in eine Auseinandersetzung mit der US-Steuerbehörde verwickelt und wurde von Kaufhäusern, Limousinenunternehmen und weiteren Firmen wegen unbeglichener Rechnungen verklagt. Dazu kam, dass ihre lang erwartete Autobiografie – die 1999 endlich erschien – sich als wahres Desaster entpuppte: Sie war wenig aussagekräftig, vage und unzusammenhängend und fiel sowohl bei den Kritiken als auch bei den Käufern durch.

Aretha schaffte es endlich, sich das Rauchen abzugewöhnen, doch dafür erreichte ihr Gewicht einen absoluten Höchststand. Im familiären Bereich musste sie sich einige Male für ihre Kinder in die Bresche werfen, die mit dem Gesetz in Konflikt geraten waren. Immer noch genoss sie neben ihrem öffentlichen Leben als Queen of Soul auch das häusliche Leben in einem Detroiter Vorort.

Nach wie vor stand Aretha im Lichte der Öffentlichkeit. Klatschspalten und Boulevardblätter sowie seriöse Zeitungen und Zeitschriften wie Time oder The New York Times berichteten eifrig über sie. Ihr Prominentenstatus war so bedeutend geworden, dass es ganz egal war, welche kreativen Projekte sie gerade realisierte und ob sie in den Charts vertreten war. Die Öffentlichkeit verfolgte mit großem Interesse ihre juristischen Auseinandersetzungen, ihre Liebe zum Essen, ihre Gewichtszu- und abnahmen und ihre inzwischen legendären modischen Fehlgriffe. Sie gehörte nun derselben Kategorie wie Madonna und Elizabeth Taylor an, deren Auftritten immer die Frage voranging: Was um alles in der Welt wird sie diesmal anziehen? Obwohl sie für ihr musikalisches Können verehrt wird, ist Aretha kein unantastbares Idol auf einem Podest, sondern eine lebendige, aktive zeitgenössische Frau – ein echtes Original eben.

Die 1980er-Jahre waren für Aretha traurig zu Ende gegangen: 1988 und 1989 starben ihr Bruder Cecil, ihre Schwester Carolyn und ihre Großmutter. Und auch 1990 begann nicht gerade positiv: Am 26. April wurde von einem New Yorker Gericht die Höhe der Entschädigung festgelegt, die sie zu zahlen hatte, weil sie das Theaterstück Sing, Mahalia, Sing hatte platzen lassen: 209 364,07 US-$ plus Zinsen. Doch Aretha ließ sich dadurch nicht von ihrem Erfolgskurs abbringen. Am 9. und 10. August 1990 trat sie in New Yorks ausverkaufter Radio City Music Hall auf. Am 5. Dezember desselben Jahres wurde ihr als »Lebende Legende« von der National Association of Recording Arts & Sciences (NARAS) ein Grammy verliehen.

Immer bereit, an Events in ihrer Heimatstadt Detroit teilzunehmen, sang Aretha am 23. März 1991 in der Little Rock Baptist Church auf der Trauerfeier für den Soldaten Anthony Riggs, den seine Frau und sein Schwager ermordet hatten, wenige Tage nachdem er aus dem Golfkrieg heimgekehrt war.

Im Sommer 1991 brachte Aretha ihr neuntes Album bei Arista heraus: das ausgesprochen vielseitige What You See Is What You Sweat. Daran beteiligt waren ganze sieben verschiedene Produzenten oder Producerteams, darunter Narada Michael Walden, Burt Bacharach & Carole Bayer Sager, Luther Vandross, Michel Legrand, David »Pic« Conley & David Townsend, Elliot Wolff & Oliver Leiber und Aretha selbst. Der Auftaktsong ist eine aufregende neue Version von Sly & The Family Stones »Everyday People«. Am Anfang des Songs schreit Aretha »Yo, gang, let’s kick the ballistics« und lässt diesem Schlachtruf eine spektakuläre Mischung aus gefühlvollem Soul, freudigen Anfeuerungen und improvisiertem Scatgesang folgen. Der lebhafte, schnelle Backgroundgesang tut das Seinige dazu, um den 60er-Jahre-Klassiker in einen zeitgemäßen Partyhit zu verwandeln. An einer Stelle unterstützt der Chor sie mit einem rhythmischen »Go, go, go, Queen of Soul«.

Die Spannbreite dieses hervorragend produzierten Albums reicht von dem peppigen, frechen »Mary Goes Round« bis hin zu dem von Michel Legrand klassisch arrangierten, üppigen »What Did You Give«. Soulsister Ree »disst« ihren Mann in »What You See Is What You Sweat« und treibt auf dem Popduett »Doctor’s Order« frivole Späße mit Luther Vandross. Eines der Highlights des Albums bildet die wunderschön nachdenkliche Ballade »Ever Changing Times«, eine Komposition von Burt Bacharach und Carole Bayer Sager, die Aretha im Duett mit Michael McDonald singt. Ebenso beeindruckend ist Arethas Interpretation des Broadwayknüllers »I Dreamed a Dream« aus dem Musical Les Miserables, bei dem sie sich selbst am Klavier begleitet. Aretha verwandelt durch Abänderung der letzten Textzeilen dieses berührende Lamento einer Niederlage in eine Hymne der Stärke und Ermutigung. Im Original klagt die Figur Fantine in diesem Lied, dass ihr elendes Leben nun vorüber sei und die Wirklichkeit ihre Träume »getötet« habe. Doch Aretha beschwört stattdessen, dass das Leben ihre Träume »nicht töten dürfe«. Es war seit Jahrzehnten die erste Broadwaymelodie, an die sich Aretha herantraute. Auf Anhieb geriet sie zu einem ihrer unverkennbaren Markenzeichen.

Die Reaktion der Kritiker auf What You See Is What You Sweat fiel gemischt aus. Stephen Holden schrieb im Rolling Stone: »Obwohl das Material sämtliche Stile durchexerziert, drückt Franklin jedem Song so eindringlich ihren Stempel auf, dass doch alles irgendwie zusammengehalten wird … ›I Dreamed a Dream‹ … aus dem Broadwaymusical Les Miserables wird zu einem Hindernisrennen der stimmlichen Herausforderungen, bei dem Franklin kecke Verzierungen und zitternde Melismen aus dem Ärmel schüttelt und die Zeile ›Tigers tear your dreams‹ so überzeugend rüberkommt, das man meint, zu spüren, wie die Tigerzähne an den Träumen reißen. … What You See is What You Sweat ist eines ihrer besseren Alben. So unausgewogen die Mischung auch ist, so präsentiert die Queen of Soul darin doch die ganze Bandbreite ihrer musikalischen Persönlichkeit, von königlicher Pop-Gospel-Diva bis hin zu funkigem Normalo«.

Amy Linden meinte jedoch in Entertainment Weekly: »Nur weil Aretha Franklin eine Stimme hat, die großartig genug ist, um das Telefonbuch zu singen, heißt das noch lange nicht, dass sie das auch tun sollte … eine schizoide Mischung aus mittelmäßigem Material, zu dem das überflüssig-fröhliche ›Mary Goes Round‹ und der Pop-Soul-Kitsch des Titelsongs gehören. … Ihr Duett mit Luther Vandross (›Doctor’s Orders‹) ist so vollgestopft mit Synthesizern, dass man die zwei großen Künstler kaum hören kann.«

»Everyday People« wurde zusammen mit drei verschiedenen Abmischungen des Songs (wovon zwei auch auf dem Album erscheinen) als Single ausgekoppelt. Laut Aretha war es ihre eigene Idee, einen Song von Sly Stone zu covern. »Ich mochte seine alten Nummern schon immer«, erklärte sie. »In den 60ern machte er viele Sachen, die mir sehr gefielen, und ›Everyday People‹ packte mich gleich, als ich anfing, mir seine Backlist anzuhören. Das war der Song, der mir am besten gefiel.«

Als Aretha am 10. Juli 1991 in der regionalen Talkshow Dayna einen ihrer seltenen TV-Auftritte hatte, um What You See Is What You Sweat zu promoten, sah sie schlank und fit aus in einem weißen Lederminirock mit passender Jacke und einer schwarzen Bluse. Ungewöhnlich offen redete sie über ihr Leben und sang »Everyday People«. Dabei wirkte sie besonders entspannt, was vielleicht daran lag, dass die Moderatorin Dayna mit Aretha befreundet ist. Auf die Frage, was sie jemandem sagen würde, der in eine Tragödie verwickelt ist, antwortete Aretha mit dem Titel eines Gospelsongs: »Nur einige wenige Worte und zwar: Gott wird es schon richten.« Ein Besucher aus dem Publikum fragte sie nach dem Geheimnis ihres jugendlichen Aussehens. Aretha antwortete lachend, dass es sich um eine Kombination aus »Slim Fast und einem richtig guten Mann« handele. Dayna fragte auch, ob Aretha jemals Probleme damit gehabt habe, dass sie ihre männlichen Verehrer einschüchtere. Darauf erwiderte Aretha etwas schnippisch: »Ich bin nicht weniger zugänglich als jede andere Frau auch. Nicht auf der Bühne, aber außerhalb davon schon. Ich verlange keinen Eintritt an der Haustür und in meinem Haus gebe ich auch keine Konzerte. Also sollte man mich ansprechen wie jede andere Frau auch. Es gibt natürlich einige Männer, die sich einschüchtern lassen. Aber denen fehlt es etwas an Selbstbewusstsein. Was ich [beruflich] mache und wer ich bin hat nichts mit einer Beziehung zwischen Mann und Frau zu tun.«

Im Rahmen des Interviews verteidigte sie auch ihre Entscheidung, trotz der hohen Kriminalitätsrate und anderer Probleme weiter in Motor City zu wohnen: »Ich glaube, das, was momentan in Detroit passiert, passiert in den meisten großen Städten. Detroit sollte da nicht besonders hervorgehoben werden. Außerdem leben die meisten meiner Verwandten und Freunde hier. Hier ist mein Zuhause.«

Auf eine Frage aus dem Publikum nach möglichen Ruhestandsplänen gab sie eine der vielleicht wunderbarsten Antworten im Laufe dieser einstündigen Show. Mit Überzeugung in der Stimme erwiderte Aretha: »Ich werde NICHT in den Ruhestand gehen!« Diese Aussage wurde vom Studiopublikum mit donnerndem Appaus quittiert.

Trotz ihrer PR-Bemühungen erregte What You See Is What You Sweat nur wenig Aufsehen. »Everyday People« schaffte es bis auf Platz 13 der R & B-Charts und lag eine Woche lang auf Platz 69 der britischen Charts. Das Duett mit Luther Vandross wurde für einen Grammy nominiert. Doch das war auch schon alles, was das Album an Erfolgen und Auszeichnungen verbuchen konnte. Es erreichte nur Platz 153 der US-amerikanischen Alben-Charts und gilt als kommerzieller Misserfolg.

Trotzdem blieb Aretha eine Figur des öffentlichen Interesses. Am 13. und 14. September trat sie erneut in New Yorks Radio City Music Hall auf. Ihrem alten Freund Reverend Jesse Jackson brachte sie am 30. Oktober im Detroiter Westin Hotel im Renaissance Center ein Geburtstagsständchen dar.

In der TV-Comedyshow Murphy Brown hatte Aretha am 11. November 1991 einen komischen Gastauftritt. Hauptfigur dieser in den USA damals äußerst erfolgreichen Serie ist die von Candice Bergen gespielte ehrgeizige TV-Nachrichtenmoderatorin Murphy Brown. Brown vegöttert klassische R & B-Musik aus den 60er-Jahren und singt diese auch gerne schief und schräg nach, was immer wieder zu komischen Momenten in der Serie führt. In Arethas Folge begegnet Murphy endlich ihrem Soulidol – Aretha Franklin – und darf am Ende der Show einen von Arethas Hits mit ihr zusammen singen. Die Episode erreichte eine der höchsten Einschaltquoten der Saison. Bergen sagte damals: »Aretha Franklin ist so etwas wie die Schutzheilige unserer Show. Sie war von Anfang an eines unserer wichtigsten Markenzeichen. Sie ist Murphy Browns Idol, sie ist mein Idol. Und einer der aufregendsten Momente meines an Aufregungen nicht gerade armen Lebens war, als ich mit Aretha Franklin eine Klavierbank teilen durfte, während sie ›Natural Woman‹ spielte und sang.«

Vom 29. Dezember 1991 an erklang Arethas Stimme in den landesweit ausgestrahlten TV-Werbespots von Pizza Hut. Der Hit »Rescue Me« der Sängerin Fontanella Bass wurde darin zu »Deliver Me«, um auf den Lieferservice der Fastfoodkette aufmerksam zu machen. Einigen Puristen widerstrebte der Gedanke, dass Aretha sich zur Queen von Käse und Salami herabwürdigte. Für The Tuscon Daily Star war dieser Ausflug in die Welt der kommerziellen Werbung sogar genauso entsetzlich »wie wenn man Picasso bitten würde, eine neue Burritoverpackung für Taco Bell zu entwerfen«.

Das vielleicht größte Ereignis in Arethas Leben im Jahr 1991 war, dass sie mit dem Rauchen aufhörte. »Das hat meiner Stimme sehr gut getan«, sagte sie später. »Die Klarheit und das alles. Sogar der Umfang vergrößerte sich. … Das Rauchen hat meine Stimme beeinträchtigt.« Die gute Nachricht war, dass laut eigener Aussage »die hohen Töne nun wieder da« waren, die schlechte Nachricht, dass sie wieder an Gewicht zunahm. »Aber«, so Aretha, »ich wiege lieber ein paar Pfund zu viel und arbeite daran, als Gefahr zu laufen, an Krebs zu erkranken«.

Am 25. Februar 1992 stand sie erneut in der Radio City Music Hall in New York auf der Bühne, diesmal um bei den Grammy Awards zu singen. Zusammen mit Michael McDonald performte sie den Song »Ever Changing Times«. Am darauf folgenden Abend wurde sie von der Rhythm & Blues Foundation auf deren zum dritten Mal stattfindenden jährlichen Verleihung der Pioneer Awards geehrt. Die Feierlichkeiten wurden im Rainbow Room hoch oben im Rockefeller Center abgehalten. Neben Aretha wurden noch Chuck Jackson, The Dells, The Staple Singers, Rufus Thomas und Bobby »Blue« Bland ausgezeichnet.

Im selben Jahr wurde der Markt mit altem Aretha-Material überschwemmt: Es erschienen zwei umfangreiche CD-Sets und Rhino Records begann, mehrere von Arethas klassischen Alben aus den glorreichen Atlantic-Tagen neu aufzulegen – viele davon waren nun zum allerersten Mal auf CD erhältlich. Als die Gruppe En Vogue »Something He Can Feel« aus dem Album Sparkle von 1976 coverte, fand auch Arethas Originalsong aus der Feder von Curtis Mayfield neue Beachtung. Das lang in der Versenkung verschwundene Sparkle erschien 1992 erstmals auf CD, gefolgt 1993 von Young, Gifted and Black und 1994 von Hey Now Hey, The Other Side of the Sky.

Die umfangreichste Neuauflage der klassischen Aretha brachte Rhino Records im September 1992 mit einem vier CDs umfassenden Schuber auf den Markt: Aretha Franklin: Queen of Soul – The Atlantic Recordings. Dieses ultimative Paket umfasst 86 Aufnahmen, von »I Ain’t Never Loved a Man (The Way I Love You)« aus dem Jahr 1967 bis hin zu »Break It to Me Gently« von 1977. Es enthält alle Hits und Albumfavoriten sowie einige selten gespielte Juwelen wie »Dark End of the Street«, »So Swell When You’re Well«, »Master of Eyes (The Deepness of Your Eyes)«, »With Everything I Feel in Me«, »Mr. DJ (5 for the DJ)«, »Sparkle«, »All the King’s Men« und »Something He Can Feel«. (Das wunderschön gestaltete 80-seitige Booklet, das 1992 einen Grammy für das beste Begleitheft gewann, enthält übrigens mehrere Zitate aus der Originalausgabe dieses Buches.)

Columbia Records wollte dem nicht nachstehen und stellte eine Doppel-CD mit dem Titel Aretha Franklin: Jazz to Soul zusammen. Auf zwei deutlich unterschiedlichen CDs sind hier 39 Songs versammelt: Die erste CD widmet sich Arethas Blues- und Jazz-Aufnahmen bei Columbia, darunter »What a Diff’rence a Day Makes«, »Blue Holiday« und »Drinking Again«. Sie enthält auch drei hier erstmalig veröffentlichte Raritäten: Aternativversionen von »Once in a While«, »Skylark« und »Impossible«. Die zweite CD vereint Arethas kommerziellste Aufnahmen bei Columbia, darunter »Operation Heartbreak«, »Soulville«, »Runnin’ Out of Fools«, »Trouble in Mind«, »Walk on By«, »Every Little Bit Hurts« und »Mockingbird«.

Als die Record Industry Association of America (RIAA) die Gesamtverkaufszahlen für Arethas erstes Gospelalbum Amazing Grace auf den neuesten Stand brachte, stellte sich heraus, dass es die Zwei-Millionen-Marke überschritten hatte. Am 26. August 1992 wurde dem Album deshalb sowohl Platin als auch Doppel-Platin bescheinigt.

Während ihre Fans sich an den Aufnahmen aus der Vergangenheit erfreuten, absolvierte Aretha diverse öffentliche und private Auftritte und hatte auch sonst einige Eisen im Feuer. So wurde im Frühjahr 1992 der neue Song »If I Lose« – eine Ballade mit jazziger Klavierbegleitung – in das Soundtrack-Album zu dem Kinohit White Men Can’t Jump mit Woody Harrelson und Wesley Snipes aufgenommen. Das eklektische Album bietet ein breites Spektrum an Musik: vom Rap von Boyz II Men und Queen Latifah bis hin zu dem Gospel-Pop von Bebe & Cece Winans.

Bei einer Versammlung des Friar’s Club in New York am 12. Juni trat Aretha zu Ehren ihres Mentors und Arista-Präsidenten Clive Davis auf. Die Veranstaltung fand im Waldorf-Astoria Hotel statt und Aretha trug »Bridge over Troubled Water« sowie »Everyday People« vor. Am 14. Juli 1992 sang Aretha auf dem Parteitag der Demokratischen Partei die Nationalhymne. Dieser Auftritt stand am Anfang einer ganzen Reihe von politischen Events, an denen Aretha im Laufe des Jahrzehnts teilnahm, darunter Empfänge im Weißen Haus und offizielle Ehrungen in Washington. Aretha gehörte auch zu den Gästen auf der Hochzeit von Whitney Houston und Bobby Brown am 18. Juli in Mendham, New Jersey. Ebenfalls geladen waren u. a. Dionne Warwick und Clive Davis, was die Veranstaltung fast zu einer Arista-Mitarbeiterversammlung machte.

Ende 1992 erschien in einer Reihe mit rockiger Weihnachtsmusik das zweite Album: A Very Special Christmas 2. Darauf war Aretha zu hören neben einem bunten Staraufgebot, zudem Künstler gehörten wie Boys II Men, Sinead O’Connor, Ann & Nancy Wilson von der Band Heart, Debbie Gibson, Frank Sinatra & Cindy Lauper, Randy Travis, Tom Petty, Run DMC und Michael Bolton. Während z. B. Darlene Love und Ronnie Spector mit »Rockin’ Around the Christmas Tree« einen wilden Partysong zum Besten gaben und Bonnie Raitt mit Charles Brown auf »Merry Christmas Baby« den Blues sangen, wählte Aretha mit »O Christmas Tree« eine klassische Ballade, bei der sich ihre großartige Stimme über satten Geigenklänge erhebt. Produziert wurde diese herausragende Aufnahme von den Brüdern Marty und David Paich von Toto.

Als US-Präsident Bill Clinton im Januar 1993 ins Amt eingeführt wurde, gab er eine Flut von Partys, Konzerten, Dinners und Events zu Ehren seiner Inauguration. Auf einer dieser Veranstaltungen, einer musikalischen Darbietung vor dem Lincoln Memorial, trat auch Aretha auf. Zwei Tage später sang sie »I Dreamed a Dream« auf einem Galaempfang zu Ehren des Präsidenten. Die größte Show stellte jedoch ein vom Fernsehen übertragenes, starbesetztes Konzert für Clinton und seine Administration dar, bei dem Aretha neben Barbra Streisand, Fleetwood Mac, Kenny G, Michael Bolton, Judy Collins, Little Richard und Michael Jackson auf der Bühne stand. Aretha trug an diesem Abend ein schulterfreies, weißes, mit Glitzersternen übersätes Kleid mit eng anliegendem Korsett, das in einen vollen, fließenden Rock überging. Ihre Haare waren zu einem Dutt hochgesteckt.

Die meiste Publicity brachte ihr allerdings der Auftritt vor dem Lincoln Memorial ein. Obwohl sich alle darin einig waren, dass Aretha fantastisch aussah und sich auch so anhörte, waren nicht alle so begeistert davon, dass sie einen bodenlangen Zobelpelz trug. Tierschutzaktivisten beschwerten sich lautstark und in diversen Zeitungen wurden Briefe empörter Leser abgedruckt, so schrieb Bonnie Davis aus Rockville, Maryland, in USA Today am 4. Februar 1993: »Wo war Aretha Franklin in den letzten fünf Jahren? Wenn sie eine Zeitung aufgeschlagen, das Radio angemacht oder einfach die Straße entlanggegangen wäre, müsste sie eigentlich wissen, dass die meisten Menschen den Anblick von Pelzen nicht mehr ertragen können. Aber vielleicht ist ihr das ja egal. Nachdem ich gesehen habe, wie sie aufgetakelt in einem Pelzmantel vor den Stufen des Lincoln Memorial herumstolzierte, habe ich auf jeden Fall jeglichen R-E-S-P-E-K-T vor ihr verloren.« In derselben Ausgabe verteidigte Bill Outlaw aus Washington die Diva: »Ich frage mich immer, wer eigentlich bestimmt, was politisch korrekt ist. Die grundlegende Idee, auf der unser Land beruht, ist freie Meinungsäußerung, und Political Correctness ist eigentlich ein Oxymoron. Was Aretha Franklin anbelangt, so wird sie vielleicht von Tierschutzgruppen kritisiert, aber sie besitzt den R-E-S-P-E-K-T eines Großteils der amerikanischen Öffentlichkeit.«

Schließlich meldete sich Aretha selbst zu Wort. Sie wischte die ganze Angelegenheit in Vanity Fair mit folgenden Worten beiseite: »Leder kommt auch von Tieren. Wir verwenden alle viel Leder in unseren Schuhen und Handtaschen, also sollten wir ehrlich sein.«

Am 27. April 1993 wurde vom TV-Sender Fox im Nederlander Theater am Broadway die Show Aretha Franklin Duets aufgezeichnet, die in einer gekürzten einstündigen Version am 9. Mai ausgestrahlt wurde. Es war Arethas erstes TV-Special seit Jahren und brachte alles, was Rang und Namen hatte, auf die Bühne: Bonnie Raitt, Rod Stewart, Elton John, Smokey Robinson und Gloria Estefan erschienen nicht nur, um gemeinsam mit Aretha zu singen, sondern auch, um sich vor der Queen of Soul zu verneigen. Bonnie Raitt sagte: »Ich kann kaum glauben, dass dies wirklich wahr ist. Aretha Franklin ist für mich die Größte. In meiner Jugend habe ich etliche 45er-Scheiben von ›Respect‹, ›Chain of Fools‹ und ›I Never Loved a Man‹ verschlissen. Obwohl die Musik unglaublich ist, wusste ich irgendwie, dass sie sich vor allem in den Text richtig hineinversetzen musste, um ihn singen zu können. Wenn er nicht viel aussagte, dann machte sie den Song nicht. ›Since You’ve Been Gone‹ war immer eines meiner absoluten Lieblingslieder. Und es ist mir eine große Ehre, ihn heute Abend mit ihr zusammen singen zu dürfen.«

Sogar Hollywoodstars wie Robert De Niro und Dustin Hoffman waren anwesend, um Lobeshymnen anzustimmen. »Wir alle hier sind Fans der Sängerin unserer Generation«, sagte De Niro. »Ich bin ihr zwar nie begegnet, es kommt mir aber so vor, als würde ich sie kennen. Und das sagt etwas über die Kraft ihrer Musik aus. Ihre Songs waren ein wichtiger Bestandteil mehrerer meiner Filme, vor allem ›Do Right Woman‹ in Cape Fear und ›Baby, I Love You‹ in Good Fellas. Aber in erster Linie ist ihre Musik Teil des Soundtracks unseres Lebens.«

Dustin Hoffman eröffnete das Konzert mit der Ankündigung: »Heute sind wir hier, um Aretha Franklin zu feiern. Bitte heißen Sie die Aretha-Airs willkommen.« Danach ging der Vorhang hoch und gab den Blick frei auf Smokey Robinson, Rod Stewart und Elton John, die den Refrain »chain chain chain« von »Chain of Fools« wieder und wieder sangen. Robinson trug einen kohlschwarzen Anzug mit Fischgrätmuster, Stewart ein limettengrünes Smokingjackett über ebenfalls limettengrünem Hemd zu schwarzen Hosen und John steckte in einem Frack mit Rockschößen und schwarzen Lederhosen. Kurz darauf stieß Aretha in einer schwarzen Militärjacke voller Medaillen und einem schwarzen Minirock zu ihnen. Als Accessoires trug sie große gold-türkise Ohrringe und ihre Haare waren zu üppigen Wellen geföhnt. Als sie den Leadpart übernahm – während Smokey, Rod und Elton weiterhin den Refrain sangen – war sie sichtlich in ihrem Element.

Im Verlauf des Abends richtete sich Aretha mehrfach eloquent an das Publikum und die Darbietungen waren hochklassig und schwungvoll. Alle Songs, die Aretha und ihre Gäste vortrugen, waren bekannte Hits. Elton Johns »Border Song« und Arethas »Spirit in the Dark« wurden als Duette aufgeführt, bei denen beide Sänger sich an Flügeln gegenübersaßen und ansangen und -spielten. Beim letztgenannten Song kamen Raitt, Estefan, Stewart, Robinson und De Niro zu ihnen auf die Bühne.

Als Gloria Estefan ihre Nummer mit Aretha ankündigte, rief sie aus: »Ich kann kaum in Worte fassen, wie fantastisch es ist, hier mit Aretha Franklin die Bühne zu teilen. O ja, sie ist definitiv eines meiner Idole. Und wie ihr alle bin ich ein Riesenfan. Ich hätte jeden ihrer Songs gesungen, aber als sie mich bat, ›Coming Out of the Dark‹ zu singen, habe ich mich ganz besonders gefreut. Der Song bedeutet mir sehr viel und ihn mit der Queen of Soul zu singen, gibt ihm eine ganz neue Bedeutung.«

In dieser Show wurde Aretha auch wieder mit Smokey Robinson, ihrem Freund aus frühen Detroiter Tagen, vereint. Tatsächlich war dies das erste Mal, das sie gemeinsam im Fernsehen sangen. Sie führten Robinsons Hit »Just To See Her« von 1980 auf, zu dem Aretha ein geschmackvolles Mini-Kostüm und knöchelhoch geschnürte Highheels trug.

Rod Stewart erklärte, bevor er sein Duett mit Aretha sang, dass er die vorbereiteten Stichwortkarten ignorieren würde. Stattdessen sagte er emotionsgeladen: »Dies ist der Höhepunkt meines Lebens, auf der Bühne zu stehen mit dieser wunderbaren Frau, die meiner Meinung nach eine der besten Stimmen des 20. Jahrhunderts hat. Es ist eine große Ehre, hier zu sein.«

In den 1990er-Jahren nahm Aretha gelegentlich auch zwei von ihr sehr geschätzte musikalische Formen neu in ihr Repertoire auf: Oper und Ballett. Manchmal war dies von Erfolg gekrönt und manchmal eher nicht. Die TV-Aufzeichnung der Duette hielt Aretha wohl für ein geeignetes Forum für eine Balletteinlage, doch diese Meinung wurde nicht von allen geteilt. Auf jeden Fall wurde – aus welchen Gründen auch immer – eine Ballettnummer aus der TV-Sendung herausgeschnitten, bei der Aretha in einem Tutu auftrat. Was das Fernsehpublikum immerhin zu sehen bekam, war Aretha in einer Korsage mit abstehendem Röckchen aus rosa Tüll, in dem sie mit Rod Stewart im Duett »This Old Heart of Mine« sang. Ihre Oberweite wurde unvorteilhaft betont und während sie sich zum Rhythmus des Songs bewegte, schien sie fast aus dem eng anliegenden Outfit zu platzen. James T. Jones IV schrieb in der Vanity Fair über die Reaktion des Publikums im Saal: »Andere waren schier sprachlos angesichts der surrealen Ballettsequenz, in der Aretha in einem Tutu versuchte, Pirouetten zu drehen.« Liz Smith schrieb in ihrer landesweit in verschiedenen Zeitungen abgedruckten Klatschspalte: »Sie müsste eigentlich wissen, dass sie zu viel Oberweite hat, um solche Kleider zu tragen. Aber es ist ihr offensichtlich völlig egal, was wir denken, und diese Einstellung unterscheidet Stars von wahren Diven.«

Das darin verborgene Kompliment ignorierend, schrieb Aretha Liz Smith zurück: »Wie können Sie es wagen zu denken, dass sie meine Einstellung zu irgendetwas anderem als Musik kennen … Ich habe offensichtlich das, was es braucht, um ein Bustier zu tragen, und bisher hat sich noch niemand beschwert. Bitte informieren Sie uns, wenn Sie zu einer anerkannten Expertin in Modefragen geworden sind … Sie sind wohl kaum in der Position zu bestimmen, was Stars von Diven unterscheidet, da sie weder selbst eine noch eine Autorität auf diesem Gebiet sind.« Aretha hatte gesprochen. Und fuhr munter fort, modisch fragwürdige, tief ausgeschnittene Kleider zu tragen.

Abgesehen von dem Ballettfiasko war die Duett-Show insgesamt ein voller Erfolg und die Musik des Abends wäre durchaus eine separate CD-Veröffentlichung wert gewesen.

Am 30. April holte sich Aretha wieder einmal einen Preis ab. An diesem Abend war sie eine von acht Frauen, die von der Zeitschrift Essence auf der jährlichen Verleihung der Essence Awards geehrt wurden. Die Preisverleihung fand im Paramount Theater in New Yorks Madison Square Garden statt.

Der zweifellos heißeste Song, den Aretha in den 90ern aufnahm, ist »Deeper Love«, der sie mit dem Produzentenduo Robert Clivillés und David Cole – besser bekannt unter dem Namen C & C Music Factory – zusammenführte. Das Paar machte sich 1990 mit dem Dancetrack »Gonna Make You Sweat (Everybody Dance Now)« und dem Radiohit »Things That Make You Go Hmmmm …« einen Namen. Als die Queen of Soul 1993 mit diesen Mix-Masters kooperierte, entstand daraus ihre tanzbarste Aufnahme seit langem. Obwohl die Single keine Verkaufsrekorde brach, zeigte sie deutlich, dass Aretha noch immer mithalten konnte. Ursprünglich erschien der Song auf dem Soundtrack-Album des Films Sister Act 2 mit Whoopi Goldberg. Die aufregendste Version wurde aber auf einer Maxi-Single mit fünf Versionen des Songs von Arista veröffentlicht, auf der auch der über elf Minuten lange »Tribesman Mix« und der über zwölfminütige »C&C Music Factory Mix« zu finden sind. In den USA schaffte der Song es zwar nur auf Platz 63 der Pop-Charts, in Großbritannien aber auf Platz 5.

Eine von Arethas erstaunlichsten Aufnahmen der 1990er-Jahre erschien unter dem Titel Duets 1993 auf dem ersten von zwei Duett-Alben, die Frank Sinatra veröffentlichte. Sinatra singt darauf mit einigen der angesagtesten Newcomer im Bereich der Popmusik sowie mit einigen Stars seiner Generation, darunter Luther Vandross, Barbra Streisand, Gloria Estefan, Natalie Cole, Carly Simon und Anita Baker. Ungewöhnlich daran war, dass aufgrund von Sinatras damals schlechtem Gesundheitszustand keiner seiner Duettpartner bei den Aufnahmen mit ihm zusammen im Studio war. Mit Aretha zusammen sang er eine Swing-Version von »What Now My Love«, bei der sich die beiden gegenseitig im Stil des legendären Rat-Pack mit improvisierten Textzeilen aufziehen. Das Ergebnis ist unvergleichlich cool.

Am 1. März 1994 heimste Aretha einen weiteren Grammy ein, womit sie nun insgesamt 16 hatte. Diesmal war es der besonders ehrenvolle Lifetime Achievement Grammy für das Lebenswerk, durch den Aretha nun zur illustren Runde von Künstlern wie Nat King Cole, Ella Fitzgerald, Patsy Cline, Billie Holiday, Paul McCartney, Lena Horne oder Fred Astaire gehörte. Auf der live übertragenen Verleihungszeremonie sang Aretha für Millionen Zuschauer rund um den Erdball »(You Make Me Feel Like) A Natural Woman« – den Song, den viele für ihren größten Hit halten.

1994 löste Arista Records endlich das schon vor Jahren gemachte Versprechen ein, eine »Best of«-CD mit Arethas erfolgreichsten Songs herauszubringen. Aretha Franklin Greatest Hits 1980–1994 enthält alle ihre großen Arista-Hits, darunter »Freeway of Love«, »I Knew You Were Waiting«, »Deeper Love«, »Jump to It«, und »Get It Right«. Ebenfalls darauf zu hören ist das im TV-Special von Aretha, Bonnie Raitt und Gloria Estefan gemeinsam gesungene »(You Make Me Feel Like) A Natural Woman« sowie das bei der Amtseinführung des US-Präsidenten vorgetragene »I Dreamed a Dream« inklusive der Einleitung von Schauspieler Edward James Olmos. Als Bonus gab es obendrein zwei neue Balladen: »Honey« und »Willing to Forgive«, die von Kenny »Babyface« Edmonds produziert und beide als Singles ausgekoppelt wurden. »Honey« erreichte nur Platz 114 der Pop- und Platz 30 der R & B-Charts, aber »Willing to Forgive« schaffte es immerhin auf Platz 26 der Pop-, Platz 5 der R & B- und Platz 17 der britischen Charts.

Babyface hatte schon als Produzent von Toni Braxton und Whitney Houston Erfolge gefeiert. Clive Davis brachte ihn mit Aretha zusammen. In einem in der Zeitschrift Interview abgedruckten Gespräch mit Aretha sagte Babyface später: »Ich war etwas nervös, als ich mit dir ins Studio ging, weil ich nicht wusste, was du von mir als Produzent oder Komponist oder Künstler hältst. Ich wusste nicht, ob das Ganze nur eine Idee von Clive war. Und weil du so talentiert bist, wusste ich nicht, ob du etwas auf meine Meinung geben würdest. Ich habe schon mit Leuten gearbeitet, die an dein Talent nicht im Entferntesten heranreichten, sich aber so verhielten, als wären sie Aretha. Aber ich kann sagen, dass ich sehr glücklich darüber bin, wie es dann ablief.« Sie sagte im selben Artikel: »Ich wusste schon lange, bevor wir ins Studio gingen, dass du hoch qualifiziert bist, und hatte überhaupt keine Bedenken. Ich hoffte nur, dass ich einen richtig guten [Produzenten] abkriege. Und das habe ich – ich liebe beide Songs, die wir zusammen aufgenommen haben.« Obwohl Aretha Franklin: Greatest Hits 1980 – 1994 es nur auf Platz 85 der US-Album-Charts und Platz 27 der britischen Charts schaffte, verkauften sich davon in den USA eine Million Exemplare, was dem Album Platinstatus einbrachte.

1994 war ein weiteres Jahr mit vielen öffentlichen Auftritten für Aretha. Am 12. März war sie der musikalische Gast der TV-Comedyshow Saturday Night Live und am 22. April nahm sie an der Preisverleihung der Zeitschrift Essence teil, die wieder im Paramount Theater in New York stattfand. Am 1. Mai trat sie beim Jazz & Heritage Festival in New Orleans auf.

Künstlerisch lief zu diesem Zeitpunkt alles glatt in Arethas Leben. Sie war sehr zufrieden mit der Qualität und Vielseitigkeit ihres musikalischen Outputs. Doch im Privatleben fehlte etwas. Damals sagte sie: »Ich bin im Moment sehr zufrieden mit der Musik. Aber ich suche immer noch nach dem richtigen Mann. Zwar habe ich viele Männer kennengelernt und gehe auch gelegentlich mit dem einen oder anderen aus, aber der richtige war noch nicht dabei.« Auf die Frage, wie »Mr. Right« denn aussehen solle, sagte sie: »Ich bevorzuge größere Männer. Stylisch. Eine positive Person. Ehrgeizig. Und erfolgreich.« Wie viele andere Prominente auch, musste Aretha leider feststellen, dass sich viele potenzielle Verehrer einschüchtern lassen. »Das ist manchmal ein Problem«, gab sie zu. »Ich habe die Sache sogar schon mit anderen Frauen aus dem Showgeschäft diskutiert, um herauszufinden, ob sie mit ähnlichen Problemen zu kämpfen haben. Manche Männer haben Angst, dass sie ›Mr. Franklin‹ genannt werden könnten. Aber ein richtiger Mann kann das wegstecken. Ein Typ, an dem ich interessiert war, erzählte einem Freund von mir, dass er dachte, ich würde ihn eines Tages mein Gepäck tragen lassen. Das hört sich so an, als hätte er nicht viel Selbstbewusstsein.«

1994 war Aretha auch an der hervorragenden CD-Kompilation A Tribute to Curtis Mayfield beteiligt – neben Stars wie Gladys Knight, Bruce Springsteen und B. B. King. Sie wählte für ihre Hommage die Ballade »The Makings of You«.

Im selben Jahr brachte Rhino Records zwei exzellente Greatest-Hits-CDs auf den Markt: The Very Best of Aretha Franklin, Volume One, The ’60s und The Very Best of Aretha Franklin, Volume Two, The ’70s. Im Wesentlichen handelte es sich dabei um das auf zwei CDs aufgeteile Album 30 Greatest Hits, mit den Bonussongs »Border Song (Holy Moses)«, »All the King’s Horses« und »Something He Can Feel«, aber ohne den Gospelsong »Wholly Holy«.

Am 20. Juni 1994 trat Aretha zum ersten Mal im Weißen Haus auf. Sie sang vor Präsident Bill Clinton und Gattin Hillary sowie 180 Gästen, die sich im Rose Garden versammelt hatten. Das abwechslungsreiche Programm umfasste einige ihrer klassischen Hits – »Respect«, »Freeway of Love«, »I Say a Little Prayer« und »Brand New Me« – sowie einige ihrer Jazznummern aus den frühen 60ern wie »I Want to Be Happy«, »Smile« und »Cottage for Sale«. Danach betrat Lou Rawls die Bühne und gemeinsam sangen sie eine bewegende Version von »Tobacco Road«. Bevor es losging, scheuchte Aretha ihre Musiker mit der Bemerkung »die brauchen wir jetzt nicht« von der Bühne und setzte sich ans Klavier, um sich und Rawls selbst zu begleiten. Zum Finale kam noch der Chor der Washingtoner Eastern High School hinzu und alle schmetterten den Song »I Was Born to Sing the Gospel«. Das einstündige Konzert wurde vom nicht-kommerziellen Sender PBS aufgezeichnet und am 12. Oktober 1994 unter dem Titel In Performance at The White House ausgestrahlt. Doch trotz Arethas großartigem Gesang war mal wieder ihr Outfit das Tagesgespräch: Diesmal ging es um ein sehr tief ausgeschnittenes, schulterfreies Kleid von Arnold Scaasi. Als sich die vollschlanke Aretha verbeugte, um die Standing Ovations des Publikums entgegenzunehmen, sah es aus, als würde alles aus dem Kleid herausplumpsen. Das Ereignis gilt als ihr dramatischster Mode-Fauxpas der 90er-Jahre. Die Presse schoss sich schnell auf Aretha ein. Toriano Boynton schrieb in USA Today: »Das Kleid war tief ausgeschnitten und tief war auch Arethas Schweigen auf der Party, die nach ihrem Auftritt im Weißen Haus stattfand. Bevor die Reporter im Ballsaal des Ritz-Carlton auch nur den Mund aufmachen konnten, sagte Franklin mit rollenden Augen: ›Danke, dass Sie mir keine Fragen stellen.‹« Im selben Artikel hieß es gehässig, dass Aretha zwar nicht besonders am Dinnerbuffet interessiert gewesen sei, dafür aber umso mehr an den mit Schokolade überzogenen Erdbeeren, die es zum Nachtisch gab.

In New York trat Aretha am 3. November 1994 bei einer Benefizveranstaltung der National Academy of Arts and Sciences auf. Zusammen mit Chaka Khan und Kevin Campbell sang sie am 25. November im Detroiter Cobo Hall anlässlich einer Veranstaltung ihrer eigenen Wohltätigkeitsorganisation, des dritten jährlichen Franklin Scholarship Awards Dinner and Dance. Kurz darauf wurde ihr eine Ehrung zuteil, die sie besonders freute. Aretha erzählt, dass sie eines Tages zu Hause vor dem Fernseher saß, als dort Präsident Bill Clinton erschien und sich lobend über den National Council of Negro Women äußerte. »Das hat mich sehr berührt«, sagt sie. »Ich dachte mir, dass der Präsident mir eines Tages vielleicht etwas verleihen würde. Und dann kochte ich weiter. … Am nächsten Tag bekam ich einen Anruf von meinem Agenten.« Der Agent informierte sie, dass sie ausgewählt worden sei, um in diesem Jahr als eine von fünf Personen den Kennedy Center Lifetime Achievement Award zu erhalten. »Ich war wirklich geplättet«, sagt sie, »weil diese Auszeichnung tatsächlich vom Präsidenten vergeben wird. Man weiß also nie, was Gott für einen im Ärmel hat.« Die Auszeichnung des Kennedy Centers wird jedes Jahr vom Präsidenten der Vereinigten Staaten und der First Lady an fünf lebende Legenden aus dem Bereich der Künste verliehen. Es ist eine der prestigeträchtigsten Ehrungen, die einem amerikanischen Bürger überhaupt zuteil werden kann. Neben Aretha wurden am 4. Dezember 1994 auch der Schauspieler Kirk Douglas, der Broadwayregisseur Harold Prince, der Folksänger Pete Seeger und der Komponist Morton Gould geehrt. Die Feierlichkeiten erstreckten sich über zwei Abende. Zunächst wurden die Preisträger zum Dinner im Weißen Haus mit dem Präsidenten und Mrs. Clinton geladen. Aretha sah hinreißend aus in ihrem langen weißen Rüschenkleid von Arnold Scaasi. Bill Clinton sagte in seiner Dinneransprache: »Man könnte fast behaupten, dass Hillary und ich mit Aretha studiert haben, weil kaum ein Tag verging, an dem wir nicht ihre Musik hörten. … Sie nahm ihr gottgegebenes Talent und wandte es auf irdische Leiden und Freuden an.« Die eigentliche Verleihungszeremonie wurde am folgenden Abend im Kennedy Center abgehalten. Aretha erschien 20 Minuten zu spät – sie war aufgrund einer Magen-Darm-Grippe unpässlich. Als sie dann in einem schulterfreien roten Samtkleid mit um die Schultern drapiertem Schal erschien, waren alle Augen auf sie gerichtet. Auf der Bühne wurde sie musikalisch von Mitgliedern der Detroiter New Bethel Baptist Church, Patti LaBelle und The Four Tops gewürdigt. Mit 52 Jahren war Aretha die jüngste Künstlerin, der diese hohe Auszeichnung je verliehen wurde. Später sagte sie: »Diese Auszeichnung ist absolut umwerfend. Sie ist ohne Frage das Paradestück.«.

Zur Zeremonie im Kennedy Center erschien Aretha mit dem gutaussehenden Schauspieler Renauld White, bekannt aus der TV-Seifenoper The Guiding Light. Laut eigener Aussage hatten beide seit Jahren eine Liebesbeziehung, die mal aktuell war und mal nicht. Von Ebony über die Beziehung befragt, enthüllte sie: »Renauld und ich stehen uns nah, sehr nah … Zwischen uns passiert irgendetwas Unerklärliches. Es ist warm. Mir gefällt es.«

Was war aus ihrem Verlöbnis aus den 80ern mit Feuerwehrmann Willie Wilkerson geworden? Es blieb auf der Strecke, wie Wilkerson später offenbaren sollte. Er sagte: »Sie ist wirklich eine sehr häusliche Person. Sie bleibt gern zu Hause und mag es, einen Mann im Haus zu haben. Ich bin aber eher ein Typ, der nicht zu Hause rumsitzen kann. Ich bin viel zu unruhig.« Aretha hat in der Vergangenheit betont, dass sie zu ihren Verflossenen immer Kontakt hält. 1994 bat sie Wilkerson, von dem sie sich bereits getrennt hatte, sie bei einer Konzerttournee zu unterstützten. Er nahm dankbar an. »Ich habe die offizielle Funktion des Musikbibliothekars«, erklärte er damals. »Ich kümmere mich um die Noten. Ich achte darauf, dass nichts verloren geht und dass sie die Noten bekommt. Sie hat mir erst vor Kurzem diesen Job angeboten. Es hört sich nicht nach viel an, ist aber eine große Sache.«

Jahre, nachdem die Affäre abgekühlt war, gab Aretha endlich zu, dass der geheimnisvolle Liebhaber, über den sie Anfang der 1980er-Jahre Andeutungen gemacht hatte, tatsächlich Dennis Edwards von den Temptations gewesen war. »Dennis Edwards kam etwa 15 Jahre zu spät«, verkündete sie. »Soll heißen: Als er endlich erkannte, was er an mir hatte, war es zu spät. Ich war nicht mehr interessiert. Er ließ mich ein paar Mal abblitzen und ich hatte die Nase voll.« Edwards hat inzwischen reumütig bekannt: »Ich hätte Aretha heiraten sollen. Es lag ganz bei mir, aber ich hatte wohl Angst, diesen Superstar zu heiraten.«

Am 10. Januar 1995 trat Aretha bei einem Konzert zu Ehren von Ella Fitzgerald im Universal Amphitheater in Universal City, Kalifornien, auf. Fitzgerald ging es zu dieser Zeit gesundheitlich schlecht und Aretha sah es als große Ehre an, die Frau zu unterstützen, die in der Welt des Jazz den Rang inne hatte, den sie selbst für Soul und R & B einnahm. Bei den Grammy Awards, die am 1. März 1995 in Los Angeles verliehen wurden, war Arethas »A Deeper Love« in der Kategorie »beste R & B-Performance einer weiblichen Künstlerin« nominiert, verlor aber schließlich gegen Toni Braxtons »Breathe Again«.

Aretha weigerte sich nach wie vor, in der Öffentlichkeit über ihre Kinder zu sprechen, doch 1995 erschien ein Artikel in der Vanity Fair, der Einblick in ihr Privatleben und das ihrer Söhne gab. Das Magazin listet die vier als »Edward, ein Student der Theologie; Kecalf, ein Rapper; Teddy junior, der Gitarre spielt und mit seiner Mutter reist, sowie Clarence, ein chronisch Schizophrener« auf. Die Gerüchte um Clarences Probleme wurden somit in die Öffentlichkeit gezerrt. Eine vertrauliche Quelle aus einer Detroiter Klinik für psychisch Kranke bestätigte: »Clarence nimmt immer mal wieder an unseren Programmen teil«. Ohne auf Einzelheiten einzugehen, gab sie 1995 zu Protokoll: »Meine Kinder waren wunderbar. Sie haben mich immer aufgemuntert, wenn es mir mal nicht so gut ging. Aber ab einem gewissen Alter werden sie unabhängig. Und als Mutter will man eine gewisse Kontrolle über sie behalten, was zu einem Tauziehen führt. Man muss lernen, wann es Zeit ist loszulassen. Und das ist nicht leicht.«

Am 20. Juni 1995 hatte Aretha einen Auftritt im Mud Island Amphitheater in Memphis Tennessee. Gleichzeitig ging eine Klage gegen sie ein, eingereicht vom berühmten New Yorker Kaufhaus Saks Fifth Avenue, das behauptete, Aretha würde ihnen 262 851 US-$ für erstandene Ware schulden. Dies sollte für Aretha und ihr Umfeld das erste einer ganzen Reihe von öffentlich ausgetragenen Finanzproblemen werden.

Anlässlich der Feier zur offiziellen Eröffnung der Rock’n’Roll Hall of Fame in Cleveland stand Aretha am 2. September auf der Bühne, zusammen mit Martha Reeves & The Vandellas, Chrissie Hynde, Jackson Browne, Sheryl Crow, Bruce Springsteen, Mary Wilson, Yoko Ono, Little Richard, Bob Dylan, Celine Dion, James Brown, Gregg Allman, Melissa Etheridge, Jerry Lee Lewis und noch Dutzenden weiterer Rocklegenden. Sie sang »I Can’t Turn You Loose« und »(You Make Me Feel Like) A Natural Woman« solo sowie »Love and Happiness« und »Freeway of Love« im Duett mit Al Green.

Am 29. desselben Monats trat sie neben Gladys Knight, Kool & The Gang und den Isley Brothers vor 15 175 Menschen im ausverkauften Madison Square Garden auf – was die Menge der Zuschauer betrifft, war das einer von Arethas größten Auftritten in einer Halle.

Auf dem 1995 entstandenen Album Tapestry Revisited / A Tribute to Carole King war Aretha mit einer wunderbaren Coverversion von »You’ve Got a Friend« zu hören, die sie zusammen mit den Gospelsängern Bebe and Cece Winans aufnahm. Dass Aretha an dieser Hommage mitwirkte, war nur folgerichtig, stammte doch einer ihrer größten Hits, »Natural Woman«, von diesem Meisteralbum von Carole King.

Ein weiteres Album, an dem Aretha als Gast beteiligt war, war das Weihnachtsalbum Christmas Here with You von ihren Detroiter Freunden The Four Tops. Neben dem Titelsong ist sie auf zwei weiteren Tracks zu hören: »White Christmas« und »Silent Night«. Mit dem erfreulich vielseitigen Weihnachtsalbum kehrten die Four Tops kurzzeitig in den Schoß des Motown-Labels zurück, das sie in den 1960er-Jahren berühmt gemacht hatte. Jeder der vier Mitglieder der Band produzierte darauf seine Lieblingslieder zum Weihnachtsfest. Lawrence Payton sagte damals über Arethas Beteiligung: »Wir hätten es nicht ohne sie machen können. Arethas Geist durchwehte das gesamte Projekt.«

Von allen Alben, an denen Aretha jemals beteiligt war, verkaufte sich der Soundtrack zum Film Waiting to Exhale (deutscher Titel: Warten auf Mr. Right) am besten. In dem Werk von 1995 spielen Whitney Houston und Angela Bassett zwei der Hauptrollen. Das Album wurde von Babyface produziert und versammelte die Crème de la Crème der R & B-Sängerinnen der 1990er-Jahre, darunter Patti LaBelle, Toni Braxton, Mary J. Blige, Whitney Houston, Chaka Khan und Aretha Franklin. Arethas Song auf dem Album, »It Hurts Like Hell«, wurde von Babyface geschrieben und produziert. Er ist wunderbar arrangiert, sodass Arethas weicher Gesang wieder einmal beweisen kann, wie ruhige, gefühlvolle Balladen ihre Stimme bestens zur Geltung bringen. Die Kritiken waren durchweg enthusiastisch. Rezensent James T. Jones IV von USA Today gab dem Album vier von vier Sternen und lobte: »Dieser unschlagbare Soundtrack aus 16 Songs bringt die führenden R & B-Sängerinnen des Jahrzehnts mit dem Top-Songwriter Kenneth ›Babyface‹ Edmonds zusammen. Das eklektische Starensemble macht das Album automatisch zu einem Klassiker. Es umfasst die stimmgewaltigen Diven Aretha Franklin, Whitney Houston, Patti LaBelle und Chaka Khan sowie die neuen Stars Brandy, Mary J. Blige, Chanté Moore und Faith Evans. … Franklin, LaBelle und Khan beweisen, dass sie noch immer die stärksten Stimmbänder der Popbranche haben.« Das Soundtrack-Album war ein eigenes Produkt, das unabhängig vom Film vermarktet wurde. Es erschien am 14. November 1995, der Film kam erst am 22. Dezember in die Kinos. Im Hinblick auf das Urteil der Kritiker war das Album sogar erfolgreicher als der Film. Bei Arista hoffte man, dass es an den kommerziellen Erfolg des Soundtracks von Whitney Houstons Filmdebüt Bodyguard von 1992 anknüpfen könne. Und diese Hoffnungen sollten sich erfüllen: Waiting to Exhale landete auf Platz 1 der Pop- und der R & B-Charts, verkaufte sich über sechs Millionen Mal und wurde in der Kategorie »Album des Jahres« für einen Grammy nominiert. Es war das erste Multiplatin-Album, an dem Aretha beteiligt war.

Anlässlich der Sommerolympiade in Atlanta 1996 wurde die olympische Flamme durch das ganze Land getragen, bevor man damit das Feuer im Olympiastadion entzündete. Am 9. Juni kam sie auch nach Detroit, wo Aretha zum offiziellen Begrüßungskomitee gehörte. »Es bedeutet mir unglaublich viel, dass die Flamme hier vorbeikommt«, sagte sie. »Ich bin stolz darauf, dass sie die Flamme nach Detroit bringen.« Leider gibt es kein Foto, das diesen denkwürdigen Moment dokumentiert: Aretha mit der olympischen Flamme.

Ebenfalls 1996 erschien das Album Songs of West Side Story – eine Neueinspielung des Musicalklassikers gesungen von Pop-, Rock- und Soulstars, darunter Michael McDonald, Little Richard, Salt’n’Pepa, Patti LaBelle, Natalie Cole, Phil Collins – und Aretha. Sie singt darauf eine neue Version von »Somewhere«, das sie bereits in den 1970ern einmal aufgenommen hatte.

1997 wurden die Grammy Awards zum ersten Mal aus New York übertragen. Aretha war nicht nur einer der musikalischen Acts des Abends, sondern sie gehörte auch zu den Präsentatoren. Zudem wurde der Soundtrack zu Waiting to Exhale, an dem sie beteiligt war, als »bestes Album des Jahres« nominiert. Um das Album beim Festprogramm würdig zu vertreten, führten mehrere Stars, darunter auch Aretha, ein Medley der auf dem Album vertretenen Songs auf. Brandy legte los mit ihrer Nummer »In My Room«, gefolgt von Mary J. Blige mit »I’m Not Gonna Cry«. Dann sang der Star des Films, Whitney Houston, ihren Hit »Exhale (Shoop Shoop)«, der bis auf Platz 1 der Charts geklettert war. Cece Winans kam zu ihr auf die Bühne und gemeinsam sangen sie ihr Duett »Count on Me«, in das dann Aretha, Chaka Khan, Brandy und Blige mit einstimmten. Doch trotz des harmonischen Ensembleauftritts ging der Grammy für das beste Album des Jahres letztlich an Falling into You von Celine Dion. Aretha sah an diesem Abend fabelhaft aus in ihrem bodenlangen, cremefarbenen Seidenkleid. Ein Insider verriet, dass sie kurz vor der Show noch unschlüssig war, was sie anziehen sollte. Einer spontanen Eingebung folgend, ging sie ein Geschäft für Hochzeitsmoden auf der West 57. Straße und kaufte dieses wunderschöne Kleid in letzter Minute von der Stange. In dieser Show glänzte Aretha neben Tony Bennett und Stevie Wonder auch in der Rolle der Präsentatorin des Grammys für den besten Song des Jahres. Ausgezeichnet wurde »Change the World« von Eric Clapton und die Trophäe ging ebenfalls an den Produzenten des Songs – Kenny »Babyface« Edmonds, mit dem auch Aretha schon zusammengearbeitet hatte.

Das Jahr 1997 brachte zwei weitere interessante Kompilationen: Sony / Columbia Records veröffentlichte unter dem Titel Aretha Sings the Standards zehn zuvor noch nie auf CD erschienene Songs aus der Zeit bei Columbia. Eine besondere Rarität war dabei die jazzige Version von »Moon River«, die während ihrer Columbia-Jahre nie auf einem regulären Studioalbum erschienen war. Sie findet sich nur auf Once in a Lifetime, einer seltenen Kompilation von 1969. Rhino Records setzte die Neuauflage der Atlantic-LPs fort und brachte zudem die neue Kompilation Aretha Franklin Love Songs heraus. Der Song »If You Don’t Think« aus dem oft übersehenen Album Let Me in Your Life von 1974 wurde hier zum ersten Mal auf CD gepresst, alle anderen Songs sind bereits im CD-Set Queen of Soul enthalten.

Im Jahr 1997 gab Aretha auch einigen Verstorbenen musikalisch das letzte Geleit. Am 20. Juni starb Lawrence Payton von den Four Tops und Aretha sang wenige Tage später in Detroit bei seiner Beerdigung. Das Weihnachtsalbum der Four Tops, an dem Aretha mitgewirkt hatte, war das letzte Album mit allen vier Bandmitgliedern gewesen. Als Prinzessin Diana im August bei einem Autounfall ums Leben kam, wollte auch die Musikindustrie dieses tragischen Ereignisses gedenken. Innerhalb von wenigen Wochen wurde die Doppel-CD Diana: Princess of Wales zusammengestellt, auf der einige der größten Namen des Showbusiness vertreten sind. Da es schnell gehen musste, stellten einige internationale Superstars bereits eingespielte Songs aus ihrer Backlist zur Verfügung, die zu dem traurigen Anlass passten. Von Barbra Streisand kam »Love Theme from A Star Is Born (Evergreen)«, Paul McCartney ist mit »Little Willow« vertreten und Eric Clapton steuerte »Tears in Heaven« bei. Aretha ging jedoch ins Studio und produzierte eine ganz eigene und besonders berührende Version von »I’ll Fly Away« in Erinnerung an die Prinzessin der Herzen. Mit The Logos Baptist Assembly als himmlischem Chor im Hintergrund liefert Aretha hier eine ihrer gefühlvollsten Aufnahmen ab. Das Stück fängt a capella an und Aretha spricht mittendrin die Gänsehaut erzeugenden Worte: »Wir verbeugen uns vor Diana, Prinzessin von Wales.«

Am 29. November 1997 verstarb Coleman Young, Detroits erster schwarzer Bürgermeister und einer der umstrittensten Politiker der Motor City. 20 Jahre lang, von 1974 bis 1994, hatte er mit aller Kraft versucht, die Stadt aus der ökonomischen Misere herauszuführen. Aretha hatte zum Kreis seiner größten Befürworter gezählt. Auf seiner Trauerfeier erschien sie in einem eleganten schwarzen Kleid mit weißem Besatz und einem schwarzen Pillbox-Hütchen und widmete Young den Song »The Impossible Dream«.

Im Februar 1998 war Aretha wieder in New York, um an mehreren hochkarätigen Events teilzunehmen. Am 23. Februar sang sie bei einem Benefizdinner der Wohltätigkeitsorganisation MusiCares zu Ehren von Luciano Pavarotti die Puccini-Arie »Nessun Dorma« aus der Oper Turandot. Dieses ungewöhnliche Ereignis fand zwar nur in kleinem Kreise statt, doch es wurde gemunkelt, dass Arethas Operndebüt großen Eindruck auf die Anwesenden gemacht hatte. Am darauf folgenden Abend konnte sie das Experiment auf einer Party von Arista wiederholen.

In derselben Woche, am 25. Februar, fand die 40. Grammy-Verleihung in der Radio City Music Hall statt. Im Vorfeld hatte es schon viele Medienberichte über die angekündigten Live-Acts gegeben. So sollte Barbra Streisand im Duett mit Celine Dion den Song »Tell Him« singen und Luciano Pavarotti »Nessun Dorma« zum besten geben. Der Abend brachte jedoch auch einige Überraschungen. Zuerst sprang der Rapper Dirty Ol’ Bastard auf die Bühne und störte Countrysängerin Shawn Colvins Rede. Als Nächstes stürmte ein verwirrter Mann, auf dessen nackter Brust die Worte »Soy Bomb« standen, die Bühne und tanzte wild vor einem nicht aus der Ruhe zu bringenden Bob Dylan herum. Barbra Streisand hatte in letzter Minute wegen Grippe abgesagt, sodass Celine Dione statt des geplanten Duetts ihren Titanic-Hit »My Heart Will Go On« sang. Doch ohne Zweifel war Arethas Auftritt der phänomenalste und meistdiskutierte Moment des Abends. Eine halbe Stunde bevor Pavarotti auf die Bühne sollte, riet sein Arzt ihm, wegen eines Halsproblems auf den Auftritt zu verzichten. Die Queen of Soul bot an, ihn zu vertreten. Laut Aretha »waren es noch acht Minuten bis zum Auftritt. Sie rannten mit dem Kassettenrekorder und dem Band, das Pavarotti am Nachmittag aufgenommen hatte, hoch, damit ich mir das Orchesterarrangement anhören konnte. Ich kannte die Arie, weil ich sie in derselben Woche schon für ihn im Waldorf gesungen hatte. Aber dafür hatte ich sie gezielt in kurzer Zeit gelernt und was man so lernt, vergisst man auch schnell wieder. Also musste ich mich ganz schön anstrengen, um wieder alles zusammenzukriegen.« Erschwerdend kam hinzu, dass das Stück nicht für ihre Stimmlage arrangiert war. Doch als Aretha »Nessun Dorma« anstimmte, jagte sie dem Publikum Schauer über den Rücken. Meisterhaft war es ihr gelungen, eine Brücke zwischen Pop und Klassik zu schlagen. Am Ende der Arie gab es Standing Ovations. Allein in den USA hatten geschätzte 25 Millionen Menschen den Auftritt vor dem Bildschirm verfolgt – und alle schienen sich einig darüber, dass der Auftritt der Diva gelungen war. Als Perfektionistin war Aretha selbst allerdings nicht ganz zufrieden. »Die Luft blies mir mit 100 Meilen pro Stunde ins Gesicht«, beschwerte sie sich später. »Man hatte mir versprochen, dass auf der Bühne kein Luftzug wehen würde. Der Wind schnitt mir einige der hohen Töne ab. Davon war ich gar nicht begeistert.«

Der spontane Auftritt erwies sich als einer der krönenden Momente ihrer Karriere. In USA Today hieß es, ihre soulige Version der Opernarie »verdiene höchsten Respekt« und Ebony sprach von einem »virtuosen Auftritt«. Aus modischer Sicht war Aretha zwar auf einem absoluten Gewichtshoch angekommen, doch an jenem Abend trug sie eines ihrer geschmackvollsten und elegantesten Outfits der ganzen 90er-Jahre: In einem rot-schwarz-goldenen Brokatoberteil mit Pelzkragen sah sie einfach großartig aus.

Aretha war selbst erstaunt über die Komplimente und Lobeshymnen, die auf sie herabregneten. »Die Reaktionen waren einfach überwältigend«, sagte sie einige Tage später. »Ich habe die wunderbarsten exotischen Blumenarrangements erhalten. Eddie Murphy hat mir mehrere Dutzend pinkfarbener Rosen geschickt. Das Haus ist von oben bis unten mit riesigen, wunderschönen Blumensträußen vollgestellt. Es ist nicht zum Aushalten.«

Das Timing war perfekt: Während sie für das erfolgreiche Vordringen in die Welt der Oper gelobt wurde, stand zum ersten Mal seit sechs Jahren wieder ein neues Studioalbum von ihr kurz vor der Veröffentlichung. Und mit diesem wollte sie einen weiteren neuen Musikstil ausloten: Hip-Hop. Der Zeitpunkt war also ideal, um die erste Single des Albums, »A Rose Is Still a Rose«, auf den Markt zu werfen. Schon Wochen, bevor das Album herauskam, veröffentlichte der Rolling Stone unter der Überschrift »Aretha reklamiert die 90er für sich« eine überschwängliche Kritik und vergab vier von vier möglichen Sternen. Rezensent James Hunter schrieb: »A Rose Is Still a Rose ist ein erstaunliches Werk und etabliert [Lauryn] Hill als eine der talentiertesten Songwriterinnen / Produzentinnen im R & B. Aber für Aretha bedeutete es etwas noch Entscheidenderes: Es macht sie zugleich legendär und aktuell … Ihr Gesang hat sich seit Love All the Hurt Away aus dem Jahr 1981 nicht mehr so frei und unverkrampft angehört. … Sie erreicht auch mit den vom Hip-Hop kommenden Produzenten eine verblüffende Kontinuität … Aretha kann die Bude rocken, aber ihre wahre Stärke ist es, Atmosphäre zu erzeugen. Das macht eine Legende aus.«

A Rose Is Still a Rose wurde als Arethas Einstieg in die Sparte Urban Music betrachtet, doch produziert wurde es nicht ausschließlich von jungen, angesagten Produzenten, sondern auch von einigen bewährten alten Hasen. Die ersten sieben Stücke des Albums wurden von fünf Männern und Frauen produziert, die für einige der heißesten Hits des Jahrzehnts verantwortlich zeichnen: Lauryn Hill, Sean »Puffy« Combs und Dallas Austin (je ein Song) sowie Daryl Simmons und Jermaine Dupri (je zwei). Von den letzten vier Tracks wurden zwei von Narada Michael Walden produziert, der seit Who’s Zoomin’ Who? an fast jedem Aretha-Album mitgewirkt hatte, während einer von Michael J. Powell stammt (bekannt vor allem für seine Zusammenarbeit mit Anita Baker in den 80er-Jahren). Den letzten Song auf dem Album, »The Woman«, schrieb und produzierte Aretha selbst.

Der von Lauryn Hill geschriebene Titelsong ist auch der erste Track und stellt die Weichen für das ganze Album. Er lässt einen wünschen, dass Hill ein komplettes Franklin-Album betreut hätte, denn sie war offensichtlich trotz ihrer jungen Jahre äußerst begabt darin, Songs von und für Frauen zu produzieren. Doch da sie zur selben Zeit mit ihrem eigenen Album The Miseducation of Lauryn Hill (1998) zum gehypten Superstar wurde, blieb ihr dafür keine Zeit. Das heißt nicht, dass die übrigen zehn Songs des Albums schlecht wären. Sie scheinen sich an die vom Titelsong erzeugte Stimmung anzulehnen, was dazu führt, dass dies unter allen Nicht-Gospel-Alben von Aretha bei Arista das mit dem einheitlichsten Sound ist.

Musikalisch ist »A Rose Is Still a Rose« knackiger, junger Hip-Hop, während der Text aus der Sicht einer älteren Frau geschrieben ist, die ein junges Mädchen mit gebrochenem Herzen tröstet. Hier wird auf grandiose Art eine durch und durch moderne Aretha präsentiert. Beim von Sean »Puffy« Combs produzierten Track »Never Leave You Again« handelt es sich um eine etwas schnellere Ballade, auf der Aretha ihren betörenden Scatgesang einsetzt. Daryl Simmons’ »In Case You Forgot« ist ein Balladenklassiker in typischer Aretha-Manier. Bei Jermaine Dupris »Here We Go Again« beeindruckt Aretha vor allem mit hohen Tönen. Die zweite Hälfte des Albums fällt in einen etwas entspannteren Groove, den »In the Morning« vorgibt. »I’ll Dip«, von Dallas Austin produziert, ist eine rhythmisch langsame, aufreizende Ballade. Das von Walden produzierte »Watch My Back« erinnert an den klassischen Aretha-Sound der 80er und wird durch ihr Fauchen zu einem der Highlights des Albums. Das Ganze endet mit »The Woman« – von ihr selbst geschrieben und produziert.

Berechtigterweise war Aretha stolz auf das Endergebnis, das sie in neue Gefilde katapultierte. »Ich bin eine sehr vielseitige Vokalistin«, sagte sie selbstbewusst. »Das sollte ein Sänger meiner Meinung nach auch sein. Was immer es auch ist, ich kann es singen. Ich bin keine Rocksängerin, aber ich habe schon Rocksongs aufgenommen. Ich liebe den Song von Puffy [»Never Leave You Again«] auf meinem Album. Er ist sehr jazzig, sehr cool, sehr entspannt.« Besonders der Titelsong »A Rose Is Still a Rose« erregte die Aufmerksamkeit der Medien. Zur Aussage des Textes erklärte Aretha: »Ich glaube, was Lauryn sagen wollte, ist, dass man immer noch eine Blume bist, egal was für eine Beziehung man hinter sich hat. Man ist immer noch fantastisch.« Die Single erschien vor dem Album und stieg in den R & B-Charts auf Platz 8 ein, in den Pop-Charts auf Platz 43. Als Arista-Präsident Clive Davis Aretha zu Hause anrief, um ihr die Chartplatzierungen der ersten Woche mitzuteilen, war sie überglücklich. »Ich war in der Küche, als er anrief«, erzählt sie. »Was ich bei den Grammys sang, war nichts im Vergleich zu dem hohen Ton, den ich anstimmte, als er mir sagte, wo der Song in den Charts eingestiegen war.« Davis erklärte damals: »Wir hypen nichts, wir lassen die Musik einfach für sich sprechen. Ja, sie ist eine lebende Legende, aber sie zeigt gerade, dass sie auch für junge Leute noch relevant ist … Es geht nicht um Nostalgie.«

Nach dem Erscheinen des Albums am 24. März hagelte es hymnische Rezensionen. So schrieb Steve Dougherty in People: »Wenn sich herumspricht, dass die Queen of Soul ein R & B-Album aufgenommen hat, sollten Mariah, Whitney und die anderen das als Startschuss sehen, um davonzulaufen und sich zu verstecken. Hier kommt Ree und zeigt dem Junggemüse, wie es gemacht wird – nicht nur mit auffälliger Vokaltechnik, sondern indem man emotionale Tiefen auslotet … Leider sticht selbst das Beste auf dieser CD (der von Lauryn Hill von den Fugees geschriebene Titelsong) nicht besonders hevor aus dem variationsarmen Meer gleich klingender Balladen. Trotzdem sind Queen Arethas freche Einwürfe (›and that’s a fact!‹) oder ihr Schnurren (›Oh baby‹) mehr wert als die spektakuläre Vokalakrobatik nachrangiger Sänger.« Steve Jones gab dem Album in USA Today vier von vier Sternen und schrieb dazu: »Mit dem allerersten Ton von ›A Rose Is Still a Rose‹ signalisiert Aretha Franklin, dass ihre 30-jährige Regentschaft als Queen of Soul noch nicht zu Ende ist … sie zeigt, dass sie immer noch Spaß hat, und rockt ab mit dem frechen ›Watch My Back‹ … Nach all dieser Zeit ist die Rose immer noch in voller Blüte.«

Das Album stieg auf Platz 30 ein, ein großer Erfolg, wenn man bedenkt, dass What You See Is What You Sweat es nie in die Top 100 schaffte und Greatest Hits 1980 – 1994 nur Platz 85 erreichte. Arista fing an, A Rose als »das sich am schnellsten verkaufende Album ihrer Karriere« zu bewerben. Es errang für über 500 000 verkaufte Exemplare Goldstatus. Die Single »A Rose Is Still a Rose« stieg bis auf Platz 5 der R & B- bzw, Platz 26 der Pop-Charts und bekam ebenfalls Gold. Der Song »Here We Go Again« wurde auch als Single ausgekoppelt und schaffte es in die Top 40 der R & B-Charts. Als Bonustrack enthielt die CD »Nessun Dorma« aus dem MusicCares-Event. Produziert wurde der Track von dem legendären Phil Ramone.

Während sie an dem Song »A Rose Is Still a Rose« arbeitete, freundete sich Aretha eng mit Lauryn Hill an. Sie erzählt, dass sie Hill ein paar Ratschläge gab. »Ich wurde hin und wieder über den Tisch gezogen, als ich jünger war, also sagte ich zu Lauryn: ›Niemand im Musikgeschäft wird dir irgendetwas erklären. Also musst du das meiste selbst rausfinden. Du musst dich mit guten Leuten umgeben – Managern, Agenten und Menschen, denen deine Interessen am Herzen liegen‹. Ich war auch der Meinung, dass ihre Generation für unsere Generation eine Party schmeißen sollte – und zwar jährlich –, weil wir für sie so viele Informationen zugänglich gemacht haben und sie davon profitieren.« Aretha hatte in vier Jahrzehnten als Plattenstar viel über das Musikgeschäft gelernt und war nun gewillt, etwas von diesem Erfahrungsschatz an die junge Generation weiterzugeben.

1998 gab Aretha mit Blues Brothers 2000 endlich ihr lang angekündigtes Comeback auf der Kinoleinwand. Wieder spielt sie die unzufriedene Gattin des Gittaristen Matt Murphy und zetert sich durch eine Gesangs- und Tanzszene, die allein einen Gang zur Videothek wert ist. Der etwas alberne und an den Haaren herbeigezogene Plot der Fortsetzung von Blues Brothes besteht darin, dass Elwood Blues nach fast 20 Jahren aus dem Gefängnis entlassen wird und sich aufmacht, die berühmte Blues Brothers Band bzw. das, was von ihr noch übrig ist, wieder zusammenzuführen. Jake Elwood, der im ersten Film von John Belushi gespielt wurde, ist inzwischen im Gefängnis gestorben. Im Laufe des Films findet Elwood in Mac (John Goodman) einen würdigen Ersatz für Jake. Als Elwood und Mac ein Mercedes-Autohaus in Chicago aufsuchen, um Matt Murphy, den Gitarristen der Band, wieder anzuheuern, sind Aretha Franklin und ihr Freundinnen-Trio anwesend, um ihm ein souliges musikalisches Ultimatum zu stellen. Diesmal singen sie Arethas Markensong »Respect« mit der leichten Variation, dass das buchstabierte »R-E-S-P-E-C-T« aus dem Refrain zu »R-to-the-S-P-E-C-T« wird und Aretha am Klavier zu hören ist.

Das Jahr 1998 wartete mit einem Ereignis auf, dass Aretha wieder einmal im Schweinwerferlicht erstrahlen ließ: Ein vom Fernsehsender VH1 unter dem Titel Divas Live übertragenes Konzert in New York brachte die fünf derzeit heißesten Diven aus Pop und Rock gemeinsam auf die Bühne. Die auserwählten Ladys waren Mariah Carey, Gloria Estefan, Shania Twain, Celine Dion und Aretha Franklin. Am Ende der Show kam noch Carole King hinzu. Das Divas-Special war zudem von VH1 und dem Konzern Time Warner Cable als Benefizveranstaltung konzipiert, mit dessen Hilfe Musikinstrumente im Wert von einer Million US-$ für schulische Musikprogramme gestiftet wurden.

Die fünf »Diven« wurden von weiblichen Medienstars anmoderiert, Arethas Showabschnitt von der Schauspielerin Susan Sarandon. Aretha eröffnete ihr Set mit »A Rose Is Still a Rose«. Danach stellte sie »meine neueste Freundin«, Mariah Carey, vor und sang den Klassiker »Think« mit ihr im Duett. Eine sichtlich entspannte und gut gelaunte Aretha verkündete im Laufe der Show, dass ihr Sohn Teddy hinter ihr Gitarre spiele. Ihr Outfit war diesmal gelungen: Sie trug einen lose sitzenden weißen Hosenanzug mit langem, fließendem Jackett. Unter dem offenen Jackett kam ein knallgelbes, mit Perlen besticktes Top zum Vorschein. Ihr Haar war mit einem Band aus Goldlamé hochgebunden. Aretha sang insgesamt drei Songs, der letzte davon war ihre neue Single »Here We Go Again«.

Nach Aretha trat Celine Dion auf, die Carole King zu einem Duett auf die Bühne bat. Danach sang King gemeinsam mit Dion, Estefan und Twain eine All-Star-Version von »You’ve Got a Friend«. Und was konnte passender sein, als dass Aretha im Finale mit King gemeinsam den von King geschriebenen Song »(You Make Me Feel Like) A Natural Woman« sang, der einer ihrer Markensongs wurde?

Bei ihrem zweiten Auftritt war Aretha wieder sehr stilsicher gekleidet in einem langen schwarzen Kleid, die Haare in einem schwarzen Tuch mit Sternapplikationen zusammengebunden. Insidern zufolge überwachte Clive Davis persönlich Arethas Garderobe an diesem Abend. Wer weiß, in welchem tief dekolltierten Alptraum sie sonst erschienen wäre.

Die anderen Damen stimmten zwar in den Finalsong mit ein, zollten damit aber im Grunde nur Aretha Tribut. Am Ende von »Natural Woman« forderte Aretha die Band auf: »Ok, take it on home« und setzte an zu ihrem Gospelsong »Testimony«. Unglücklicherweise wussten die anderen Diven nicht genau, was sie tun sollten. Also tanzten sie einfach auf der Bühne, während die Queen das Zepter in die Hand nahm. Nur Mariah Carey stand etwas steif herum.

Das Konzert wurde nicht nur live übertragen, sondern erschien auch als CD, Videokassette und DVD. Doch aus welchem Grund auch immer fehlen sowohl in der Audio- als auch in den Videoversionen Arethas zwei neue Songs »A Rose Is Still a Rose« und »Here We Go Again«. Vielleicht wollte Arista-Präsident Clive Davis ja, dass alle Arethas neues Album kaufen, um diese Songs zu besitzen. Auf jeden Fall wurde auch das Divas-Album ein großer Erfolg und erreichte Goldstatus.

Dank dieses Konzerts war Aretha wieder in aller Munde. In der Detroit Free Press hieß es: »Sie stahl bei Divas Live einer ganzen Bühne voller Stars die Show.« Die Diven-Show war ein solcher Hit, dass selbst die New York Times ihr Feuilleton mit einem Artikel darüber aufmachte. Die Titelzeile lautete: »Die Grenzen der Musikgenres verschmelzen und eine Diva ist ganz klar die Königin.« Autor Albert Innuarato beleuchtet das Phänomen der Diva von Transvestit RuPaul bis zur Operndiva, um dann festzustellen, dass die Krone der Topdiva der 1990er an Aretha geht: »Es gab einmal eine Zeit, in der Diven so zahlreich wie Dinosaurier waren. Sie verschlangen einander mit Haut und Haaren ohne Zuhilfenahme von Filmtrick-Monstern. Heute gibt es nur noch eine wahre Diva und die spukt nicht durch Opernhäuser. Aretha Franklin hat etwas kreiert, das man nur Gospel Belcanto nennen kann. Der Beweis dafür, dass sie eine lupenreine Diva ist, wurde letzten Monat bei der Ausstrahlung von Divas Live erbracht. Sie verspeiste dort sechs andere weibliche Popstars, darunter Mariah Carey, Gloria Estefan, Shania Twain und Celine Dion, als wären sie Cornflakes.« Über Arethas Korpulenz äußerte der Artikel sich wie folgt: »Wie jede echte Diva ist Miss Franklins Körperumfang gewaltig. Sie trug Hosen, weiße Hosen. Das hätte sich noch nicht einmal Montserrat Caballé in ihren besten Zeiten getraut.« Darauf anspielend, dass das Wort »Diva« aus dem Italienischen kommt und Göttin bedeutet, schrieb Innuarato weiter: »Miss Franklin gab dem Begriff seine wahre Bedeutung zurück.«

Arethas Sohn Teddy White Jr., der von seiner Mutter beim Divas-Konzert dem Publikum vorgestellt wurde, spielte einen Großteil der 1990er-Jahre in Arethas Begleitband Gitarre und ist auf einigen ihrer Studioaufnahmen zu hören. Unter dem Namen Teddy Richards versuchte er auch, sich im Bereich Alternative Rock eine eigene Karriere aufzubauen, was nicht immer einfach war. So erzählte er, dass er eines Abends in einem Club in Port Clinton, Ohio auftreten sollte und feststellen musste, dass er dort in großen Lettern als »Aretha Franklins Sohn« angekündigt worden war. Obwohl Teddy natürlich davon profitierte, dass er in der Band seiner Mutter spielte, war er stolz darauf, seinen eigenen Weg zu gehen. Über Aretha sagte er: »Sie ist stolz auf das, was ich mache, und stolz, dass ich nicht an ihrem Rockzipfel hänge.«

1998 setzten Rhino Records ihre Mission fort, Material aus Arethas Atlantic-Backlist neu zu kompilieren. Das Album The Delta Meets Detroit: Aretha’s Blues wurde von Norma Edwards zusammengestellt. Es bietet einen intelligenten Mix aus Arethas besten Blues-Nummern, darunter so großartige Stücke wie »Nighttime Is the Right Time«, »Drown in My Own Tears« und auch das zum ersten Mal auf einem Album erscheinende »Takin’ Another Man’s Place«. Dieser von Blueslegende Mabel John komponierte und von Jerry Wexler produzierte Song wurde ursprünglich 1969 für das Album This Girl’s in Love with You aufgenommen, erschien aber aus nicht bekannten Gründen erst 1986 auf einer obskuren Kompilation namens Atlantic Blues Vocalists.

Columbia Legacy Records zog nach und brachte im selben Jahr die Kompilation Aretha Franklin: This Is Jazz #34 heraus, die 16 Stücke aus Arethas Jazzperiode der frühen 60er-Jahre enthält. Die meisten ihrer besten Jazzaufnahmen sind hier zu finden, darunter »Skylark«, »Drinking Again«, Trouble in Mind« und »This Bitter Earth«, sowie auch einige selten gehörte Songs wie »Over the Rainbow« und ihre Version von »Ain’t Necessarily So«. In Großbritannien warf Global Television & Warner Brothers Records die Doppel-CD Aretha Franklin: Greatest Hits auf den Markt, die 31 ihrer größten Hits auf der britischen Insel (von Arista und Atlantic) in nicht-chronologischer Reihenfolge zusammenstellte. Arethas größte Aufnahmen aus den 60ern, 70ern, 80ern und 90ern treffen so auf faszinierende Weise unmittelbar aufeinander.

Im selben Jahr wurde eine weitere Rarität auf CD gepresst: Arethas Columbia-Aufnahme des Songs »Winter Wonderland« von 1964 erschien bei Arista auf dem Weihnachtsalbum Ultimate Christmas. Neben Bing Crosbys »White Christmas«, Nat King Coles »The Christmas Song«, Eartha Kitts »Santa Baby«, Elvis Presleys »Blue Christmas« und Luciano Pavarottis »Cantique De Noel (Oh Holy Night)« befindet sich Arethas hier in guter Gesellschaft. Auf der von Belford C. Hendricks arrangierten Ode an den Schnee klingt sie frisch und fröhlich. Auf einer weiteren Arista-Kompilation, dem Album Ultimate Broadway, wurde Arethas Interpretation von »I Dreamed a Dream« aus Les Miserables der Vorzug vor der Aufnahme des Originalensembles gegeben.

Kurz vor Ende des Jahrhunderts veröffentlichte Time eine Liste der »100 wichtigsten Menschen des 20. Jahrhunderts«. Neben Erfindern und Politikern enthielt sie auch die Namen von 20 Künstlern, die nach Meinung der Verfasser das Gesicht des Jahrhunderts geprägt haben – und einer davon war Aretha Franklin. Ebenfalls auf der Liste waren so berühmte Namen wie The Beatles, Bob Dylan, Lucilel Ball, Frank Sinatra, James Joyce, Coco Chanel, Igor Stravinsky, Martha Graham, Pablo Picasso, Marlon Brando, Oprah Winfrey, Jim Henson, Louis Armstrong und Charlie Chaplin.

Das Jahr 1998 war für Aretha also durchaus triumphal, hielt aber auch einige Rückschläge bereit. So wurde am 11. Juni ihr jüngster Sohne Kecalf wegen Kokainbesitzes zu 18 Monaten auf Bewährung verurteilt. Aretha nahm an der Gerichtsverhandlung im Oakland County Circuit Court teil und war Zeuge, wie ihr Sohn nur knapp einer Gefängnisstrafe entging. Kecalf war am 4. März, an seinem 28. Geburtstag, in Bloomfield Hills wegen eines defekten Bremslichts von der Polizei angehalten worden. Dabei stellte sich heraus, dass ihm schon 1996 wegen eines Verkehrsvergehens der Führerschein entzogen worden war. Daraufhin wurde der Wagen durchsucht und man fand in einer seiner Socken Kokain. Richter Rudy Nichols erklärte der Presse damals: »Ich sagte ihm, dass er Verwandte hat, die sich um ihn sorgen, und dass dies seine Chance ist, wieder auf die richtige Bahn zu geraten.« Aretha verließ das Gerichtsgebäude durch einen Hintereingang, um den Paparazzi aus dem Weg zu gehen, denen sie nichts zu sagen hatte.

Die lustigste Pressemeldung, die sich 1998 mit Aretha befasste, erschien im Dezember, als The Detroit Free Press berichtete, dass der All-Star-Limousinenverleih von Royal Oak, Michigan, Aretha wegen einer offenen Forderung von 3651 US-$ verklage. Die Klage an sich war zwar durchaus ernst zu nehmen, doch die auf der Rechnung aufgelisteten Fahrten, die Aretha per Limousine gemacht hatte, sorgten für Erheiterung. Hier ein Auszug:

 

—  15. Juni 1998: Aretha zum Jenny Craig Weight Loss Center gefahren ($ 69,00)

—  11. Juli 1998: Aretha abgeholt und zum Dinner und einem Janet-Jackson-Konzert gefahren ($ 569,25)

—  20. Juli 1998: Fahrer zu Kentucky Fried Chicken geschickt ($ 126,50)

—  20. Juli 1998: Aretha abgeholt und zum Lunch, zur Reinigung und zum Lebensmittelladen gefahren ($ 126,50)

—  23. Juli 1998: Einen von Arethas Freunden abgeholt und zu Burger King gefahren ($ 126,50)

—  30. Juli 1998: Aretha von zu Hause abgeholt und nach Columbus, Ohio gefahren ($ 475,00)

 

Insgesamt waren in den beiden Monaten Juni und Juli 18 Fahrten aufgelaufen. Einige von Arethas bevorzugten Zielen waren dabei die Reinigung Cobo Cleaners, ein Hotdog-Restaurant in Coney Island und Kroger’s Supermarkt. Laut All-Star-Anwalt Scott Yaldo waren alle Rechnungen respektvoll mit »Dear Aretha« überschrieben. Über seine Mandanten sagte Yaldo: »Sie wollen nicht die Bösen sein, aber es handelt sich um eine kleine Firma, die darauf angewiesen ist, dass die Kunden ihre Rechnungen bezahlen.« Als das Boulevardblatt The Star Wind von der Sache bekam, traten sie sie genüsslich breit und kamen mit der Headline raus: »Wenn die Queen of Soul Take-Out will, zahlt sie dafür Big Time.« Im Grunde handelt es sich um dasselbe Problem, das schon Sak’s auf der Fifth Avenue mit Aretha hatte und das 1995 zu einer Klage über ausstehende 262 851 US-$ führte. Das Kaufhaus ließ die Klage später fallen und schrieb den Verlust ab. Das Finanzamt war allerdings weniger großzügig gestimmt, als es Pfandrechte für ausstehende Steuerschulden in Höhe von 500 000 US-$ ausstellte. Laut der TV-Nachrichtensendung ABC News lag Arethas Vermögen im Jahr 1998 bei geschätzten 20 Millionen US-$. Scheinbar sind ihr Geschäftssinn und ihre mathematischen Fähigkeiten weniger ausgeprägt als ihr Gesangstalent – zumindest, wenn es darum geht, Rechnungen zu bezahlen.

Während sie für ihre schlampige Buchhaltung öffentlich an den Pranger gestellt wurde, hatte Aretha musikalisch noch ein Ass im Ärmel, um das Jahr positiv abzuschließen: Am 28. November sollte sie mit dem hoch angesehenen Detroit Symphony Orchestra in der Detroit Orchestra Hall singen. Sie war zwar zuvor bereits mit den Bostoner Symphonikern und dem Philadelphia Orchestra aufgetreten, doch noch nie hatte sie in ihrer Heimatstadt mit einem klassischen Orchester auf der Bühne gestanden. »Da ich sowieso mit dem Symphonieorchester auftrete, warum nicht ein paar Arien singen?«, erklärte sie damals. Auf die Frage, ob ihre eingefleischten Fans den Ausflug in die Welt der Klassik würden verwinden können, antwortete sie einige Tage vor dem Konzert: »Absolut. Es gibt verschiedene Arten von Soul. Das hier ist symphonischer Soul … Meine Fans sind sehr kultiviert. Sie mögen gute Musik, genau wie ich auch.« Aretha wies auch darauf hin, dass ihre Schwester Erma als Kind klassischen Klavierunterricht genossen hatte. »Sie konnte den ›Hummelflug‹ ganz hervorragend spielen«, erinnert sie sich. »Der Übergang zur Klassik war für mich ganz natürlich. Der Auftritt bei den Grammy Awards markierte einen Höhepunkt, aber ich habe mich schon lange davor für klassische Musik interessiert.« Bei anderer Gelegenheit sagte sie: »Ich habe immer Klassik gehört, auch wenn ich sie nicht gesungen habe. Sie war immer da, im Hintergrund. Natürlich ist es ein ziemlicher Spagat zwischen ›Dr. Feelgood‹ und ›Nessun Dorma‹, aber ich liebe beide Enden des Spektrums.«

Zum Detroiter Operndebüt der Diva kam reichlich Prominenz, darunter auch Motown-Star Martha Reeves, Bürgermeister Dennis Archer und der Abgeordnete John Conyers. Die Karten kosteten bis zu 150 US-$ das Stück. Die Show bestand aus zwei Hälften: In der ersten Hälfte spielte das Detroit Symphony Orchestra einige Stücke, darunter die Ouvertüre zu Leonard Bernsteins »Candide«, »African-American Symphony Scherzo« von William Grant Still, Duke Ellingtons »Solitude« und »Giggling Rapids«, Dizzy Gillespies »Manteca« und Ralph Hermanns »Ellington Fantasy«. In der zweiten stieß dann Aretha dazu, eingeleitet durch ein Medley aus klassischen Stücken, die den Übergang von der Klassik zum Pop bilden sollten (darunter die Titelmelodien der Filme 2001, Jesus Christ Superstar und Die Stunde des Siegers). Zu Arethas Repertoire des Abends gehörten eine langsame Version von »Angel« mit Hintergrundballett, »Freeway of Love«, »Why Do Fools Fall in Love?«, »Think« und »It Hurts Like Hell«. Am meisten Aufsehen erregte aber ihre Interpretation der Arie »Vissi d’arte« aus Puccinis Tosca. Brian McCollum schrieb in The Detroit Free Press, dass das Konzert ein anregender Mix aus »Frechheit und klassischer Eleganz« war, »so als sie eine Sekunde lang innehielt, um kaum wahrnehmbar mit dem Hintern zu wackeln, und das nur Minuten, bevor sie eine Arie aus Puccinis Tosca schmetterte«.

Im Wall Street Journal schrieb Greg Sandow voller Bewunderung, dass Aretha dank ihrer Stimmgewalt, »sogar mit Puccini triumphiert. Sie sang bei der diesjährigen Grammy-Verleihung ›Nessun Dorma‹ aus Turandot; in Detroit sang sie ›Vissi d’arte‹ aus Tosca. Ihr Italienisch könnte sich kaum naiv-amerikanischer anhören und ihr Stil kann kaum als klassisch bezeichnet werden. Doch sie gibt der Musik eine unglaubliche Energie, wie jemand, der völlig unbeleckt auf wundersame Dinge stößt, die Experten übersehen haben. Und ihr hoher Ton am Schluss hätte Tote zum Leben erwecken können.« Sandow betont, dass er sich mehr Jazzsongs in der Show gewünscht hätte, sieht dann aber ein: »Es hat keinen Sinn, sich zu beschweren. Sie tut, was sie tut.«

Ist es schwerer eine Opernarie zu singen als einen Popsong? »Ich glaube nicht, nein«, antwortet Aretha. »Man muss sich nur mancher Dinge bewusst sein. Aber das ist ja bei allen Sachen so.« Damals verkündete Aretha auch, dass sie ein reines Opernalbum mit dem Titel My Favorite Arias aufnehmen werde. Die Detroiter Show wurde aufgezeichnet mit der Option, daraus ein Livealbum zu machen. Beide Projekte wurden jedoch nie realisiert. »Es war auf jeden Fall sehr erhellend«, sagte Aretha damals über den Ausflug ins Opernfach. »Es bedeutet eine Erweiterung meines Repertoires und meiner Erfahrung.«

Gleich nach dem triumphalen Konzert wurde bekannt, dass Aretha erneut verklagt worden war. Kläger war diesmal der Chicagoer Songwriter William »Sunny« Sanders, der 500 000 US-$ an Tantiemen für den Song »Angel« forderte, den er zusammen mit Arethas verstorbener Schwester Carolyn geschrieben hatte. Aretha ließ allerdings verlauten, Sanders habe bereits 116 000 US-$ erhalten und nicht erst 45 000 US-$, wie von ihm behauptet.

In ihrer Ausgabe vom 31. Dezember berichtete die Chicago Tribune, dass All-Star-Limousine mit zwei Schecks von Aretha bezahlt worden war. »Ich finde, es ist eine Schande, dass wir solche Maßnahmen ergreifen mussten, um an unser Geld zu kommen«, empörte sich der Firmenchef. Am selben Tag zeigte sich Aretha von ihrer großzügigen Seite und betätigte sich karitativ: Sie sang vor Hunderten von Patienten des Detroiter Ford-Krankenhauses und sagte ihrem Publikum: »Weil einige von euch zu Weihnachten nicht rauskonnten, möchten wir euch jetzt etwas Weihnachten hierher bringen.«

Zum Jahresende fand sich Arethas Album A Rose Is Still a Rose auf vielen Listen der besten Alben des Jahres 1998 wieder. Bei USA Today stand es auf Platz 10 der Kategorie Pop / Country / R & B, bei Time sogar auf Platz 4 sämtlicher Alben des Jahres, unabhängig vom Genre. In der Begründung hieß es: »Auf ihrem jüngsten Album hat sich Franklin mit einigen der derzeit heißesten Pop-Produzenten zusammengetan … Diese Generationen übergreifenden Kooperationen sind mehr als nur ein PR-Schachzug: Entstanden ist Franklins bestes Album seit mehr als zwei Jahrzehnten. Die lange Regentschaft der Königin geht weiter.«

Am 5. Januar 1999 wurden die Grammy-Nominierungen verkündet und Aretha war in zwei Kategorien dabei: »beste R & B-Sängerin« für »A Rose Is Still a Rose« und »bestes R & B-Album« für das gleichnamige Album. Unter den anderen Nominierten war interessanterweise Janet Jackson die Einzige, die schon vor 1990 ein Star gewesen war. Die anderen (wie z. B. Aaliyah, Erykah Badu und Lauryn Hill) waren alle relativ neu im Geschäft. Während andere Diven aus vergangenen Tagen sich schwer damit taten, am Ball zu bleiben, schien dies Aretha mühelos zu gelingen. Zusätzlich gab es noch zwei weitere Nominierungen mit von Aretha gesungenen Aufnahmen: Lauryn Hill wurde als Komponistin von »A Rose Is Still a Rose« in der Kategorie »bester R & B-Song« nominiert und Rob Mounsey als Arrangeur von »Nessun Dorma« in der Kategorie »bestes Instrumentalarrangement mit Vokalbegleitung«.

Über ihren Prominentenstatus in den 1990ern sagte Aretha selbst: »Ich mag es, so wie es ist, weil ich die meisten Dinge tun kann, die jeder normale Mensch tut. Ich kann meine Einkäufe selbst erledigen. … Bei Farmer Jack auf der 12th Street kaufe ich mein Fleisch … Die haben das beste und frischeste Fleisch der Stadt.«

1999 stellte Aretha ihre Stimme – und ihre Erscheinung – erneut in den Dienst eines TV-Werbespots, diesmal für Pepsi Cola. Darin ertönt Arethas unverkennbar kräftige Stimme in einem Schnellrestaurant aus dem Mund der kleinen, puppenhaften Schauspielerin Hallie Kate Eisenberg. Am Ende des Spots sieht man die echte Aretha, die an einem der Tische sitzt und einen bissigen Kommentar von sich gibt.

Obwohl Aretha ein sehr großzügiger und karitativ engagierter Superstar ist, verhält sie sich ihren Kolleginnen im Showbusiness gegenüber nicht immer gnädig. Manchmal wirkt sie unsicher und legt ein starkes Konkurrenzdenken an den Tag. So verriet ihre alte Freundin Mavis Staples 1994 in Vanity Fair, dass es zwischen ihr und Aretha wegen der Aufnahme »Oh Happy Day« aus Arethas 1980er-Gospelalbum fast zu einer Schlägerei gekommen wäre. Staples erzählt, dass sie und Aretha den Song in einem phänomenalem Live-Duett gesungen hätten, Aretha aber darauf bestanden habe, die Vocals im Studio neu aufzunehmen. »Ich sang also einen Durchlauf im Studio und Aretha sagte zum Tonmeister: ›Nimm den raus, wir machen noch einen.‹ Er fragte: ›Den willst du rauswerfen?‹ Und sie: ›Was habe ich gesagt?‹ Er zu mir: ›Mavis, du sagst besser nichts.‹ … An diesem Punkt gab ich auf. Ich dachte mir; › Sie verhält sich einfach nicht korrekt, weil sie denkt, dass ich ihr die Schau stehle. Was hat sie bloß aus dieser Aufnahme gemacht!«

Diana Ross, die dafür berüchtigt ist, mit niemandem auszukommen, unternahm einen halbherzigen Versuch, sich mit Aretha anzufreunden. Ross erzählt: »Ich traf sie bei der Amtseinführung [von Präsident Clinton im Januar 1993]. Ich sagte: ›Weißt du was? Wir sollten einander besser kennenlernen. Ich finde es lächerlich, dass wir uns nie die Zeit genommen haben, einander kennenzulernen. Sie sagte: ›Tja, das sagst du, aber was willst du machen?‹« Das war dann das abrupte Ende einer potenziell wunderbaren Freundschaft.

Und dann ist da noch Arethas weit zurückreichende Fehde mit Patti LaBelle. Insidern zufolge weigern sich Patti und Aretha, gemeinsam aufzutreten. Obwohl sie beide auf dem Soundtrack zu Waiting to Exhale zu hören sind, können sie es nicht ertragen, sich im gleichen Raum aufzuhalten. Echte Diven wollen einander eben verschlingen wie Dinosaurier, wie die New York Times einst so anschaulich schrieb.

Obwohl die 1990er-Jahre eine Dekade waren, in der Aretha viel erreichte, plante sie in dieser Zeit auch einige Projekte, die nie umgesetzt wurden. Die Rede war von einem Livealbum, das in der Carnegie Hall aufgenommen werden sollte, sowie einem weiteren Gospel-Album. Sie hatte zudem vor, ihr eigenes Gospel-Plattenlabel namens World Class Records zu gründen, und wollte eine Gospel-Weihnachtsplatte sowie ein Album zusammen mit Vanessa Bell Armstrong und Bobby Jones einspielen. Auch die Mitwirkung an einem Film zusammen mit Ann Margaret war im Gespräch.

In Detroit war in den 1990er-Jahren das Betreiben von Spielcasinos innerhalb der Stadtgrenzen legalisiert worden. Die Casinos sollten das einst angesagte Viertel am Fluss wieder neu beleben und alle wollten ein Stück vom Kuchen abhaben. Aretha hatte die Idee, eine Restaurantkette namens »Aretha’s Fried Chicken & Waffles« zu gründen und in jedem Casino eine Filiale zu eröffnen. Arethas Einstieg ins Gastronomiegeschäft wäre nur allzu natürlich gewesen, doch es wurde letztlich nichts daraus. Man kann aber davon ausgehen, dass auf der Speisekarte keine besonders kalorienarmen Gerichte zu finden gewesen wären.

Wenn sie nicht gerade am Klavier sitzt oder im Aufnahmestudio arbeitet, betätigt sich Aretha nach eigenen Angaben kreativ in der Küche. »Ich bin sehr häuslich«, sagt sie. »Ich koche gerne und putze auch selbst. Ich mag es nicht, wenn meine Haushaltshilfe meine Sachen durcheinander bringt.« Über den Ablauf ihres häuslichen Alltags sagt sie: »Ich stehe meist um die Mittagszeit auf … Vor drei passiert gar nichts.«

Ein Projekt, das über ein Jahrzehnt lang immer mal wieder auftauchte, nur um dann wieder in der Versenkung zu verschwinden, war Arethas Autobiografie. Glaubt man der Detroit Free Press, so hatte Aretha 1995 einen Vertrag mit Villard Books unterschrieben und einen Vorschuss von 1,2 Millionen US-$ kassiert, doch das Buch wurde ständig verschoben. Ende der 90er-Jahre wurde es aber wieder aktuell. 1998 sagte sie darüber: »Es hat ein paar Tränen gegeben, aber alles in allem macht es mir Spaß. Ich werde darin ein bisschen ›dissen‹ und ein bisschen Klatsch und Tratsch verbreiten.« Im September 1999 lag das Werk endlich in den Buchhandlungen – und erwies sich als gewaltige Enttäuschung. Aretha: From These Roots, geschrieben mit Hilfe des Co-Autors David Ritz, fehlt es an Details, Emotionen und Einsichten. Offensichtlich war die Queen of Soul nicht wirklich gewillt, der Welt Einblick in ihr Leben zu gewähren. Sie gibt z. B. nicht den Namen des Vaters oder der Väter ihrer ersten zwei Kinder preis, sondern schreibt nur, dass es irgendein »Romeo von der Rollschuhbahn« war. Hatte dieser Romeo sie etwa zweimal geschwängert? Hatte sie damals Angst, war sie verzweifelt? Fühlte sie überhaupt etwas? In dieser Autobiografie steht auf jeden Fall nichts davon. Auch ihre stürmische Ehe mit Ted White wird lediglich mit einigen wenigen Sätzen bedacht. Sie erwähnt ihre Freundschaften mit einigen der größten Musiker ihrer Zeit – Dinah Washington, Sam Cooke und Clara Ward –, offenbart jedoch nicht, inwiefern diese Künstler sie beeindruckten. Immer wieder schildert sie detailliert einzelne obskure Ereignisse wie z. B. eine Mahlzeit, die ihr besonders gemundet hat. Doch ganze Jahre aus ihrer Karriere und ihrem Privatleben fallen unter den Tisch. Zudem springt sie munter von einer Dekade zur nächsten, sodass man oft nicht weiß, wo in der Chronologie man sich gerade befindet.

Eine der ganz großen Lieben in Arethas Leben war offenbar ein sehr erfolgreicher Star. Doch anstatt seine Identität zu lüften, nennt sie ihn nur »Mr. Mystique«. An anderer Stelle beschreibt sie einen Streit mit einem weiblichen Star, behauptet aber, zu damenhaft zu sein, um ihren Namen zu nennen. Weitere wichtige Personen in ihrem Leben werden mit wenigen nichssagenden Sätzen abgehandelt. Produzent Jerry Wexlers Beitrag zu ihrer erfolgreichen Karriere bei Atlantic Records wird kaum erwähnt, stattdessen beschwert sie sich, dass sie als Produzentin nicht genug Anerkennung bekam.

Das Einzige, worüber Aretha mit viel Liebe zum Detail schreibt, ist Essen. Mit sichtlichem Vergnügen schildert sie Hotdogs, Schweinshaxen, Brathhühner oder Süßkartoffeln, die ihr vor 40 Jahren vorgesetzt wurden. Über die Menschen in ihrem Leben – sogar ihre eigenen Kinder – erfährt der Leser hingegen wenig. So wundert es kaum, dass die Kritiken entsprechend mau ausfielen. In der Detroit Free Press hieß es: »Wenn Fans erwarten, dass Franklin ihr Herz ausschüttet, werden sie enttäuscht sein.« Tom Sinclair spricht in seiner Rezension für Entertainment Weekly von einem »überraschend zahmen« Buch und urteilt: »In diesem merkwürdig trockenen Buch beschönigt Franklin unerfreuliche Ereignisse und betont die positiven in einem geradezu lächerlichen Maße … Ihre beste Musik wird zweifellos die Zeiten überdauern. Ihrer seltsam zugeknöpften Autobiografie sollte jedoch eine wesentlich kürzere Lebensdauer beschieden sein.« Im Buchgeschäft bekommen Prominente genau eine Chance, ihre Autobiografie zu verfassen. Aretha hat ihre leider vertan.

Auch im Jahr 2000 war Aretha live auf der Bühne zu sehen. Am 10. April war sie einer von vielen Stars, die für das TV-Special 25 Years of Number One Hits: Arista Records’ Anniversary Celebration im Shrine Auditorium in Los Angeles auftraten. Das am 15. Mai im Fernsehen ausgestrahlte Event brachte Musikgiganten wie Carlos Santana, Toni Braxton, Barry Manilow, Alan Jackson, Dionne Warwick, Patti Smith, Sarah McLaughlin, Puff Daddy und Whitney Houston gemeinsam auf die Bühne. Der Auftritt von Houston erregte besondere Aufmerksamkeit, da sie offensichtlich unter Einwirkung irgendwelcher Sustanzen stand. Sie stolperte über ihren Rocksaum, griff sich so oft an ihr paillettenbesetztes Kleid, dass sich darauf schon kahle Stellen zeigten, und sah generell benebelt aus. Das einst herzliche Verhältnis zwischen Aretha und Whitney hatte sich längst auf frostige Temperaturen abgekühlt. In ihrer Autobiografie verkündete Aretha, dass Miss Houston sie jederzeit anrufen könne, sobald sie ihre hochnäsige Diva-Attitüde fallengelassen habe – aber keine Minute vorher.

Für das TV-Special weigerte sich Aretha typischerweise einmal wieder, nach Los Angeles zu fliegen oder mit dem Zug oder Auto zu fahren, stimmte aber zu, sich von New York aus via Satellit zuschalten zu lassen. Sie sah gut aus in ihrem schwarzen Hosenanzug und einer etwas verwegenen Frisur, die zum Teil aus eng am Kopf anliegenden Cornrows und zum Teil aus einer orangefarbenen Haarkaskade bestand. Ihr Hitmedley, das sie an diesem Abend live vor einem New Yorker Studiopublikum sang, umfasste eine Soloversion des George-Michael-Hits »I Knew You Were Waiting (For Me)« sowie »It Hurts Like Hell« und »Freeway of Love«. Für den Finalsong erhielt sie Unterstützung vom Gesangsquartetts Boys II Me. Sie sprach zudem einige warme Worte über den Tag, an dem Clive Davis ihr das Demoband von »I Knew You Were Waiting (For Me)« vorgespielt hatte. Die Show hatte so hohe Einschaltquoten, dass sie kurz darauf auch als DVD erschien, mit einigen im Fernsehen nicht gezeigten Aufnahmen als Bonus.

Im Juni 2000 war Aretha einer der Headliner beim JVC Jazz Festival in New York. Am 6. September trat sie wieder in Manhattan auf, diesmal als Präsentatorin der von der Rhythm & Blues Foundation vergebenen Pioneer Awards. Sie sollte den Preis an Atlantic-Gründer Ahmet Ertegün überreichen, der aber krankheitsbedingt nicht persönlich anwesend war. Als sie die Bühne betrat, verkündete Aretha, dass sie der Rhythm & Blues Foundation, die in Not geratene R & B-Künstler finanziell unterstützt, 50 000 US-$ spenden würde.

Aretha behauptete ihren Thron auch in diesem Jahr. So schrieb Vanity Fair in ihrer Musikausgabe vom November 2000: »›Queen of Soul‹ ist vielleicht der einzige Titel in der Popmusik, der auf seine Trägerin selbst im Alter immer noch passt.«

Wie man in Zusammenhang mit dem Konzert in Los Angeles sehen konnte, litt Aretha nach wie vor unter Flugangst. Immer wieder verkündete sie, dass sie fliegen würde, nur um dann in letzter Minute zu kneifen. »Ich habe schon viele Sachen ausprobiert, die aber bisher noch keine Wirkung gezeigt haben«, sagte sie damals lachend, »weil ich immer noch nicht fliege.« Schließlich fand sie sich damit ab und kaufte einen Spezialbus, mit dem sie nun, wie viele andere Musiker auch, wie in einem Haus auf Rädern von Stadt zu Stadt fährt. Sie sieht durchaus die Vorteile dieser Art der Fortbewegung: »So sehe ich Amerika. Ich kann einfach aus dem Bus steigen, in einen Wal-Mart spazieren und Spaß haben.« An andere Stelle sagte sie: »Wir kochen im Bus, wir haben Videos, wir haben Spiele und es macht wirklich Spaß. Und im Gegensatz zum Fliegen sieht man auch was von der Landschaft – man kann aussteigen und rumlaufen. … Man kann ranfahren und z. B. bei Red Lobster [einer auf Meeresfrüchte spezialisierten Restaurantkette] essen. In 10 000 Meter Höhe kann man nicht einfach irgendwo ranfahren.« Wenn die Queen of Soul auf dem Highway in ein Red-Lobster-Restaurant einkehrt, ist das für die anderen Gäste bestimmt ein einmaliges Erlebnis.
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© Derek Storm

Aretha im März 2002 in New York beim Autogrammeschreiben. Im darauf folgenden Jahr kam So Damn Happy, ihr letztes originäres Studioalbum für Arista Records, heraus. Der darauf enthaltene Song »Wonderful« brachte Aretha einen weiteren Grammy ein.
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© Derek Storm

Die Queen of Soul am 25. Juni 2004 in B. B. Kings Nachtclub am Times Square in New York. Selbst nach jahrelangem Kettenrauchen hat die 62-jährige nichts von ihrer Stimmkraft eingebüßt.
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© Mark Bryan Brown/Epic Records/MJB Nr. Archives

Das vom Fernsehsender VH1 ausgestrahlte Konzert Divas Live fand 1998 im Beacon Theater in New York statt und setzte Aretha gekonnt in Szene. Die auftretenden Diven waren (von links nach rechts): Gloria Estefan, Mariah Carey, Aretha Franklin, Carole King, Celine Dion und Shania Twain.
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© Derek Storm

Aretha am 27. August 2007 beim Tennisturnier U.S. Open in New York. In diesem Jahr brachte Arista Records die Kompilation Jewels in the Crown: All-Star Duets with The Queen heraus. Für einen der Songs erhielt Aretha ihren 20. Grammy.
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© Derek Storm
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© Sara de Boer/Retna

Aretha liebt Pelzmäntel und tief ausgeschnittene, figurbetonte Abendroben wie diese, die sie am 8. Februar 2008 in Los Angeles trug. An diesem Abend wurde sie von der Organisation MusiCares als »Person des Jahres« geehrt.
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© Smith/Retna

Auf einer Post-Grammy-Party von Sony BMG am 10. Februar 2008. An diesem Abend trat Aretha in der Presse eine Fehde mit Tina Turner los. Beyoncé hatte Turner bei der Grammy-Verleihung als »Königin« der Rock-Diven angekündigt. Die Queen of Soul ließ wissen, dass sie nicht amüsiert war – es könne nur eine Königin geben.
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© Walter McBride/Retna

Einer der Höhepunkte in Arethas Karriere war zweifellos ihr Auftritt zu Präsident Barack Obamas Amtseinführung in Washington am 20. Januar 2009, bei der sie »My Country ‘Tis of Thee« sang. Ihre Darbietung wurde auf Washingtons Promenade The Mall auf riesigen Leinwänden gezeigt und weltweit im Fernsehen übertragen.
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© Martin Roe/Retna

Aretha am 14. Juni 2010 mit Willie Wilkerson vor dem Apollo Theater. Ende des Jahres musste sie wegen einer rätselhaften Krankheit stationär behandelt werden.
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© Derek Storm

Die Queen of Soul am 21. Juli 2011 in Manhattan mit zuversichtlichem Lächeln. Nach angeblich überstandener Krankheit trat sie in mehreren Fernsehsendungen auf, um ihr neuestes Album zu promoten. Und zur Freude ihrer Fans gab sie auch wieder Konzerte.
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© Derek Storm

Ankunft mit Willie Wilkerson am 21. Juli 2011 vor dem Fernsehstudio in New York, wo ihr Auftritt in der Show Live with Regis & Kelly aufgezeichnet wird. Aufgrund eines gebrochenen Zehs trägt sie am linken Fuß einen orthopädischen Schuh.
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© Grabowski/Retan

Nach ihrer mysteriösen Operation im Jahr 2010 nahm Aretha in anderthalb Monaten 38 Kilogramm ab. Um der Öffentlichkeit zu zeigen, dass sie gesund war, trat sie mehrfach im Fernsehen auf. Dieses Bild zeigt sie am 17. Mai 2011 neben Oprah in der Oprah Winfrey Show.




KAPITEL ELF
VERDAMMT
GLÜCKLICH


Seit dem Jahr 2001 gleicht Aretha Franklins Leben einer Achterbahnfahrt. Zu den Tiefen gehört, dass mehrere ihrer Söhne mit dem Gesetz in Konflikt gerieten, ihre Platten sich nicht mehr so gut wie früher verkaufen, einige langjährige Freunde starben, sie stetig an Gewicht zunahm und mit schweren Gesundheitsproblemen zu kämpfen hatte. Auf der Habenseite sind die vielen Auszeichnungen und Ehrungen zu verbuchen, mit denen sie bedacht wurde: Ein US-amerikanischer Präsident überreichte ihr eine wichtige Auszeichnung, ein anderer ließ sie bei seiner Amtseinführung singen und es kamen weitere Grammys zu ihrer bereits umfangreichen Kollektion hinzu.

Der erste Schicksalsschlag des neuen Milleniums ereignete sich 2002: Aretha besitzt mehrere teure Häuser in Oakland County, Michigan; eines davon benutzte sie ausschließlich zu Lagerzwecken. Um sechs Uhr morgens am 25. Oktober 2002 wurde die Feuerwehr zu diesem Haus in der Nähe der Kreuzung Long Lake Road und Telegraph Road gerufen, um einen Brand zu löschen. Unglücklicherweise konnte das Haus nicht mehr gerettet werden. Aretha war zu dem Zeitpunkt für einen Auftritt nach Houston, Texas, gefahren. Der Wert des Hauses wurde auf 1,8 Millionen US-$ geschätzt, es war jedoch für weniger als eine Million versichert. Im Inneren wurden leicht entflammbare Materialien, u. a. Feuerzeugflüssigkeit, gefunden, was die Polizei zu dem Schluss kommen ließ, es könne sich um Brandstiftung handeln. Mehrere Medien, darunter die seriöse New York Times, berichteten, dass man auf der Kleidung des Hauptverdächtigen – Arethas Sohn Eddie – Spuren einer ähnlichen Flüssigkeit gefunden habe. Aretha weigerte sich nach ihrer Rückkehr, mit den ermittelnden Behören zusammenzuarbeiten. Im Januar des folgenden Jahres wurde sie als Zeugin vorgeladen, lehnte es aber wieder ab, zu kooperieren. Laut Entertainment Weekly wurden neben Aretha auch ihr Sohn Edward Franklin, sein Mitbewohner Dr. Edward West sowie der Wachmann Tyrone Jarrett Sr. vorgeladen. Aretha verweigerte die Aussage, forderte aber von ihrer Versicherung eine Auszahlung des vollen Werts des Hauses inklusive seines Inhalts. Der Fall wurde nie gelöst, doch ein Gerichtsreporter schrieb: »Aus Unterlagen, die der Verteidigung vorliegen, geht hervor, dass die Polizei den 45-jährigen Edward Franklin, Arethas Sohn, für den Täter hält. Am Morgen des Brandes versteckte er sich in den umliegenden Bäumen.« Arethas Aussageverweigerung erweckte den Verdacht, dass sie ihren Sohn schützen wollte, der entweder aus Versehen oder sonst einem Grund das Haus abfackelte. Staatsanwalt David Gorcyca sagte damals: »Wir wollen eindeutig wissen, was Miss Franklin über diesen Fall weiß; nicht nur, was ihr Anwalt uns mitteilen möchte. All dies hätte vermieden werden können, wenn Miss Franklin freiwillig mit uns kooperiert hätte.«

Ebenfalls 2002 starb Erma, Arethas einzige noch lebende Schwester, im Alter von 64 Jahren. Erma hinterließ einen Mann und zwei Kinder. Im Frühjahr war bei ihr Lungenkrebs diagnostiziert worden und sie erlag der Krankheit am 7. September. Erma war Aretha ihr ganzes Leben lang eng verbunden gewesen. Als Sängerin bleibt sie vor allem mit ihrem größten Hit »A Piece of My Mind« in Erinnerung. Ihre letzten großen Aufnahmen (wie auch die von ihrer Schwester Carolyn) waren die zusammen mit Carolyn gesungenen Lieder auf Arethas Album One Lord, One Faith, One Baptism.

Das erste Album, das Aretha 2003 herausbrachte, war eine Wiederauflage genau jenes Gospel-Albums von 1987. Die neue Version erhielt zusätzlich drei bisher unveröffentlichte Tracks: das mit Mavis Staples im Duett gesungene »Father I Stretch My Hands to Thee« sowie »Beams of Heaven« und eine Alternativversion von »Packing Up Getting Ready to Go« mit Erma und Carolyn Franklin.

Am 17. Juni 2003 brachte Arista das Album Aretha Franklin: Gold and Platinum Collection heraus. Es enthält zehn von Arethas beliebtesten Hits bei Arista plus zwei ihrer berühmtesten Atlantic-Singles und allergrößten Hits überhaupt: »Respect« und »Think«. Die unterhaltsame Kompilation umspannt damit 31 Jahre in Arethas Karriere.

Im September 2003 erschien So Damn Happy, Arethas dreizehntes und letztes neues Album bei Arista. Die elf eher langsamen Songs darauf lassen sich grob als glatt orchestrierter Soul mit Hip-Hop-Elementen beschreiben und wurden von zehn verschiedenen Produzenten betreut. Arethas Gesang ist wie immer stark, doch dem Album fehlt es insgesamt an Glanz und Lebendigkeit. Arethas großer Mentor Clive Davis hatte Arista verlassen und seine lenkende Hand fehlte hier deutlich. Nichtsdestotrotz waren einige hervorragende Musiker an dem Album beteiligt. Zwei Songs – »Holdin’ On« und »No Matter What« – wurden von Mary J. Blige mitkomponiert und Blige singt auch alle Background Vocals für diese Tracks. Burt Bacharach kooperierte mit dem Elvis-Presley-Songschreiber Jerry Leiber sowie Jerrys Sohn Jed, um die traurige Liebesballade »Falling Out of Love« zu komponieren. Aretha beschrieb das Album so: »Einiges ist Hip-Hop, einiges traditionell und die Mischung funktioniert einfach.« Klassische Soulmusik vergangener Tage mit Hip-Hop des Jahres 2000 vergleichend, erklärte sie: »Soul ist die Fähigkeit, Menschen das fühlen zu lassen, was man selbst fühlt. Hip-Hop-Künstler streben das auch an. Zu einem Lied oder einem Auftritt gehört immer ein bestimmter Vibe. So einfach ist das. Es passiert etwas zwischen dem Künstler und dem Publikum.«

Antonio (L. A.) Reid, der neue Präsident von Arista, erzählte: »Wir versuchten gar nicht erst, ein Pop-Album zu machen. Es war ein persönliches Album für Aretha. Wir sagten uns: Lasst uns ein Album machen, das sich soulig anhört. Es sollte altmodisch sein.«

Nach Erscheinen des Albums sagte Burt Bacharach über »Falling Out of Love«: »Ich fühle mich am wohlsten, wenn ich für eine weibliche Stimme schreibe. Es ist ein guter Song – der erste, den ich je mit Jerry geschrieben habe, nachdem wir schon seit Jahren davon reden – und sie hat ihn wunderbar gesungen. Vielleicht versuchen wir sogar, ihn als Single rauszubringen.« Der von Gordon Chambers und Barry J. Eastmond komponierte Song »Ain’t No Way« bietet nichts Neues oder Aufregendes, sondern kopiert eher den alten Aretha-Song selbigen Titels und klaut sogar die »R-E-S-P-E-C-T«-Zeile aus dem Song »Respect«. Der bei Weitem temperamentvollste Track des Albums ist der Singlehit »Wonderful« aus der Feder von Ron Lawrence, Philip »Silky« White, Katrina Willis und Aleese Simmons. Der Song hat einen eingängigen Refrain und Arethas Gesang klingt sicher und fröhlich. Zwei Tracks – »You Are My Joy« und den Titelsong »So Damn Happy« – schrieb und produzierte Aretha selbst. Besonders Ersterer berührt, denn er bietet Fans einen dieser seltenen Momente, in denen Aretha am Klavier sitzt und die Hauptstimme der Instrumentalbegleitung spielt.

So Damn Happy erhielt gemischte Kritiken in der nationalen und internationalen Presse. So schrieb Barry Walters im Rolling Stone: »Die Queen of Soul ist immer noch die Queen, was aber nicht bedeutet, dass das Material auf ihrem neuesten Album ihrer Krone würdig wäre. … Auf A Rose Is Still a Rose von 1998 hatten Lauryn Hill, Puff Daddy und andere angesagte Hitschreiber frische Beats und Old-School-Samples beigesteuert, um Arethas R & B auch jungen Ohren schmackhaft zu machen. … Zehn verschiedene Produzenten ersetzen hier die Hip-Hop-Energie von A Rose durch eine Adult-Contemporary-Glätte, die die Stimme der 61-jährigen Legende manchmal schrill erscheinen lässt. Ihre Hoheit verdient viel mehr R-E-S-P-E-K-T.«

Betty Clarke wetterte im britischen Guardian: »Aretha Franklin verlangt, dass alle eine heftige Portion Positivität schlucken. Und sie hat dafür die gleichmachende Mittelmäßigkeit des modernen R & B gewählt. … In diesem fehlgeleiteten und – nach den angestrengt hohen Tönen zu urteilen – auch gefährlichen Versuch, die Kids von heute zu beeindrucken, beschränkt sie sich darauf, Schubidus zu singen und verwirrt zu klingen. Es ist ein deprimierendes Unterfangen. Auf ›The Only Thing Missin’‹ wirkt ihr einst stahlhart kontrollierter Sound breiig und Töne treffen uns wie stumpfe Messer. Burt Bacharachs ›Falling Out of Love‹ hört sich an wie die Karaoke-Version eines Barbra-Streisand-Songs … und sogar der aggressive Gesang von Mary J. Blige kann nicht verhindern, dass Franklin hier strauchelt und sich letztendlich ins Nichts scattet.«

John Bush hatte in The All Music Guide Positiveres zu bemerken: »Die meisten Songs … haben ein hohes Niveau, sind eingängig und leicht zu verstehen … [sie] sind für ihre Fans der Beweis, dass sie auch fast 50 Jahre nach ihrem Debüt als weltliche Sängerin nichts von ihrem Talent eingebüßt hat.

Für die BBC schwärmte Jack Smith: »… wieder bestätigt sie, warum die heutigen Thronanwärter nur zu ihr aufsehen und ihr unendliches Talent bewundern können … So Damn Happy ist ein glatt produziertes, hervorragendes Album voller Tiefe, Vision und Soul.«

In den Album-Charts landete So Damn Happy auf Platz 33. Anders als das Vorgängeralbum erreichte es keinen Goldstatus, was bedeutet, dass weniger als 500 000 Exemplare verkauft wurden. Zwei Singles schafften es immerhin in die R & B-Charts: »The Only Thing Missin’« (Platz 53) und »Wonderful« (Platz 46). Mit »Wonderful« wurde Aretha bei den Grammys auch in der Kategorie »bester traditioneller R & B-Gesang« nominiert – und gewann damit im Februar 2004 ihren 18. Grammy.

So Damn Happy markierte für Aretha das Ende einer Ära. Ihr Vertrag mit Arista war nach 23 Jahren ausgelaufen und das umstrukturierte Label war nicht bereit, ihr für einen neuen Vertrag die Summe zu zahlen, die sie forderte. So fand sie sich plötzlich ohne Plattenfirma wieder. Obwohl gemeinhin ihre 14 Jahre bei Atlantic als der Höhepunkt ihrer Karriere gelten, gewann sie während ihrer Zeit bei Arista genauso viele Grammys und hatte dort einige ihrer erfolgreichsten Hits.

2005 verkündete Aretha, dass sie ihr eigenes Label, Aretha’s Records, gründen würde. Doch es sollte noch sechs Jahre dauern, bis dort ihr erstes und einziges Album erschien.

Die Musikwelt war überrascht und erschüttert, als am 1. Juli 2005 einer von Arethas wichtigsten musikalischen Partnern, Luther Vandross, an Herzversagen starb. Er hatte 2003 einen Schlaganfall erlitten, von dem er sich nie richtig erholte. Bei seiner Beerdigung am 8. Juli 2005 in New York gaben viele Stars und alte Weggefährten ihm das letzte Geleit, darunter Cissy Houston, Dionne Warwick, Patti LaBelle, Alicia Keys, Valerie Simpson, Usher, Stevie Wonder und auch Aretha Franklin. In einem geschmackvollen beigen Mantel und dazu passendem Hut verabschiedete Aretha sich von Luther mit dem Lied »Amazing Grace«. Im September des Jahres brachte Clive Davis’ neues Label J Records im Andenken an Vandross das Album Luther Vandross: An All-Star Tribute heraus. Neben Stars wie Beyoncé, Steve Wonder, Donna Summer und Elton John ist Aretha darauf mit ihrer Version von »A House Is Not a Home« zu hören. Aretha hatte ihren alten Freund Arif Mardin gebeten, den Song zu produzieren und – wie üblich – ihren Vokalpart in Detroit aufgenommen.

2005 war für Aretha aus beruflicher Sicht ein gutes Jahr. Sie wurde als zweite Frau überhaupt in die britische Music Hall of Fame aufgenommen (die erste war Madonna, die auch Gründungsmitglied der Organisation war) und zudem noch in die Rock’n’Roll Legends Hall of Fame des US-Bundesstaates Michigan. Der krönende Höhepunkt des Jahres fand aber am 9. November statt, als Aretha im Weißen Haus von Präsident George W. Bush die Freiheitsmedaille für ihr Lebenswerk verliehen wurde. Neben Aretha wurden noch 13 weitere Personen ausgezeichnet, u. a. die Schauspielerin Carol Burnett, der Golfprofi Arnold Palmer, der Boxer Muhammad Ali und die Radiolegende Paul Harvey.

Einen sehr öffentlichkeitswirksamen Auftritt hatte Aretha am 5. Februar 2006, als sie beim Super Bowl, dem größten Sportereignis des Jahres in den USA, zusammen mit Soulsänger Aaron Neville die amerikanische Nationalhymne sang. Das Spiel wurde in diesem Jahr von 90,7 Millionen Zuschauern am Bildschirm verfolgt.

Ihren 19. Grammy gewann Aretha am 8. Februar in der Kategorie »beste traditionelle R & B-Performance« für ihre Hommage an Luther Vandross mit dem Song »A House Is Not a Home«. Sie stach damit Mariah Carey, Alicia Keys und John Legend aus.

Obwohl sie nie an einem College studiert hatte, wurde Aretha weiterhin mit akademischen Ehrenwürden überhäuft. So verlieh ihr am 13. Mai 2006 das Berklee College of Music in Boston einen Ehrendoktortitel der Musikwissenschaften.

Im selben Jahr verkündete Aretha, dass sie in Kürze auf ihrem eigenen Label ihr nächstes Album, A Woman Falling Out of Love, herausbringen würde. Doch obwohl sie angeblich bereits Duette mit der Gospelsängerin Karen Clark-Sheard, dem Poprock-Star Richard Marx und dem Countrystar Faith Hill aufgenommen hatte, erblickte das Album tatsächlich erst fünf Jahre später, 2011, das Licht der Welt.

Das einzige Aretha-Album, das 2006 erschien, war das von Sony BMG Music veröffentlichte Weihnachtsalbum Joy to the World. Sony Music besaß inzwischen die Rechte an sämtlichen von Arethas Columbia-Aufnahmen aus den 1960er-Jahren sowie auch an allen Arista-Aufnahmen von den 1980er-Jahren bis zum Jahr 2003. So konnte das Label Kompilationen zusammenstellen, die diese beiden Ären ihrer Karriere miteinander verbanden. Joy to the World enthält Arethas drei Columbia-Weihnachtssingles »Kissin’ by the Mistletoe«, »Winter Wonderland« und »The Christmas Song (Chestnuts Roasting on an Open Fire)« sowie die Arista-Version von »Joy to the World« von 1994 und kombiniert diese vier waschechten Weihnachtslieder mit Gospelsongs aus dem Album One Faith, One Lord, One Baptism sowie zwei Klassikern aus der Columbia-Zeit (»Over the Rainbow« und »Ac-cent-tu-ate the Positive«). Doch dieses Flickwerk bewirkte, dass Arethas Fans sich umso mehr nach einem wirklich durchdachten, einheitlichen Weihnachtsalbum sehnten.

Das Jahr 2007 verbrachte Aretha mit zahlreichen Benefizauftritten, landesweiten Konzerten und anderen Events, von denen einige einfach nur kommerziell, andere wiederum würdig und hochkarätig waren. Am 1. April sang sie z. B. bei beim Wrestling-Spektakel WrestleMania das patriotische Lied »America the Beautiful«, am 14. Mai wurde ihr – im starken Kontrast dazu – von der University of Pennsylvania ein Ehrendoktor in Musikwissenschaften verliehen.

In seiner Besprechung eines Konzerts, das Aretha am 5. Juli in Virgina gab, schrieb J. Freedom du Lac in der Washington Post: »Auch nach all den Jahren des brillanten Gebrülls bleibt Franklin eine Naturgewalt. Sie gräbt sich in einen Songtext ein, bis sie auf seinen emotionalen Kern stößt. Und ihre Stimme ist noch immer ein erstaunliches Instrument. Ja, sie hat einiges an Kraft und Stimmumfang verloren (es ist schließlich schon 40 Jahre her, seit sie den Thron als Queen of Soul bestieg). Aber Franklin singt auch in den unteren und mittleren Tonlagen mit unglaublicher Intensität und Autorität.«

Aretha war auch weiterhin in den Klatschspalten präsent. Als sie im August 2007 mit ihrem Exfreund Willie Wilkerson ein Tennismatch bei den US-Open besuchte, ging z. B. das Gerücht um, dass sie ihn nun doch heiraten würde. In dieser Zeit legte sie auch stetig an Gewicht zu und es wurde öffentlich darüber debattiert, ob sie mit ihrer Gesundheit Schindluder trieb. Es erschienen einige sehr unschmeichelhafte Fotos von ihr in Zeitschriften und Boulevardblättern.

Da Aretha nicht mehr wie früher regelmäßig neue Alben aufnahm, begaben sich zwei ihrer alten Plattenlabels ins Archiv und stellten altes Material für neue Kompilationen zusammen. Atlantic Records brachten über ihr Tochterlabel Rhino Records die Doppel-CD Aretha Franklin: Rare & Unreleased Recordings from the Golden Reign of The Queen of Soul auf den Markt. Der sogenannte »Compilation Producer« war Jerry Wexler; es sollte eines seiner letzten Projekte werden. Im Booklet gibt er auch einige Erinnerungen an die Zusammenarbeit mit Aretha zum Besten. Als er für die Originalausgabe dieses Buchs interviewt wurde, erwähnte Wexler die vielen bisher noch unveröffentlichten Aufnahmen, die er mit Aretha gemacht hatte. Er sprach auch bewundernd über Arethas musikalische Abenteuerlust, wie sie sich z. B. auf ihrer Version des Beatlessongs »Fool on the Hill« manifestierte. Und er erzählte, dass er sich immer gewünscht habe, Aretha und Ray Charles gemeinsam ins Studio zu bekommen. Das gelang aber nur Quincy Jones, der mit den beiden 1973 den Duke-Ellington-Song »Ain’t But the One« aufnahm. Auf Wexlers Kompilation von 2007 werden sowohl »Fool on the Hill« als auch »Ain’t But the One« zum ersten Mal dem Publikum zugänglich gemacht.

Das Album enthält auch acht bis dato unveröffentlichte Tracks, die Quincy Jones für Hey Now Hey (The Other Side of the Sky) mit Aretha eingespielt hatte. Einer der interessantesten Tracks aus diesen Sessions ist ihre Interpretation von Leonard Cohens »Suzanne«. Das ältere Material auf der Kompilation umfasst drei Coverversionen: den Supremes-Song »You Keep Me Hanging On«, Bill Withers »Lean on Me« und Frank Sinatras »My Way«.

Arista arbeitete währenddessen an einer anderen Zusammenstellung: Jewels in the Crown: All Star Duets with the Queen. In ihren 23 Jahren bei Arista hatte Aretha einige Duette mit den größten Stars aufgenommen, darunter George Benson (»Love All the Hurt Away«), Eurythmics (»Sisters Are Doin’ It for Themselves«), Elton John (»Through the Storm«), George Michael (»I Knew You Were Waiting«), Luther Vandross (»Doctor’s Orders«) und Frank Sinatra (»What Now My Love«). Clive Davis – der inzwischen in den Schoß von Arista zurückgekehrt war – fügte diesen Duetten auf der Kompilation weitere mit aktuelleren Stars hinzu, darunter John Legend (»What Y’All Come To Do«), Mariah Carey (»Chain of Fools«) und Mary J. Blige (»Never Gonna Break My Faith«). Das ebenfalls auf dem Album enthaltene Duett mit der R & B-Sängerin Fantasia »Put You Up on Game« wurde als Single ausgekoppelt und erreichte Platz 41 der R & B-Charts. Das Duett mit Mary J. Blige, »Never Gonna Break My Faith«, gewann in der Kategorie »bester Gospel-Soul-Gesang eines Duos oder einer Gruppe« einen Grammy. Jewels in the Crown verkaufte sich insgesamt gut und erreichte Platz 54 der US-Albumcharts.

Dieser Grammy – ihr 20. – wurde Aretha am 10. Februar 2008 verliehen. Während der Fernsehübertragung erregte jedoch etwas den Unmut der Diva. Auslöser war, dass Beyoncé auf der Bühne die Stärken mehrerer weiblicher Superstars, darunter auch Aretha, aufzählte, nur um dann zu verkünden: »Es gibt aber eine Legende, die all dies vereint: den Glamour, den Soul, die Leidenschaft, die Kraft und das Talent. Ladies and Gentlemen, erheben Sie sich und begrüßen Sie ›The Queen‹«. Im Zuge dieser Ankündigung betrat dann Tina Turner unter Begeisterungsstürmen des Publikums die Bühne. Scheinbar passte es Aretha ganz und gar nicht, dass jemand anderer als sie selbst als ›The Queen‹ bezeichnet wurde, und das war ihr auch deutlich anzusehen. Der Sender Fox News titelte im Internet: »Aretha Franklin nimmt Beyoncé übel, dass sie Tina Turner bei den Grammys ›The Queen‹ nannte.« Zwei Tage später ließ Aretha jedoch verkünden: »Ich weiß nicht, wem ich auf die Füße getreten bin oder wessen Ego ich verletzt habe, ob Beyoncés oder das der Grammy-Redenschreiber. Aber das Ganze wurde total aufgebauscht.« Sie endete mit »alles Liebe trotzdem für Beyoncé«. Beyoncé selbst wollte sich nicht dazu äußern, ihr Vater und Manger Matthew Knowles sagte aber in einem Interview auf CelebTV.com: »Beyoncé hat Tina Turner eine Königin genannt, nicht Queen of Gospel, Queen of Soul, Queen of Blues oder Königin von England. Ich betrachte z. B. meine Frau als Königin und nenne sie manchmal auch so. Hat Aretha damit ein Problem?« Der Streit wurde von der New York Daily News genüsslich aufgegriffen und verbreitete sich wie ein Lauffeuer im Internet.

Einige Monate später überschrieb The National Enquirer eine Story mit »Clash der Titanen: Die Fehde zwischen Tina Turner und Aretha Franklin schwelt schon seit 25 Jahren.« Im Artikel hieß es: »Während Arista-Präsident Clive Davis in den frühen 1980er-Jahren an Arethas Comeback arbeitete, kam Tina mit ihrem Hitalbum Private Dancer groß raus. Tina überholte Aretha sofort in den Charts und Aretha war stinksauer! Sie hatte das Gefühl, dass Tina ihr das Wasser abgegraben habe, und hat ihr das nie verziehen.« Eine ganze Zeit lang hielt sich Tina Turner vornehm zurück, doch im Herbst 2008 stieg sie in den Ring. Sie stand zu der Zeit kurz vor einer viel beworbenen Comeback-Tournee. Aus diesem Anlass wurde sie von USA Today interviewt. Nach dem Streit mit Aretha gefragt, sagte Tina: »Aretha war schon immer so. Das haben wir immer akzeptiert. Sie ist die Queen of Soul und ich bin die Queen of Rock’n’Roll. Es gab an diesem Abend so viele Könige und Königinnen. Ihr Ego muss wirklich sehr groß sein, um zu glauben, dass sie die Einzige war. Aber so sind Königinnen eben!«

Als Aretha dieses Interview in der Ausgabe vom 30. September las, kontaktierte sie die Zeitung und verlangte, dass man ihr Platz für eine Replik einräume. Am 8. Oktober erschien das Blatt mit der Headline: »Aretha redet Klartext«. Arethas Statement lautete: »Ich habe immer gewürdigt, was Tina gemacht hat, und sie innerlich angefeuert, nach Ike und ihrem danach einsetzenden Erfolg. Was aber ihre Aussage über mein Ego anbelangt … sie hat wohl von sich selbst gesprochen, weil sie sich selbst als ›Queen of Rock‹ tituliert und sagt, dass Königinnen das so machen würden. Sie hat keinen blassen Schimmer davon, wer ich bin, da wir uns nie begegnet sind. Ich hätte nie gedacht, dass sie billige Schlagzeilen produzieren würde, nur um ein paar Eintrittskarten zu verkaufen. Mir ist bewusst, dass die Kartenverkäufe im Moment rückläufig sind. Aber ich hatte sie wirklich anders eingeschätzt – viel höher. Zum Schluss möchte ich noch bemerken, dass niemand sich freundlicher und lobender über seine Kollegen geäußert hat als ich. Im Gegensatz zu anderen bin ich selbstbewusst genug, dies zu tun. Ich wünsche Miss Turner alles Gute, wie ich es immer getan habe. Vielleicht begegnen wir uns ja eines Tages.«

Von diesen Streitigkeiten abgesehen, brachte das Jahr 2008 Aretha erneut zahlreiche Ehrungen. Am 8. Februar wurde sie von MusicCares für ihren Einsatz im karitativen Bereich als »Person des Jahres« ausgezeichnet. Am 14. Februar wurde sie vom NAACP mit dem Vanguard Award geehrt. Am 4. Mai wurde ihr auf dem Memphis in May International Music Festival vom Bürgermeister der Schlüssel zur Stadt Memphis überreicht. Die Zeitschrift Billboard setzte Aretha im September auf Platz 19 ihrer Liste der »heißesten 100 Topkünstler aller Zeiten« und im November wurde sie vom Rolling Stone, basierend auf dem Votum von 179 Musikern, Produzenten, Musikjournalisten und anderen Branchenkennern, zur »besten Sängerin der Rock-Ära« gekürt.

Inzwischen waren fünf Jahre vergangen, seit von Aretha ein ganzes Album mit neuem Material erschienen war. Ende 2008 brachte sie endlich ihr erstes offizielles Weihnachtsalbum heraus: This Christmas, ARETHA. Einige der Stücke darauf sind von einer ernsten und andächtigen Stimmung geprägt, darunter »Ave Maria«, »Silent Night« und »Angels We Have Heard on High«. Herausragend ist das besonders freudige Lied »Christmas Isn’t Christmas (Without the One You Love)«, das von Kenneth Gamble und Leon Huff geschrieben und von Tena Clark produziert wurde. Auch auf diesem Album baut Aretha wieder kleine gesprochene Passagen ein, so z. B. ein Telefonat, bei dem sie der Person am anderen Ende der Leitung erzählt, dass sie dieses Jahr zu Weihnachten keine »Chitlins« (gekochter Schweindarm) kochen werde, da sie diese letztes Jahr fast umgebracht hätten.

Eine der amüsantesten Aretha-Geschichten des Jahres 2008, die mit Essen zu tun hat, ereignete sich am 16. Februar bei einem Konzert, das Aretha in Los Angeles gab. Der anwesende Promifotograf Charles Moniz erzählt: »Als Aretha nach der Pause wieder auf die Bühne kam, trug sie auf ihrer Beehive-Frisur eine Baseballkappe von Pink’s Hot Dog. Sie erzählte dem Publikum, dass sie sich vor allem deshalb freue, wieder in L. A. zu sein, weil sie hier die berühmten Hotdogs von Pink’s genießen könne. Anschließend schleppten mehrere Männer kistenweise Pink’s Hotdogs auf die Bühne und verteilten sie an das Publikum. Aretha selbst verspeiste auch einen. Sie erzählte, dass sie während ihres Aufenthalts in der Stadt schon neun dieser Hotdogs verputzt habe – allerdings nicht alle auf einmal!«

Zu den traurigen Ereignissen des Jahres 2008 gehört der Tod zweier Männer, die einen enormen Einfluss auf Arethas Karriere gehabt hatten: Clyde Otis und Jerry Wexler. Für beide Produzenten gehörte die Arbeit mit Aretha zu ihren wichtigsten Leistungen im Musikgeschäft. Die Musik, die sie mit ihr gemeinsam erschaffen haben, wird die Zeit überdauern.

Den Höhepunkt des Jahrzehnts bildete für Aretha mit Sicherheit ihr Auftritt auf den Stufen des Kapitols in Washington anlässlich der Inauguration von Präsident Barack Obama am 20. Januar 2009. Aretha wurde vom Präsidenten persönlich eingeladen, ihre ausdrucksstarke Version von »My Country ’Tis of Thee« zu singen. Da sich die Feierlichkeiten im Freien abspielten, war Aretha warm angezogen; sie trug einen eleganten grauen Wollmantel mit passendem Hut, auf dem eine riesige graue, mit Swarovski-Steinen verzierte Schleife saß. Dieser von Luke Song entworfene Hut war einer der erinnerungswürdigsten Elemente des ganzen Events. Er sorgte für so viel Gesprächsstoff, dass Aretha ihn anschließend – angeblich – für irrwitzige zwei Millionen US-$ an das Museum des Smithsonian Institute verkaufte. Da die Schleife ursprünglich 179 US-$ gekostet hatte, wäre dies keine schlechte Gewinnmarge, falls der Verkaufspreis wirklich so hoch war.

Das Jahr 2009 war erneut geprägt von diversen Auftritten und Konzerten. Am 20. Oktober trat Aretha beim Jubiläumskonzert zum 25-jährigen Bestehen der Rock’n’Roll Hall of Fame in New Yorks Madison Square Garden auf. Im Laufe der an zwei Abenden stattfindenden Veranstaltung standen neben Aretha u. a. solche Superstars wie Bruce Springsteen, Mick Jagger, Paul Simon & Art Garfunkel, Jerry Lee Lewis, Lou Reed, Annie Lennox, Sting und Stevie Wonder auf der Bühne. Ein Highlight der Konzerte und der daraus entstandenen DVD war der Song »Chain of Fools«, den Aretha im Duett mit Annie Lennox sang.

Am 2. Dezember war Aretha wieder in New York: diesmal, um das Anzünden der Lichter des Weihnachtsbaums im Rockefeller Center prominent zu unterstützen. Sie trug dabei einen gewaltigen Pelzmantel mit Kapuze, in dem sie zu ertrinken schien. Das Outfit wirkte so seltsam, das es in der Comedyshow Saturday Night Live aufgegriffen wurde. Während ein Foto von der bepelzten Aretha auf der Leinwand erschien, verkündete der Comedian Seth Meyers: »Diesen Mittwoch wurde der Rockefeller-Weihnachtsbaum beleuchtet. Das Ereignis bekam jedoch eine tragische Note, als Aretha Franklin von einem Bär verspeist wurde.«

Zu den traurigen Ereignissen des Jahres 2009 zählte der Tod von Arethas Halbbruder Vaughn Franklin. Vaughn war der Sohn von Arethas Mutter Barbara Siggers aus einer früheren Beziehung, der aber von Reverend C. L. Franklin kurz nach seiner Heirat mit Barbara adoptiert worden war. Aretha hatte nun alle ihre Geschwister verloren und war damit das älteste noch lebende Mitglied ihres engeren Familienkreises.

Im Februar 2010 zeigte sich Aretha von ihrer humorvollsten Seite: In einem TV-Werbespot für den Schokoriegel Snickers treten Aretha und Liza Minella als launische Diven auf. Der Spot zeigt drei studentisch wirkende junge Männer plus Aretha, die in einem Kleinwagen eingepfercht zusammen unterwegs sind. Die auf dem Rücksitz sitzende Aretha beschwert sich divenhaft über die Klimaanlage, worauf der junge Mann neben ihr ihr ein Snickers anbietet mit der Bemerkung, Jeff werde immer zur Diva, wenn er Hunger habe. Aretha beißt in den Riegel und verwandelt sich in den Studenten Jeff zurück. Danach beschwert sich der Student auf dem Beifahrersitz darüber, dass Jeffs Knie ihm in den Rücken stoßen, und man sieht, dass er sich aus Schokoriegelmangel auch in eine Diva verwandelt hat, nämlich in Liza Minelli. Der Spot wurde ein Riesenerfolg. [Anmerkung für deutsche Leser: Er lief auch im deutschen Fernsehen – allerdings ohne Liza Minelli.]

Arethas Terminplan war weiterhin gut gefüllt mit Auftritten. Am 30. April sollte sie beim New Orleans Jazz and Blues Festival erscheinen, sagte ihren Auftritt aber gerade mal zehn Stunden vorher ab. Auch im Jahr zuvor hatte sie ihre Teilnahme an diesem Festival erst in allerletzter Minute abgesagt.

Am 24. Mai wurde Aretha ein weiterer Universitätsabschluss ehrenhalber verliehen, diesmal von der renommierten Yale University. Die Hoffnungen aller Anwesenden auf eine musikalische Darbietung der Geehrten wurden allerdings enttäuscht. Es ertönten lediglich ein paar Instrumentaltakte von »Respect«. Yale-Präsident Richard C. Levin überreichte die Ehrung persönlich und sagte: »Wir erkennen eine Königin, wenn wir sie sehen. Sie sind ohne Frage die Queen of Soul. … Ob Gospel, Pop, Blues oder Hip-Hop: Ihre Stimme drückt unsere Gefühle aus.«

Ein Konzerthighlight des Jahres 2010 war Arethas Auftritt in Philadelphia am 28. Juli zusammen mit der ehemaligen US-Außenministerin Condoleezza Rice, die eine ausgebildete Pianistin ist. Bei dieser einmaligen Veranstaltung sollte Geld für das Mann Center, die Sommerresidenz des Philadelphia Orchestra, gesammelt werden. Für Rice war dies eine einmalige Gelegenheit ihr Können als klassische Pianistin zu demonstrieren, und Aretha konnte endlich einmal die zehn Opernarien in ihrem Repertoire zu Gehör bringen. Sie hatte bei Mary Callaghan Lynch, einem klassischen Sopran aus Detroit, Unterricht genommen. Lynch hatte Aretha auch gecoacht, als sie 1998 anstelle von Pavarotti »Nessun Dorma« gesungen hatte. Den ersten Teil des Abends bestritt Condoleezza Rice mit Klassikern wie Mozarts Klavierkonzert in d-moll. Nach der Pause präsentierte Aretha ein Set von 16 Songs, das sich sowohl aus Opernarien als auch aus ihrem normalen Repertoire zusammensetzte. Zum ersten Mal sang sie vor Publikum z. B. die Arie »Che faro« aus Glucks Orphée et Euridice sowie »Ombra mai fu« aus Händels Xerxes. In der Washington Post schrieb Ann Midgette dazu: »›Che faro‹ war etwas desaströs, da Franklin kämpfen musste, um sich von dem gleichmäßigen Beat des Orchesters zu befreien. Aber ihre Version von ›Ombra mai fu‹, zu der sie sich selbst am Klavier begleitete, kam von Herzen.«

Unter den nicht-klassischen Songs fanden sich u. a. »Respect«, »Dr. Feelgood«, »Natural Woman« und »The Way We Were« im Duett mit Ronald Isley von den Isley Brothers. Natürlich musste es auch ein Duett zwischen Aretha und Rice geben: Zu »I Say a Little Prayer« lieferte Rice die Klavierbegleitung. Zum Publikum sagte Aretha augenzwinkernd: »Ihr habt nicht geglaubt, dass sie das spielen kann, oder?«

In der zweiten Hälfte des Jahres 2010 stand Aretha hauptsächlich wegen diverser gesundheitlicher Probleme im Fokus der Öffentlichkeit. Es begann im August, als berichtet wurde, dass Aretha unter der Dusche ausgerutscht sei und sich drei Rippen gebrochen habe. Sie musste zwei Konzerte absagen und erklärte dazu bedauernd: »Ich hatte mich schon sehr auf Brooklyn gefreut und darauf einen ellenlangen Hotdog in Coney Island zu essen.« Eine weitere Absage betraf den 80. Geburtstag des Politikers Charlie Rangel, wozu sie meinte: »Richtig vermissen werde ich auch das schöne Stück Kuchen auf Charlie Rangels Geburtstagsparty …« Darauf betitelte Michael Musto seine witzige Klatschkolumne in The Village Voice mit der Zeile: »Aretha sagt Konzerte ab und wird das Essen vermissen«.

Im September 2010 gab Aretha eine ausführliche Pressemitteilung heraus, in der sie angab, dass sie sich in einer Verfilmung ihres Lebens am liebsten von Halle Berry dargestellt sehen würde. Weiterhin wünschte sie sich Denzel Washington in der Rolle ihres Vaters und Terence Howard als jungen Smokey Robinson. Es war jedoch vor allem die verrückte Idee, sich von der gertenschlanken Berry verkörpern zu lassen, die sich wie ein Lauffeuer im Internet verbreitete. Als Halle Berry im Januar 2011 bei den Golden Globe Awards darauf angesprochen wurde, antwortete sie diplomatisch: »Wenn ich einen Ton halten könnte, würde ich darüber nachdenken. Jemand sollte Aretha sagen, dass ich ihr nicht gerecht werden kann.« Aretha erklärte daraufhin: »Sie war meine erste, aber nicht meine einzige Wahl. Alles ist verhandelbar und sie sollte ihr Talent nicht unterschätzen. Aber es gibt da draußen eine ganze Reihe von starken Ladies, die die Rolle definitiv bewältigen könnten. … Ich habe nie erwartet, dass Halle Berry singt. Sie ist eine Schauspielerin, keine Sängerin. Viele Schauspieler haben schon Sänger dargestellt, indem sie zu den Originalaufnahmen Playback sangen.«

Ebenfalls im September 2010 stand auch Arethas Sohn Eddie im öffentlichen Interesse: Angeblich war er von drei Leuten an einer Tankstelle im Raum Detroit angegriffen worden, doch der genaue Ablauf der Geschehnisse warf viele Fragen auf. Mike Helms berichtete in The Detroit Free Press: »Gwendolyn Quinn, eine Sprecherin der Motown-Legende Aretha Franklin, gab am Dienstagmorgen eine Presseerklärung ab, die besagt, dass Eddie Franklin, 52, Montagnacht von zwei Männern und einer Frau angegriffen wurde und in der Notaufnahme operiert werden musste. Sie sagte, dass keine weiteren Informationen über den Angriff zur Verfügung stünden. Die Polizei erklärte, dass sie den genauen Ablauf bisher nicht verifizieren und auch nicht mit Eddie Franklin sprechen konnte. Darüber hinaus soll Franklin angeblich angegriffen worden sein, als er eine Tankstelle verließ, doch Sergeant Eren Stephens, eine Polizeisprecherin, sagte, dass es in der Gegend, in der der Angriff stattfand, keine Tankstelle gibt. ›Er hat noch keine Aussage gemacht‹«, sagte Stephens. ›Im Moment warten wir auf seine Aussage, damit wir herausfinden können, was passiert ist.‹ Eine Pressesprecherin des Sinai-Grace-Krankenhauses bestätigte, dass Eddie Franklin dort behandelt worden und inzwischen entlassen sei, sagte aber, dass keine Operation erforderlich gewesen wäre.« In dieses Verwirrspiel mischte sich schließlich auch Aretha noch ein. Karu F. Daniels schrieb in BlackSpin News: »Franklin beschwerte sich, dass die Polizei den Medien den Eindruck vermittle, ihr Sohn würde sich nicht kooperativ verhalten. Die Polizei sagt, dass sie ihn im Krankenhaus nicht vernehmen konnte. ›Nachdem ich meinen Sohn am Dienstag sah, war mir klar, dass er nach einem so traumatischen Angriff und einem verdrahteten Kiefer mit niemandem kommunizieren konnte‹, sagte Franklin der Zeitung Detroit News. ›Der Polizeibeamte hätte wahrscheinlich auch keine Aussage machen können, wenn er am Tag zuvor von drei Männern attackiert worden wäre, und es ist völlig unfair, Eddie als unkooperativ hinzustellen.‹«

Im November 2010 war Aretha auf Ronald Isleys Debüt-Soloalbum Mr. I zuhören: Zusamen mit Isley sang sie Carole Kings »You’ve Got a Friend« im Duett. Die Aufnahme kam so gut an, dass sie für einen Grammy nominiert wurde.

Doch zur gleichen Zeit rückten auch ihre gesundheitlichen Probleme wieder in den Vordergrund. Am 4. November wurde öffentlich angekündigt, dass Aretha auf ärztliche Anweisung sämtliche geplanten Auftritte ausfallen lassen müsste. Dies war der Beginn einer mehrere Monate andauernden widersprüchlichen Berichterstattung über den Gesundheitszustand der Diva. In The Detroit Free Press war zu lesen, dass Aretha sich im Oktober wegen eines nicht näher spezifizierten medizinischen Anliegens mehrere Tage im Detroiter Sinai-Grace-Krankenhaus in Behandlung begeben habe. Um ihre Seite der Geschichte darzulegen, gewährte Aretha Clarence Waldron von der Zeitschrift Jet ein Telefoninterview, bei dem sie erklärte: »Mir geht es gut. Ich bekomme die allerbeste medizinische Pflege. Ich habe ein großartiges Ärzteteam. … Ich fühle mich noch nicht zu 100 Prozent gesund, aber ich bin weder schwach noch senil. Das können Sie drucken.« Fragen nach der genauen Art der Erkrankung wich sie geschickt aus und verriet nur, dass noch mehr Teste gemacht werden müssten. Weiter offenbarte sie, dass sie mit ihren Freunden – Gospelsängerin Karen Clark-Sheard, Reverend Donald Parsons und Bishof Paul Morton – zusammen gebetet habe. Zum Schuss sagte Aretha: »Es geht mir ziemlich gut. Meine Ärzte und ich haben alles im Griff. Gott ist gut.«

Am 1. Dezember versammelten sich die Stadtratsabgeordnete JoAnn Watson und einige weitere von Arethas Freunden in Downtown Detroit, um eine »Gebetswache« zu halten für eine mysteriöse medizinische Behandlung, der Aretha sich am darauf folgenden Tag unterziehen sollte. Das Boulevardblatt The National Enquirer vermeldete am 2. Dezember online: »Es kursieren Gerüchte in der Blogosphäre, dass Franklin an Kehlkopfkrebs leide.« Als das Gerücht von einer Krebserkrankung aufkam, herrschte große Besorgnis, vor allem, da ihre beiden Schwestern Carolyn und Erma an Krebs gestorben waren. Doch Aretha weigerte sich weiterhin, die Gründe für ihren Krankenhausaufenthalt zu verraten. Am 8. Dezember erzählte Jesse Jackson in einem Interview mit der Nachrichtenagentur Associated Press, dass er Aretha zu Hause besucht habe und sie sich gut erhole. »Sie ist bei Bewusstsein, kommuniziert und geht täglich im Flur auf und ab … Sie besitzt eine unglaubliche Kraft – physisch und im Glauben. Das hält sie aufrecht.« Am selben Tag berichtete The National Enquirer, dass es sich bei Arethas geheimnisvoller Krankheit um unheilbaren Bauchspeicheldrüsenkrebs handele. »Die Queen of Soul hat nach der Meinung von Experten nur noch sechs bis acht Monate zu leben«, schrieb das Blatt. »Bei der OP handelte es sich nicht um einen Magen-Bypass. Chirurgen mussten über die Hälfte ihres Magens entfernen … Insider sagen, dass sich die Queen of Soul der Standardoperation bei Bauchspeicheldrüsenkrebs unterziehen musste, der so genannten Whipple-Operation.« Da der National Enquirer schon bei der Verkündung von Patrick Swayzes Bauchspeicheldrüsenkrebs richtig gelegen hatte, gingen viele davon aus, dass die Meldung auch bei Aretha den Tatsachen entsprach. Ein bekannter Arzt am Cedars-Sinai-Krankenhaus in Los Angeles, der den an Bauchspeicheldrüsenkrebs verstorbenen Patrick Swayze behandelt hatte, äußerte sich zu Arethas Gesundheitszustand wie folgt: »Sie zeigt alle klassischen Anzeichen von Bauchspeicheldrüsenkrebs: dramatischer Gewichtsverlust und anschließendes leichtes Anschwellen.« Über Arethas über 30-jähriges Kettenrauchen sagte er: »Das kann ihr Risiko, an Bauchspeicheldrüsenkrebs zu erkranken, um 75 Prozent erhöhen.«

Hinzu kam, dass niemand aus dem Aretha-Lager den Bericht dementierte. In einer späteren Ausgabe berichtete das Blatt, dass die 68-jährige Aretha am 21. Dezember wieder ins Sinai-Grace-Krankenhaus eingeliefert wurde, nachdem sie zu Hause zusammengebrochen war. Angeblich litt sie unter Dehydrierung und konnte das Krankenhaus schon nach wenigen Tagen wieder verlassen.

Von Ende Dezember bis Anfang Januar 2011 schlug Aretha in der Grand Penthouse Suite des MGM Grand Hotel in Downtown Detroit ihre Zelte auf. In der Ausgabe vom 24. Januar berichtete The National Enquirer über eine Galaparty, die Aretha in ihrer Luxussuite gegeben hatte. Angeblich floss der Champagner in Strömen, das Buffet bot alles von Hummer bis Filet Mignon – und die Rechnung belief sich auf unglaubliche 180 000 US-$. War dies ein Zeichen dafür, dass Aretha feierte, als gäbe es kein Morgen?

Dem Reporter Shaun Robinson von der TV-Klatschsendung Access Hollywood wurde am 13. Januar ein Telefoninterview mit Aretha gewährt. Zu ihrem Gesundheitszustand sagte sie nur, dass darüber viele Unwahrheiten veröffentlicht worden seien und sie »sich einiger Prozeduren unterziehen musste, bevor ich wusste, was mit mir los ist.« Außerdem sprach sie über Seitenschmerzen, die sie verspürt hatte: »Ja, die Schmerzen waren so stark, dass sie mich fast in die Knie zwangen. Ich war in Birmingham und danach in Boston und nach dem Konzert wurde ich wieder von diesem Schmerz übermannt. Also sagte ich: ›Das war’s, ich kann keine Konzerte mehr geben, bis ich weiß, wo das Problem liegt.« Zu dem Bauchspeicheldrüsenkrebs-Gerücht erklärte Aretha nur: »Ich weiß nicht, wo das herkommt. In der Zeitung stand, dass jemand aus meiner Familie das gesagt hat. Niemand in meiner Familie hat so etwas je zu irgendjemandem gesagt.« Weiter erklärte sie, dass ihr Arzt ihr mitgeteilt habe: ›Die Operation, die Sie gerade hinter sich gebracht haben, wird ihr Leben um 15 bis 20 Jahre verlängern.« Aretha hatte das Thema also im Wesentlichen wieder geschickt umschifft.

Worüber sie hingegen gern Auskunft gab, war die Tatsache, dass Barack Obama ihr geschrieben hatte. »Ich habe einen wunderbaren Brief vom Präsidenten bekommen«, erzählte sie stolz. »Niemand macht das so gut wie er.« Außerdem berichtete sie, dass sie abgenommen habe: »Ich passe jetzt in Kleidergröße 44 bis 46 rein.«

Nachdem sie sich wochenlang zurückgezogen hatte, zeigte sich Aretha am 11. Februar überraschend bei einem Basketballspiel der Detroit Pistons. Sie trug ein langärmliges Tigermuster-Top und hatte offensichtlich einiges an Gewicht verloren. Ihr »Date« für den Abend war Reverend Jesse Jackson. In der ersten Spielpause wurde ihr Gesicht auf die große Videoleinwand projiziert und ihre Musik ertönte aus den Lautsprechern. Detroit war offensichtlich glücklich, dass seine Queen wieder auf den Beinen war. Der Presse sagte sie an diesem Abend nur kurz: »Mir geht es fantastisch. Ich genieße das Spiel. … Meine schlechte Phase ist vor ungefähr drei Tagen zu Ende gegangen.«

Die größte Demonstration der Verehrung für Aretha und der Anteilnahme an ihrem Schicksal fand am 13. Februar bei der 53. Grammy-Verleihung statt. 26 Millionen Fernsehzuschauer sahen einen Abend, der ganz im Zeichen der Queen stand, obwohl diese gar nicht persönlich anwesend war. Rapper und Schauspieler LL Cool J moderierte den ersten Teil der Show und verkündete: »Aretha Franklin ist und wird immer die Queen of Soul sein. Heute Abend ist sie auch die Königin unserer Herzen und die Queen der Grammys. Wir reden hier über eine Legende, der bisher 18 Grammys verliehen wurden. Aretha befindet sich zur Zeit in Detroit und ist auf dem Weg der Besserung. Bis unsere Queen also zurück auf die Bühne kommt, haben wir einige der talentiertesten Musikprinzessinnen gebeten, Aretha ihren R-E-S-P-E-K-T zu erweisen und auch diesem Grammy-Haus, an dessen Bau sie so maßgeblich beteiligt war.« Danach machte er die Bühne frei für Christina Aguilera, Jennifer Hudson, Gospelsängerin Yolanda Adams, Countrystar Martina McBride und Florence Welch von Florence & The Machine. Hudson eröffnete das Aretha-Medley mit den ersten Zeilen von »(You Make Me Feel Like) A Natural Woman« und danach setzten die anderen Ladys mit je einer Strophe ein. Anschließend sang Aguilera »Ain’t No Way«, McBride »Until You Come Back to Me«, Welch »Think«, Hudson »Respect« und Adams »Spirit in the Dark«. Die Hommage gipfelte darin, dass alle fünf Diven bei »Sisters Are Doin’ It for Themselves« abrockten. Danach wurde eine vorab in ihrem Wohnzimmer aufgezeichnete Videobotschaft von Aretha eingespielt. Deutlich verschlankt und in einem kleidsamen schulterfreien Satinkleid in Blassrosa sagte Aretha: »Danke, Ladys, ich liebe euch alle. Guten Abend meine Damen und Herren und Mitglieder der Grammy-Academy. Ich kann Ihnen gar nicht sagen, wie sehr es mich freut, heute Abend bei Ihnen zu sein. Und wem habe ich für diesen ganz besonderen Moment zu danken? Dem langjährigen Produzenten und Visionär der Grammy Awards, Mister Ken Ehrlich. Vielen Dank, Ken. Ganz besonders möchte ich mich auch bei allen bedanken, die sich die Zeit genommen haben, mir Genesungskarten und Blumen zu schicken – wunderschöne Blumen; und auch denen, die während meiner Zeit im Krankenhaus für mich gebetet haben. Mein besonderer Dank gilt auch Mister Clive Davis für seine Sorge und seinen wunderbaren Brief. Ich wünschte, ich wäre heute Abend persönlich bei Ihnen allen, aber da das nicht geht, mmmmmm, nächstes Jahr, o.k.? Allen, die heute Abend für einen Grammy nominiert sind, wünsche ich viel Glück. Vielen Dank, ich liebe euch alle und wünsche allen noch einen schönen Abend.«

Nachdem sie die Show im Fernsehen verfolgt hatte, sagte Aretha der Presse, dass sie sich sehr geehrt gefühlt habe. »Ich war begeistert!«, verkündete sie. »Die Ladys klangen alle ganz wundervoll und sahen fantastisch aus. Alle waren perfekt gestylt. Ich habe jeden einzelnen Auftritt genossen, besonders Yolandas »Spirit in the Dark« und Christinas »Ain’t Not Way«. Ich fand alle toll! Sie sahen alle wunderschön aus. Jennifers Outfit gefiel mir richtig gut, diese Epauletten auf ihren Schulterpolstern waren heiß. Bravo, Ladys!«

Obwohl an diesem Abend auch Stars wie Barbra Streisand, Bob Dylan, Mick Jagger, Usher, Justin Bieber und Lady Gaga auftraten, war die elfminütige Hommage an Aretha eindeutig das Highlight der Show. Trotzdem gab ihr dramatischer Gewichtsverlust Anlass zu besorgten Spekulationen: War sie nur im Krankenhaus gewesen, um sich den Magen verkleinern zu lassen oder war sie ernsthaft krank? Und war diese außergewöhnliche Ehrung etwa ein Beleg dafür, dass es mit Aretha zu Ende ging?

Die Fernsehtalkshow-Moderatorin Wendy Williams landete einen echten Coup, als sie Aretha dazu überreden konnte, ihr ein Interview zu geben. Williams flog nach Detroit und führte das Interview beim Tee mit Aretha im Townsend Hotel in Birmingham, Michigan. Ausgestrahlt wurde es im Rahmen der Wendy Williams Show am 2. und 3. März 2011. Aretha plauderte über ihre Gewichtsabnahme, Essen, die Promi-Tanzshow Dancing with the Stars [die deutsche Version läuft unter dem Namen Let’s Dance], Whitney Houstons Drogenprobleme, Halle Berry, Arethas Schwester Carolyn und weitere Themen – alles außer ihrem Gesundheitszustand. Aretha erzählte, dass sie seit Dezember sage und schreibe 38 kg abgenommen habe, und behauptete, das läge nur daran, dass sie sich nun gesünder ernähre. »Ich sah mir eine Menge Fotos an und sagte mir: ›Du bist einfach zu fett für Worte.‹«. Als Williams sagte: »Wir haben erfahren, dass du am Magen operiert worden bist«, fragte Aretha: »Hast du das gehört?« »Ja, das wurde berichtet«, sagte Williams. Darauf Aretha: »Naja, es wird viel berichtet. Das habe ich hinter mir gelassen. Ich fühle mich fantastisch. Ich könnte mich gar nicht besser fühlen.« Mehr war aus Aretha zu diesem Thema nicht herauszuholen.

Im Einklang mit dem wachsenden Interesse an Aretha begannen die drei großen Plattenlabel der Sängerin nun im Eiltempo, Kompilationen ihrer Musik herauszubringen. Den Anfang machte Columbia Records mit der pompösen 12-CD-Box Take a Look: Aretha Complete on Columbia. Neben sämtlichen ihrer Originalalben für Columbia war darin auch das bislang nie veröffentlichte Album A Bit of Soul, eine Art abgespeckter Version der jazzigen LP Yeah!!!, enthalten sowie eine DVD mit einigen TV-Auftritten in der Steve Allen Show aus den 1960er-Jahren und ein historisches Audiotape von Aretha als Teenager, die sich 1960 während der Aufnahmen zu ihrem ersten Nicht-Gospel-Album im Studio mit John Hammond und Ray Bryant unterhält. Die Box kam gut an. Marc Myers schrieb im Wall Street Journal: »Bevor Aretha Franklin zur Queen of Soul wurde, war sie die angehende Princess of Pop. Frisch aus Detroit unterschrieb die 18-jährige Gospelsängerin 1960 bei Columbia Records und machte sich daran, das American Songbook aufzunehmen – dabei kombinierte sie Ella Fitzgeralds lyrische Qualität mit Mahalia Jacksons bewegender Leidenschaft … Offensichtlich konnte die Prä-›Respect‹-Franklin alles meistern, was das Label ihr vorsetzte – von Hoagy Carmichaels ›Skylark‹ bis hin zu Neal Heftis ›How to Murder Your Wife‹. Doch im Laufe der Jahre verpasste Columbias altbackene Pop-Strategie den Anschluss an die explodierende Jugend- und Bürgerrechtsbewegung … Dieses CD-Set lässt einen erhellenden Blick auf die Anfänge des Superstars zu.«

Susan Whitall schwärmte in The Detroit News: »Wie die DVD ihrer Auftritte in der Steve Allen Show beweist, war Franklin eine souveräne, elegante Chanteuse, die jede Nummer aus dem klassischen American Songbook singen konnte. Ihre Jazzausbildung und ihre musikalische Virtuosität sind nicht immer ausreichend gewürdigt worden. Aber den Respekt von Musikern genießt sie, weil sie nicht ›nur‹ eine Sängerin, sondern auch eine von ihnen, eine begnadete Pianistin und Arrangeurin, ist … Manchmal, wenn sie sich selbst am Klavier begleitet, z. B. auf Jimmy Reeds Song ›Trouble in Mind‹, kann man die Anfänge eines neuen Sounds erahnen, eine soulige, vom Gospel geprägte Musik, die schon bald für sie und das ganze Land explodieren würde.«

Zur selben Zeit wie Take a Look brachte Columbia / Sony Records unter dem Titel The Great American Songbook auch eine Single-Kollektion aus Arethas Jazz-Ära in den frühen 1960ern heraus. 18 ihrer Stücke aus den Columbia-Jahren wurden hierfür neu abgemischt, teils handelt es sich um alternative Aufnahmen.

Am 25. März 2011 fühlte sich Aretha fit genug, um auf einer Gala im Helmsley Park Lane Hotel in New York ihren 69. Geburtstag zu feiern. Ausgelassen tanzte und sang sie und begrüßte u. a. so illustre Gäste wie Bette Midler, Tony Bennett, Smokey Robinson sowie die TV-Moderatorinnen Gayle King und Wendy Williams. Ebenfalls anwesend waren zwei ihrer Verflossenen: Willie Wilkerson und Dennis Edwards von den Temptations. Aretha hatte genug Kraft, um die Kerzen auf ihrer zweistöckigen Geburtstagstorte auszublasen und zusammen mit Edwards »The Way We Were« zu singen. Dies war ihr erster öffentlicher Gesangsauftritt seit dem gesundheitlichen Einbruch im vorangegangenen Jahr. Bette Midler sagte: »Sie war in Topform. Es war schön zu sehen, dass sie sich so gut amüsierte.« Gayle King kommentierte: »Man zeigte ihr viel Zuneigung und sie schien davon sehr gerührt.« Aretha selbst versicherte ihren Gästen: »Mir geht es gut und ich fühle mich gesegnet, hier zu sein.«

Am 3. Mai erschien das Album A Woman Falling Out of Love auf ihrem eigenen Label Aretha’s Records und wurde zunächst exklusiv über die Kaufhauskette Wal-Mart vertrieben. Ihr letztes Album, von den Weihnachtsalben abgesehen, lag schon ganze acht Jahre zurück. Seit fünf Jahren hatte sie sowohl das Album als auch den Start des Plattenlabels angekündigt, ohne dass etwas passiert war. Nun war es endlich soweit, doch das von Aretha selbst produzierte Album zeigt deutliche Schwächen. Es ist ein Flickwerk divergierender Stile, springt zu abrupt hin und her zwischen Blues, Pop, 80er-Jahre-Sound, Gospel und patriotischem Liedgut. Man wünscht sich, Clive Davis hätte die Zügel in der Hand gehalten, um den insgesamt zwölf Songs eine stimmige Richtung zu geben.

Im Durcheinander finden sich immerhin zwei interessante neue Versionen der Pop-Klassiker »Theme from A Summer Place« und »The Way We Were«. Aretha hatte den Schauspieler Billy Dee Williams engagiert, um in der Mitte von »Theme from A Summer Place« eine kleine gesprochene Passage einzubauen, und auf »The Way We Were« singt sie mit Ronald Isley im Duett. Seltsamerweise – Schlamperei oder Absicht? – werden beide Männer nicht auf dem Album aufgelistet. Groß angekündigt als ein Highlight des Albums war ein Duett mit der Gospelsängerin Karen Clark-Sheard auf dem Song »Faithful«. Doch wahrscheinlich saß Aretha am Mischpult, denn man hört vorwiegend ihre Stimme, die von Clark-Sheard geht völlig unter. »New Day« ist bei Weitem das stärkste Stück des Albums. Es wurde von Arethas Sohn Kecalf Franklin Cunningham zusammen mit Norman West geschrieben und überzeugt mit einem mitreißenden Refrain und einem eingängigen Beat. Ebenfalls gelungen ist Arethas Version von B. B. Kings »Sweet Sixteen«. Ein großer Fehler war es jedoch, ihrem Sohn Eddie Franklin mit dem Song »His Eye Is on the Sparrow« eine Soloeinlage zu gewähren.

Die Rezensionen fielen entsprechend ernüchternd aus. Thomas Conner meinte in The Chicago Sun-Times: »In So Damn Happy von 2003, ihrem letzten Album bei Arista, versuchte Franklin, ihre Musik an die Gegenwart anzupassen, und war damit in weiten Teilen auch erfolgreich. A Woman Falling Out of Love bedeutet jedoch einen Rückschritt. Das Songwriting ist 70er, die Produktion 80er und die Arrangements reiner 90er-Jahre Smooth Jazz. Anstelle einer zeitgenössischen Queen bekommen wir eine peinliche Cougar-Hymne im Stil von Eartha Kitt (›How Long I’ve Waited‹, einer von zwei Songs, den Aretha sowohl selbst geschrieben als auch produziert hat), unbeholfenen Jazzclub-Scatgesang (›U Can’t See Me‹) und eine eisige Version von ›Theme from A Summer Place‹.«

In einer Rezension mit der Überschrift »Für Aretha-Franklin-Fans brechen schwere Zeiten an« schrieb Allison Stewart in der Washington Post, dass A Woman Falling in Love »anscheinend jeder falschen musikalischen Eingebung nachgibt, die Franklin je gehabt hat. So hört es sich an, wenn eine Legend einfach macht, was ihr gefällt, was in Franklins Fall jede Menge R & B-Balladen light und lieblose Cover von ausgelaugten Standards wie ›The Way We Were« bedeutet. … ein matschig klingendes Album-Desaster!« Auch Will Hermes vom Rolling Stone fand, dass das Album aus »undenkwürdigen Songs und aufgeblasenen Arrangements« bestehe. Und Aretha-Fan Tom Cuddy, Radiomoderator bei New Yorks beliebtem Sender WPLJ, urteilte: »Es ist acht Jahre her, dass wir eine Aretha-CD mit neuem Material zu hören bekamen, und trotz ihres unbestreitbaren Könnens bin ich enttäuscht. Meiner Meinung nach muss sie ihren Schutzpanzer ablegen und einen begabten Produzenten mit der Aufgabe betrauen, die richtigen Songs für sie auszuwählen und diese dann nach neuesten Standards zu produzieren. Sie hat immer noch die Stimme, die Haltung und die Ausstrahlung, aber sie muss ihr Vertrauen in jemanden wie David Foster setzen, der darauf spezialisiert ist, mit willensstarken Frauen (Whitney Houston, Barbra Streisand, Toni Braxton) zu arbeiten. Oder ich würde auch unheimlich gern sehen und hören, wie Jimmy Iovine sie produzieren würde.«

Und auch beim CD-kaufenden Publikum fiel A Woman Falling Out of Love durch. Es schaffte es lediglich auf Platz 54 der Charts.

Um das Album zu promoten, trat Aretha u. a. in der Talkshow The View auf, wo sie von Whoopi Goldberg vorsichtig gefragt wurde: »Wir wissen, dass du nicht darüber sprechen möchtest, was nicht in Ordnung war, aber wie fühlst du dich?« Aretha antwortete: »Ich fühle mich einfach fabelhaft. Der Gewichtsverlust kam von der Operation. Es war keine Magen-OP, um abzunehmen … Mir geht es großartig. Ich habe mehr Energie. Ich habe meine Ernährung umgestellt und kaufe jetzt in Bioläden ein. Ich verzichte auf die Chitlins und die Schweinshaxen, das ganze Zeug. Jetzt esse ich – ich würde nicht sagen ›besser‹, aber ›anders‹.«

Offensichtlich zu neuen Kräften gekommen, absolvierte Aretha auch im weiteren Verlauf des Jahres 2011 einige Auftritte, sowohl live als auch im Fernsehen. Am 17. Mai erlebte ein 13 000 Mann starkes Publikum sie in Chicago, wo sie Gast einer der zwei Abschiedssendungen der Oprah Winfrey Show war. Diese fünf Mal wöchentlich ausgestrahlte Show mit der Moderatorin Winfrey hatte 25 Jahre lang das US-Fernsehen geprägt und wurde auch in 148 weitere Ländern übertragen. In den zwei Abschiedsshows waren u. a. Stars wie Tom Cruise, Halle Berry, Will Smith, Stevie Wonder, Usher, Patti LaBelle und Madonna zu Gast – und auch die Queen of Soul brachte Oprah ein Ständchen. Sie trug dabei ein ärmelloses, fließendes weißes Kleid mit nur einem Träger, das von geschmackvollem Schmuck akzentuiert wurde. Vor einer im Publikum sitzenden Oprah, die den Tränen nahe war, sang Aretha eine bewegende Version von »Amazing Grace«. Die Sendung wurde am 24. Mai ausgestrahlt und erreichte ein Millionenpublikum.

Acht Monate nach ihrem gesundheitlichen Einbruch hatte Aretha erneut mit körperlichen Problemen zu kämpfen. Diesmal handelte es sich jedoch um einen selbstverschuldeten Unfall: Aretha war in Texas in ihrem Hotelzimmer gestolpert und hatte sich einen Zeh gebrochen. Sie selbst schilderte den Vorfall später so: »Ich war in Dallas, Texas, wo ich ein Privatkonzert für einen Milliardär gab. Nach dem Konzert lag ein Haufen Jimmy Choos [Designerschuhe] mitten auf dem Boden meines Zimmers. Man muss sich das so vorstellen: Das Sofa ist hier, die Schuhe liegen da und der Couchtisch steht dort [mit den Händen zeigend]. Ich wollte über den Schuhberg steigen und ich weiß nicht wie, aber irgendwie landete ich in den Schuhen und trat wahrscheinlich auf einen der Absätze. Auf jeden Fall tat mein Fuß höllisch weh.« Beim Röntgen zeigte sich, dass der Zeh gebrochen war, woraufhin Aretha dazu verdonnert wurde, einen medizinischen Schuh mit Holzsohle und blauem Klettverschluss zu tragen. Vor Reportern beschwerte sie sich: »Wie soll denn mein neues Kleid von Marc Jacobs zu diesem blauen Krankenhaus-Holzschuh passen?«

Am 8. Juli erschien im Sonntagsmagazin der New York Times ein Interview, das der Redakteur Rob Hoerburger mit Aretha geführt hatte. Laut Hoerburger führten alle Gesprächsthemen »früher oder später auf das Thema Essen zurück. Es war klar, dass Franklin davon noch genauso besessen war wie eh und je.« Tatsächlich äußerte sich Aretha auch diesmal weitaus ausgiebiger zu kulinarischen Fragen als zu ihrem Privatleben oder ihrer Gesundheit. »Darf ich Ihnen etwas empfehlen?«, fragte sie den Journalisten. »Den Shrimp-Avocado-Salat. Den hatte ich diese Woche schon vier Mal.« Etwas später erinnerte sie sich nostalgisch an New York: »Man erinnert sich an gewisse Orte, die es nicht mehr gibt. Neben dem Apollo gab es früher ein tolles kleines Steaklokal, wo ich zwischen den Shows immer hinging.« Zu ihrem vieldiskutierten Gewichtsverlust sagte sie nur: » Abnehmen ist wie sich von einer Liebe zu verabschieden. Es ist viel leichter, sich die Pfunde draufzuschaufeln, als sie wieder loszuwerden … Ich habe gelernt, dass ich nicht gleich verhungere, wenn ich einen Hotdog anstatt zwei esse.« Vor dem Interview wurde Hoerburger amüsanterweise informiert, »dass sie nicht über ihren medizinischen Eingriff sprechen würde und auch nicht über irgendetwas aus der unautorisierten Biografie von Mark Bego, die – wie die meisten unautorisierten Biografien – das behandelte Subjekt manchmal in unschmeichelhaftem Licht erscheinen lässt.«

Dass Aretha nicht die allerbeste Geschäftsfrau ist, wurde im Zusammenhang mit ihrem eigenen Plattenlabel nur allzu deutlich. Nicht nur, dass sich A Woman Falling Out of Love als finanzielle Enttäuschung entpuppte, sondern es wurde auch zu einem juristischen Problem. Im Juli 2011 wurde Arethas Musikverlag Springtime Publishing von Norman D. West, dem Komponisten des Songs »Put It Back Together Again«, verklagt. West behauptete, dass der Verlag keinen Lizenzvertrag über den Song mit ihm abgeschlossen habe. Darüber hinaus soll es auch beim ebenfalls von West geschriebenen Song »Watch My Back« zu Urheberrechtsverletzungen gekommen sein. West wirft Aretha vor, dass sie fortfuhr, sein Material aufzunehmen, obwohl es keine Vereinbarung über eine angemessene Vergütung gab. Die Klage ging am 15. Juli 2011 im Detroiter Bundesgericht ein. Die Queen of Soul war nicht amüsiert. Vor der Presse ließ sie wissen, dass sie »sehr enttäuscht« von Wests Vorgehen sei und es für eine »unglaubliche Frechheit« halte, dass er sie und ihre Firma verklage.

Im Sommer 2011 trat Aretha mehrmals im Fernsehen auf, um ihr Album zu bewerben und der Öffentlichkeit zu zeigen, dass es ihr gut ging. So war sie z. B. zu Gast in der populären Morgenshow Live with Regis and Kelly. Obwohl sie immer noch weniger wog als vor ihrem gesundheitlichen Einbruch 2010, zeigte die Waage wieder eindeutig nach oben. Vor dem Studioeingang verzehrte sie in der Limousine noch eine Packung Kartoffelchips, wie Augenzeugen berichteten. Anschließend verkündete sie in der Show, dass ihr extremer Gewichtsverlust auf ihre veränderten Essgewohnheiten zurückzuführen sei. Als Regis sagte: »Sie sehen toll aus. Sie haben ein paar Kilo verloren«, antwortete Aretha: »Ja, insgesamt 38. Aber nicht alles auf einmal, sondern nach und nach.« Auf ihren orthopädischen linken Schuh angesprochen, erzählte Aretha die Geschichte ihres Hotelunfalls und sagte augenzwinkernd: »Man sollte meinen, dass man mit 46 nicht mehr über seine eigenen Schuhe stolpert.« Nach ihrem Umgang mit modernen Kommunikationsmitteln gefragt, erklärte sie: »Ich bin inzwischen vom Fax zum Laptop aufgestiegen. Ich gehe nicht auf Facebook und ich twittere nicht. Ich simse, vergesse aber, die SMS-Eingänge zu prüfen. Und wenn ich dran denke, habe ich 500 Nachrichten.«

In 2010 hatte Aretha wegen gesundheitlicher Probleme zwei Konzerte in der Gegend von Long Island absagen müssen. Im Sommer 2011 holte sie diese nun nach. Eines der Konzerte fand am 27. Juli auf einer Freiluftbühne am Jones Beach statt, das andere am 4. August in Coney Island – gratis vor 10 000 Fans. Über das erste Konzert schrieb Jon Parales in The New York Times: »Aretha Franklin lässt sich nicht mehr von medizinischen Problemen zurückhalten. Am Mittwochabend ließ sie am Jones Beach eine Stimme ertönen, die voller Kraft, Umfang und Improvisationsgeist war … Sie sang von irdischer und göttlicher Ekstase und sie sang einfach, um sich an ihrer Stimme zu berauschen.« Und über das zweite Konzert in Coney Island schrieb Dan Aquilante, ebenfalls in The New York Times: »Nichts hätte besser passen können als die Queen of Soul in Kings County letzte Nacht … Der Andrang war so groß, dass die Menge bis zur angrenzenden Strandpromenade und zum Strand reichte … Egal ob sie Soul, Gospel, Rock oder Funk sang – Aretha war einfach umwerfend.«




KAPITEL ZWÖLF
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Am 25. August 2011, einem warmen Sommerabend, saß ich außerhalb von Detroit in Clarkston im allgemein als Pine Knob bekannten Freiluft-Amphitheater auf einer Picknickdecke und freute mich auf das bevorstehende Konzert. In dieser Arena, die seit Kurzem offiziell DTE Energy Music Theater heißt, sind seit ihrer Erbauung im Jahr 1972 alle großen Stars der Musikbranche aufgetreten. An diesem Abend stand sie ganz im Zeichen von Aretha Franklin, der legendären Queen of Soul. Es handelte sich nicht um irgendein Konzert von vielen, sondern dies war eine triumphale »Rückkehr«, eine Wiederauferstehung und Bezeugung des Talents und der Zähigkeit einer einzelnen Frau. Aufgrund ihrer Gewichtsprobleme und ihrer mysteriösen Krankheit hatten ihre Fans viele Monate lang befürchtet, dass ihre Lieblingsdiva hinfällig sei und es möglicherweise nicht bis zu ihrem 70. Geburtstag 2012 schaffen würde. An diesem Abend waren fast 10 000 Menschen zusammengekommen, um sich vom Gegenteil zu überzeugen. Es war ihr erstes Konzert in Detroit seit 2009 und die Erwartungen ihrer Fans waren entsprechend hoch. Das Publikum an diesem Abend war so unterschiedlich wie Arethas Musik: Menschen mittleren Alters wollten ihre alten Hits wie »Freeway of Love« hören, Teenager wollten die Ikone aus der Snickers-Werbung sehen und Kirchgänger kamen, um Gospel zu hören.

Abgesehen von sechs leicht bekleideten brasilianischen Tänzerinnen, die sich durch die Reihen schwangen, gab es kein Vorprogramm. Mit 20-minütiger Verspätung ging es dann schließlich richtig los: »The Aretha Franklin Orchestra« unter der Leitung des Dirigenten Fred Nelson III. – ein 20-Mann-Orchester mit fünf Backgroundsängern – betrat die Bühne und spielte eine Instrumentalouvertüre mit Elementen aus »Jump to It«, »Natural Woman«, »Think« und »Respect«. Plötzlich verkündete eine imposante Stimme über Lautsprecher: »Die größte Stimme aller Zeiten … Eure Königin, meine Königin, die ewige Königin …« und danach wurde Aretha von zwei Helfern langsam und vorsichtig auf die Bühne geleitet. Als sie in der Mitte angekommen war, begrüßte sie die Menge mit einem lauten und zuversichtlichen: »Hello Detroit, you’re looking wonderful!« Ihr Outfit bestand diesmal aus einem bodenlangen apfelgrünen Kleid verziert mit pinkfarbenen Stoffnelken und dazu einem kurzen pinkfarbenen Jäckchen mit kurzen Ärmeln. Das traditionell tief ausgeschnittene Dekolletee war mit einer doppelreihigen, glitzernden Perlenkette behangen.

Sobald Aretha Jackie Wilsons »(Your Love Keeps Lifting Me) Higher and Higher« angestimmt hatte, war allen klar, dass Aretha so stimmgewaltig wie eh und je war. Bei Curtis Mayfields Filmsong »Something He Can Feel« forderte sie das Publikum auf: »Wenn Ihr Lust auf Party habt, steht einfach auf!« Und genau das taten die Menschen – ob sie nun auf dem Rasen oder näher an der Bühne auf bestuhlten Plätzen saßen. In den nächsten anderthalb Stunden deckte Aretha jede Phase ihrer so langen und erfolgreichen Karriere ab. Zum Repertoire des Abends gehörte z. B. »Get It Right«, das sie 1983 mit Luther Vandross gesungen hatte und ihm auch widmete mit den Worten: »To my friend Luther Vandross … let’s get it right!«

Mit einer strahlenden Interpretation des Stevie-Wonder-Songs »Until You Come Back to Me«, den sie 1973 berühmt gemacht hatte, drehte sie die Uhr noch weiter zurück. Den Song »Angel« kündigte sie zu donnerndem Applaus mit den Worten an:»Wir schauen jetzt zurück und gedenken meiner Schwester Carolyn«.

Während die Diva sang, wurden Fotos aus ihrem Leben auf den gigantischen Videoleinwänden gezeigt. Man sah sie darauf u. a. mit dem ehemaligen Detroiter Bürgermeister Coleman Young, mit ihrem verstorbenen Vater, mit Bette Midler oder mit Tony Bennett auf der Party zu ihrem 69. Geburtstag.

Ihren Ursprüngen als Gospelsängerin zollte sie mit dem sechsten Song Tribut, einer kraftvollen Darbietung von »I Came to Lift Him Up«, die die ersten Reihen des Publikums auf die Füße brachte wie in einer evangelikalen Kirche. Als Nächstes war ihr R & B-Klassiker »Ain’t No Way« aus der Zeit bei Atlantic an der Reihe, danach eine aufwühlende Version ihres Nummer-eins-Hits »Don’t Play That Song« von 1970. Visuell wurde sie dabei unterstützt von drei jungen Tänzerinnen in Cheerleader-Outfits. Während sie performten, zog Aretha ihr pinkfarbenes Jäckchen aus, legte es aufs Klavier und rief dabei aus: »Don’t play it! I don’t want to hear it!«

Um 20.35 Uhr verließ Aretha die Bühne mit der Bemerkung: »Ich gehe nur kurz weg, um ein Snickers zu essen«, womit sie auf den TV-Spot anspielte. Bevor sie ging, kündigte sie noch »meinen Enkel Jordan« an. Daraufhin trat ein schmaler junger Mann vor das Publikum und gab einige freundlich aufgenommene, aber nicht weiter bemerkenswerte Rap-Nummern zum Besten. Als er fertig war, kam Aretha in einem körperbetonten, mit Silberpailletten besetzten, ärmellosen langen Kleid wieder auf die Bühne. »Hat jemand das Wort ›Großmutter‹ benutzt?«, fragte sie lachend. Während ihre Backgroundsänger anfingen, die Zeile »Woman, woman, strong woman« zu singen, verwies Aretha darauf, dass ihre neueste Single exklusiv bei Walmart.com erhältlich sei. Dann sang sie den ersten Song ihres neuen Albums, »How Long I’ve Waited«, an dem trotz beeindruckender Gesangsleistung deutlich wurde, dass ihre neuesten Songs gegenüber den alten deutlich abfallen. Das Publikum hatte nun genug von Gospel, Rap des Enkels und anderem Füllmaterial und wollte endlich Arethas größte Hits hören. Glücklicherweise wurde ihm dieser Wunsch erfüllt. Als das vertraute Intro zu »Chain of Fools« einsetzte, ging eine hörbare Welle freudiger Erwartung durch die Menge. Mit einer explosiven Darbietung des Hits von 1967 brachte sie das heimische Publikum dazu, enthusiastisch mitzusingen und mitzutanzen.

Für ihren elften Song des Abends setzte sich Aretha an den Flügel und stimmte zum Jubel der Zuschauer das bekannte lange und langsame Intro zu Simon & Garfunkels »Bridge over Troubled Water« an. Während sie spielte, fragte sie: »Habt Ihr bemerkt, dass der hässliche Schuh weg ist?« Damit meinte sie den orthopädischen Schuh, den sie seit Juni hatte tragen müssen. »Es hat zehn Wochen gedauert«, fuhr sie fort. »Das ist das erste Paar Absätze, dass ich seit zehn Wochen trage. Ich habe mir gesagt: Du musst deine High Heels anziehen, du gehst nach Pine Knob!« Aretha wirkte auf der Bühne so locker, dass sie es mühelos schaffte, eine intime Wohnzimmeratmosphäre zu erzeugen. Während sie »Bridge over Troubled Water« sang, wurden Nahaufnahmen ihrer Hände auf die Leinwände geworfen, die eindrucksvoll bewiesen, dass sie eine Virtuosin am Klavier ist. Die emotionale Darbietung des Songs brachte jedoch Arethas wahres musikalisches Genie zum Vorschein. Wie schon Jerry Wexler erkannt hatte, konnte Arethas Stimmgewalt sich am besten entfalten, wenn sie sich einfach selbst am Klavier begleitete.

Nachdem sie eine Weile auf dem Klavier improvisiert hatte, stand sie auf und tanzte in ihren hochhackigen Schuhen, während das Orchester übernahm. Danach gab es Standing Ovations vom Publikum, die in dem riesigen Amphitheater fast eine Stimmung wie bei einem Baptistengottesdienst aufkommen ließen. Der nächste Song war »One Night with the King«, eine Gospelballade, die Aretha für ihr Weihnachtsalbum von 2009 aufgenommen hatte. Danach sagte sie: »Meine Damen und Herren, das war heute ein wunderbarer, wunderbarer Abend« und schickte sich an, die Bühne zu verlassen. Auf dem Weg nach draußen, verkündete sie noch: »Mein Sohn Eddie hat sich auf den Freeway begeben und ist heute Abend hier.« Dann zeigte sie auf einen der Gitarristen, einen weiteren ihrer Söhne, und erklärte stolz: »Teddy ist hier auf der Bühne. Er hat einen Abschluss von der Michigan State University.« An diesem Abend vor heimischen Publikum präsentierte sich Aretha nicht nur als Star, sondern auch als Mutter und Oma.

Nach enthusiastischen Aufforderungen aus dem Publikum kehrte Aretha mit den Worten »Let’s get on the freeway!« auf die Bühne zurück, was weitere Begeisterungssstürme auslöste. »Seid Ihr auf der I-75 hergekommen?«, fragte sie mit Bezug auf Detroits wichtigsten Interstate Highway. Dann sang sie eine mitreißende und erweiterte Version ihres Hits »Freeway of Love« von 1985. Um 21.30 Uhr hieß es dann »Good night«, doch die Besucher machten deutlich, dass sie noch nicht bereit waren, auf der I-75 wieder in Richtung Heimat zu fahren. Sie waren alle aufgesprungen und klatschten frenetisch Beifall, in der Hoffnung auf eine weitere Zugabe. Und tatsächlich erschien Aretha erneut. Sie hatte eine bodenlange Samtjacke über das Paillettenkleid geworfen und sang noch einmal den Refrain von »Freeway of Love«. »Sie muss doch noch ›Respect‹ singen, oder?«, hörte ich jemanden im Publikum sagen. Und genau in diesem Moment stimmte das Orchester Arethas Erkennungsmelodie an. Als finale Zugabe sang sie »Respect« an diesem Abend mit derselben Leidenschaft, die sie in die Originalversion von 1967 gelegt hatte. Ihre Abschlussworte an die Menge waren: »Ich möchte Euch danken. Ich war in London, in Paris, in Deutschland, aber es geht nichts über Detroit, Michigan.« Dann blies sie noch einen Luftkuss in Richtung Publikum und entschwand. Die Menge applaudierte und jubelte jedoch so wild, dass sie noch einmal auf die Bühne kam, um sich zu verbeugen, bevor sie endgültig abtrat. Obwohl die Show nur anderthalb Stunden gedauert und Aretha nur 14 Songs gesungen hatte, hatte sie eindrucksvoll bewiesen, dass ihre Regentschaft noch lange nicht vorbei war.

Aretha hatte ihre schwere Krankheit überwunden, einen gebrochenen Zeh überstanden und mit hervorragenden Konzerten im ganzen Land demonstriert, dass ihre Stimme intakt und sie in guter physischer Verfassung war. Jetzt war es an der Zeit, auch ihrer Plattenkarriere einen neuen Schub zu verleihen. Im September ging sie dieses Unterfangen mit Hilfe von Tony Bennett und Produzent Phil Ramone an.

Tony Bennett hatte 2006 ein enorm erfolgreiches Album namens Duets: An American Classic aufgenommen, auf dem er u. a. mit Barbra Streisand, James Taylor, Elton John, Billy Joel und Paul McCartney im Duett zu hören ist. Produziert wurde das Album von Phil Ramone. Es gewann einen Grammy und erreichte Platinstatus. Um Bennetts 85. Geburtstag zu zelebrieren, beschloss man 2011, Duets II herauszubringen. Neben altgedienten Stars wie Aretha, Willie Nelson und Natalie Cole wurden diesmal als Gesangspartner auch Newcomer wie Lady Gaga, John Mayer und Amy Winehouse ausgewählt. Und wieder übernahm der talentierte Phil Ramone die Aufgabe des Produzenten. Für das Duett zwischen Tony Bennett und Aretha wählte man den wunderschönen Song »How Do You Keep the Music Playing« von Michel Legrand und Alan & Marilyn Berman – eine perfekte Wahl. Die Aufnahme fiel um Klassen besser aus als sämtliche Tracks auf Arethas Walmart-Album und trug deutlich die Handschrift von Ramone.

Im Gegensatz zu den berühmten Alben Duets und Duets II, die Ramone in den 1990er-Jahren für Frank Sinatra produziert hatte, wurden hier alle Gastsänger tatsächlich zusammen mit Tony Bennett im Studio aufgenommen. Dafür flogen Bennett und Ramone rund um den Erdball. Besonders zahlte sich diese Vorgehensweise bei den Duetten mit Lady Gaga, Amy Winehouse und Aretha aus, denen man durch kleine Improvisationen anhört, dass die Duettpartner gemeinsam Spaß im Studio hatten.

Duets II erschien am 20. September 2011 und wurde ein kommerzieller Erfolg. Und auch die Kritiken überschugen sich: »Aretha Franklin und Bennett bringen mit »How Do You Keep the Music Playing« das Haus zum Einstürzen«, schrieb der Rolling Stone. The Los Angeles Times sprach von »göttlichen Duetten mit k.d. lang und Aretha Franklin« und auf CBS News hieß es, Aretha habe Bennett »zu einem bewegenden Höhepunkt getrieben«.

In der Woche vom 1. Oktober stand das Album auf Platz 1 der Billboard -Charts – und ist damit erstaunlicherweise (von dem Soundtrack Waiting to Exhale abgesehen) das erste und einzige Nummer-eins-Album in den Pop-Charts, an dem Aretha je mitgewirkt hat. Sie hatte mit fast 70 Jahren einen weiteren Höhepunkt ihrer Karriere erreicht.

Was macht Aretha Franklin zu einer so überragenden Figur im Showgeschäft? Sind es die Songs? Sind es die Alben? Ist es der Klang ihrer Stimme? Sind es ihre inspirierenden Konzerte? Ist es ihre Diva-Attitüde? Oder liegt es daran, dass sie eine überlebensgroße Pop-Ikone ist? Sicherlich ein bisschen von allem.

Arethas Karriere lässt sich in fünf Phasen unterteilen. Im Alter von 14 bis 18 war sie das Gospel-Wunderkind. Dann folgte ihre Ära als Jazz- und Pop-Diva bei Columbia Records. In den späten 1960ern wurde sie mit »Respect« bei Atlantic Records zur Queen of Soul. Die vierte Phase bestand aus den 23 Jahren, in denen sie für Arista Records Hits produzierte. Seit 2003, dem Jahr, in dem sie Arista verließ, ist sie eine lebende Legende. Gelegentlich produziert sie seitdem noch bemerkenswerte Musik, probiert auch Neues aus, zeigt sich bei Preisverleihungen oder in TV-Shows. Ihre gesundheitliche Krise im Jahr 2010 rückte sie wieder verstärkt ins Interesse der breiten Öffentlichkeit.

Aretha Franklin hatte sicherlich kein einfaches Leben. Man geht davon aus, dass sie es mit einigen der Männer in ihrem Leben schwer hatte. Doch ein dominanter Vater, die Tatsache, dass sie schon als Teenager zweifache Mutter wurde, ein angeblich gewalttätiger erster Ehemann und Söhne, die mit dem Gesetz in Konflikt gerieten, scheinen sie auf wundersame Weise nur noch stärker gemacht zu haben. Nicht alle waren davon überzeugt, dass sie diese Schicksalsschläge meistern würde. Als Clyde Otis 1988 für die Erstausgabe dieses Buch interviewt wurde, sagte er: »Ich habe da wilde Sachen gehört … Ich bin überrascht, dass sie heute noch am Leben und nicht von irgendeinem Dach gesprungen ist.« Doch Aretha hat die Traumata und Dramen ihrer jungen Jahre nicht nur überwunden, sondern ihre emotionale Befindlichkeit auch in ihre Musik miteinfließen lassen und ihr so ihren ganz persönlichen Stempel aufgedrückt.

Nachdem sie bei Atlantic in den 1960er- und 1970er-Jahren zahlreiche Hits gehabt und zehn Grammys eingeheimst hatte, hätte sie leicht für immer von der Bildfläche verschwinden können, als Discomusik die Tanzflächen und Radiosender eroberte. Stattdessen wechselte sie 1980 zu Arista, um die erfolgreichsten Platten ihrer Karriere zu produzieren und weitere zehn Grammys einzustreichen.

Als in den 1980ern der Begriff »Diva« auch für weibliche Stars außerhalb der Welt der Oper aufkam, wurde Aretha sofort als ultimative Diva eingestuft. Dieser Rolle wurde sie durchaus gerecht, nicht nur durch ihr Talent, sondern auch durch ihre vielen kleinen Scharmützel mit Konkurrentinnen wie Patti LaBelle, Martha Reeves, Diana Ross, Natalie Cole, Mavis Staples, Whitney Houston, Beyoncé und Tina Turner.

Viele ihrer Kollegen in der Branche verfolgen Arethas Karriere schon seit ihren Anfängen, vor allem die Sänger und Musiker, die ebenfalls in der Motor City lebten. Freda Payne begann ihre Karriere in den 1960er-Jahren als Jazzsängerin und wurde in den 70ern mit einer Reihe von Hits (z. B. »Band of Gold«) zu einem Pop- und Rockstar. Sie erinnert sich: »Als ich in Detroit aufwuchs, wusste ich, wer Aretha war, weil wir einen gemeinsamen Freund namens Donald Meadows hatten. Er erzählte mir immer, was Aretha gerade so machte, und er erzählte ihr, was ich machte. Das war in den 1950er-Jahren, wir waren beide so etwa zwölf Jahre alt. Detroit erlebte damals seine Blütezeit. Ich erinnere mich noch, als ich Aretha zum ersten Mal singen hörte. Das war in den frühen 60ern und der Song hieß ›Today I Sing the Blues‹. Ich war sehr beeindruckt von ihrer Musikalität, ihrer Stimme und ihrem souligen Stil. Ich wusste immer, dass sie das gewisse Etwas hat. Aretha sang Standards, Jazz und Blues, aber erst als sie in den 60ern bei Atlantic unter Vertrag genommen wurde, begann ihr legendärer Aufstieg. Vorher war Dinah Washington bis zu ihrem Tod als Queen of Blues bekannt. Arethas Musik war so bewegend und wunderbar. Und von Anfang an auch sehr gut produziert. Ihr großer Durchbruch kam schließlich mit ›Respect‹.« Im Hinblick auf Arethas Persönlichkeit sagt Payne: »Als ich sie zum ersten Mal traf, fand ich, dass sie sehr zurückhaltend und nicht besonders freundlich war. Es war fast so, als würde sie um sich herum eine Mauer errichten. Aber seitdem ist sie aufgetaut. Ich habe fast das Gefühl, wir könnten Busenfreundinnen werden, da wir im selben Alter sind und beide in unseren jeweiligen Karrieren so viel erlebt haben. Ich war sehr geschmeichelt, als sie mich in den 90ern engagierte, um auf ihrer Geburtstagsparty aufzutreten. Damals lernte ich sie etwas besser kennen. … Aretha wird für mich immer etwas Besonderes sein, weil ihre Aufnahmen perfekt sind und ein unvergessliches historisches Vermächtnis für Amerika darstellen.«

Sarah Dash war Mitglied von Patti LaBelles Gruppe und hatte mit »Sinner Man« auch einen Disco-Solohit. Sie kennt Aretha seit den 60er-Jahren. »Zum ersten Mal sah ich Aretha im Fernsehen und danach live im Madison Square Garden«, erinnert sie sich. »Ich war sehr von ihrer Stimme beeindruckt und davon, wie sie diese großartigen Akkorde in die Tasten haute. Ihre Musik war sehr erhebend, vor allem der Song ›Ain’t No Way‹. Als ich sie kennenlernte, war sie sehr freundlich und sprach mit sehr sanfter Stimme. Ihr Vater war damals bei ihr. Sie hat alle in der Branche übertroffen. Sie ist die Königin aller Sängerinnen. Aretha wird für mich immer etwas Besonderes sein, weil sie – genau wie ich – in der Kirche anfing zu singen. Wir sind beide die Kinder von Predigern und haben uns beide unseren Glauben an Gott bewahrt. Wir kommen beide aus einem kirchlichen Umfeld und gingen dann ins Showgeschäft. Ich bewundere sie auch für die Fähigkeit, ins Opernfach zu wechseln. Ich habe ihren Auftritt mit Condoleezza Rice gesehen und da war sie einfach unglaublich. Sie ist die Beste.«

Aretha Franklin nimmt ihren Titel Queen of Soul sehr ernst. Sie hat ihr Terrain vehement verteidigt und trägt die Krone mit Stolz. Privat bleibt sie ein wenig verschlossen, denn obwohl sie ihre Emotionen in ihrer Musik so offen zur Schau trägt, hält sie sich mit Informationen über ihr Privatleben sehr zurück. Nicht umsonst bezeichnete Jerry Wexler sie einst als »die geheimnisvolle Schmerzensdame«.

Als weiteren Beweis für ihren guten Gesundheitszustand läutete Aretha das Jahr 2012 mit einem Paukenschlag ein: Sie verkündete, dass sie nun doch ihren langjährigen Freund Willie Wilkerson heiraten würde. Seit den 1980er-Jahren waren die beiden immer mal wieder ein Paar und man hatte ihn in ihrer Krankheitsphase stets an ihrer Seite gesehen. Laut Franklin verlobten sie sich Ende 2011. Die Hochzeit sollte im Sommer 2012 in Miami stattfinden und der anschließende Empfang auf einer Privatjacht ausgerichtet werden. Ein Pressesprecher erklärte: »Ms. Franklin zieht Donna Karan, Valentino und die Königin der Brautkleider – Vera Wang – in Betracht, um ihr Brautkleid zu entwerfen.« In typischer Aretha-Manier ergänzte die Diva augenzwinkernd: »Nein, ich bin nicht schwanger!«

Als 2010 publik wurde, dass Aretha ernsthaft krank sei, fingen TV-Produzenten, Plattenfirmen und Zeitungen hektisch an, ihr Tribut zu zollen. Alle wollten zeigen, wie sehr man sie schätzte. Wenn auch zur Zeit niemand genau weiß, wie es um Arethas Gesundheit wirklich bestellt ist, so steht doch eines für alle Zeiten fest: ihr Vermächtnis als Pop- und Soul-Legende. Keine Diva kommt ihr gleich. Aretha Franklin ist die Queen of Soul – und sie wird es immer sein.




DISKOGRAFIE

ALBEN

 

BEI CHESS RECORDS:

 

SONGS OF FAITH (1956)

(wiederveröffentlicht unter dem Titel Aretha Gospel bei Checker Records 1982)

Produzent: Joe Von Battles

 

Precious Lord (Part One) · Precious Lord (Part Two) · You Grow Closer · Never Grow Old · The Day Is Past and Gone · He Will Wash You White as Snow · While the Blood Runs Warm · Yield Not to Temptation

 

BEI COLUMBIA RECORDS:

 

ARETHA (1961)

(wiederveröffentlicht unter dem Titel The Great Aretha Franklin. The First 12 Sides bei Columbia Records 1972)

Produzent: John Hammond

 

Won’t Be Long · Over the Rainbow · Love Is the Only Thing · Sweet Lover · All Night Long · Who Needs You? · Right Now · Are You Sure · Maybe I’m a Fool · It Ain’t Necessarily So · By Myself · Today I Sing the Blues

 

THE ELECTRIFYING ARETHA FRANKLIN (1962)

Produzent: John Hammond

 

You Made Me Love You · I Told You So · Rock-a-Bye Your Baby with a Dixie Melody · Nobody Like You · Exactly Like You · It’s So Heartbreakin’ · Rough Lover · Blue Holiday · Just for You · That Lucky Old Sun · I Surrender Dear · Ac-cent-tchu-ate the Positive

 

THE TENDER, THE MOVIG, THE SWINGING ARETHA FRANKLIN (1962)

Produzent: Robert Mersey

 

Don’t Cry, Baby · Try a Little Tenderness · I Apologize · Without the One You Love · Look for the Silver Lining · I’m Sitting on Top of the World · Just for a Thrill · God Bless the Child · I’m Wandering · How Deep is the Ocean · I Don’t Know Anymore · Lover Come Back to Me

 

LAUGHING ON THE OUTSIDE (1963)

Produzent: Robert Mersey

 

Skylark · For All We Know · Make Someone Happy · I Wonder (Where You Are Tonight) · Solitude · Laughing on the Outside · Say It Isn’t So · Until the Real Thing Comes Along · If Ever I Would Leave You · Where Are You · Mr. Ugly · I Wanna Be Around

 

UNFORGETTABLE – A TRIBUTE TO DINAH WASHINGTON (1964)

Produzent: Robert Mersey

 

Unforgettable · Cold, Cold Heart · What a Diff’rence a Day Makes · Drinking Again · Nobody Knows the Way I Feel This Morning · Evil Gal Blues · Don’t Say You’re Sorry Again · This Bitter Earth · If I Should Lose You · Soulville

 

RUNNIN’ OUT OF FOOLS (1964)

Produzent: Clyde Otis

 

Mockingbird · How Glad I Am · Walk On By · Every Little Bit Hurts · The Shoop Shoop Song (It’s in His Kiss) · You’ll Lose a Good Thing · I Can’t Wait Until I See My Baby’s Face · It’s Just a Matter of Time · Runnin’ Out of Fools · My Guy · Two Sides of Love · One Room Paradise

 

YEAH!!! (1965)

Produzent: Clyde Otis

 

This Could Be the Start of Something · Once In a Lifetime · Misty · More · There Is No Greater Love · Muddy Water · If I Had a Hammer · Impossible · Today I Love Ev’rybody · Without the One You Love · Trouble in Mind · Love for Sale

 

SOUL SISTER (1965)

Produzent: Clyde Otis, Robert Mersey und Bob Johnston

 

Until You Were Gone · You Made Me Love You · Follow Your Heart · Ol’ Man River · Sweet Bitter Love · A Mother’s Love · Swanee · (No, No) I’m Losing You · Take a Look · Can’t You Just See Me · Cry Like a Baby

 

TAKE IT LIKE YOU GIVE IT (1967)

Produzent: Clyde Otis, Bob Johnston, Robert Mersey und Bobby Scott

 

Why Was I Born? · I May Never Get to Heaven · Tighten Up Your Tie, Button Up Your Jacket (Make It for the Door) · Her Little Heart Went to Loveland · Lee Cross · Take It Like You Give It · Only the One You Love · Deeper · Remember Me · Land of Dreams · A Little Bit of Soul

 

TAKE A LOOK (1967)

Produzent: Clyde Otis, John Hammond, Al Kasha und Robert Mersey

 

Lee Cross · Operation Heartbreak · Bill Bailey, Won’t You Please Come Home · I’ll Keep on Smiling · I Won’t Cry Anymore · Take a Look · Won’t Be Long · Until You Were Gone · Blue Holiday · Follow Your Heart

 

ARETHA FRANKLIN’S GREATEST HITS (1967)

Produzent: Clyde Otis, John Hammond und Robert Mersey

 

Rock-a-bye Your Baby with a Dixie Melody · Today I Sing the Blues · Cry Like a Baby · Without the One You Love · One Step Ahead · Evil Gal Blues · Runnin’ Out of Fools · Try a Little Tenderness · Sweet Bitter Love · God Bless the Child · If Ever I Would Leave You

 

ARETHA FRANKLIN’S GREATEST HITS VOLUME II (1967)

Produzent: Clyde Otis und Robert Mersey

 

Lee Cross · Say It Isn’t So · Skylark · Take It Like You Give It · Take a Look · Soulville · Every Little Bit Hurts · Don’t Cry, Baby · All Night Long · Just for a Thrill

 

QUEEN OF SOUL 
(Columbia / Harmony Records, 1968)

Produzent: Robert Mersey, Clyde Otis, Bobby Scott and John Hammond

 

You Made Me Love You · Follow Your Heart · Love for Sale · I Surrender, Dear · Bill Bailey Won’t You Please Come Home? · What a Diff’rence a Day Makes · I May Never Get to Heaven · I Apologize · It’s Just a Matter of Time

 

ONCE IN A LIFETIME 
(Columbia / Harmony Records, 1969)

Produzent: Robert Mersey, Clyde Otis, Bobby Scott und John Hammond

 

(Blue) By Myself · Look for the Silver Lining · I May Never Get to Heaven · My Guy · Once in a Lifetime · Moon River · Exactly Like You · If I Had a Hammer · Unforgettable

 

SOFT AND BEAUTIFUL (1969)

Produzent: Clyde Otis

 

Only the Lonely · I Wish I Didn’t Love You So · (Ah, the Apple Trees) When the World Was Young · Shangri-la · A Mother’s Love · My Coloring Book · Jim · Friendly Persuasion (Thee I Love) · But Beautiful · People

 

TWO SIDES OF LOVE 
(Columbia / Harmony Records, 1970)

Produzent: Clyde Otis, Bobby Scott, Robert Mersey und John Hammond

 

Two Sides of Love · Friendly Persuasion (Thee I Love) · Hands Off · Johnny · Drinking Again · Lover Come Back to Me · Where Are You? · Won’t Be Long · Here’s Where I Came In (Here’s Where I Walk Out)

 

IN THE BEGINNING – THE WORLD OF ARETHA FRANKLIN, 1960 – 1967
(Doppel-Album 1972)

Produzent: John Hammond, Clyde Otis und Robert Mersey

 

Today I Sing the Blues · Cry Like a Baby · Without the One You Love · One Step Ahead · Evil Gal Blues · Lee Cross · Skylark · Take It Like You Give It · Take a Look · Every Little Bit Hurts · Don’t Cry, Baby · Just for a Thrill · Soulville · Mockingbird · People · Runnin’ Out of Fools · Try a Little Tenderness · Sweet Bitter Love · God Bless the Child · If Ever I Would Leave You

 

TODAY I SING THE BLUES 
(Columbia Records, Limited Edition, 1973)

Produzent: Clyde Otis, Robert Mersey und John Hammond

 

Walk On By · One Room Paradise · Take a Look · Evil Gal Blues · Every Little Bit Hurts · Won’t Be Long · Without the One You Love · Trouble in Mind · Rough Lover · Today I Sing the Blues

 

ARETHA FRANKLIN – LEGENDARY QUEEN OF SOUL 
(Doppel-Album 1981)

Produzent: Clyde Otis, Robert Mersey und John Hammond Mockingbird

 

How Glad I Am · Walk On By · You’ll Lose a Good Thing · Every Little Bit Hurts · I Can’t Wait Until I See My Baby’s Face · You Made Me Love You · Nobody Like You · Rough Lover · Lee Cross · Runnin’ Out of Fools · Won’t Be Long · Until You Were Gone · Blue Holiday · One Room Paradise · Cry Like a Baby · Can’t You Just See Me · Two Sides of Love · I Won’t Cry Anymore · I’ll Keep Smiling

 

SWEET BITTER LOVE (1982)

Produzent: Robert Mersey, Clyde Otis, John Hammond und Bobby Scott

 

All Night Long · Ac-cent-tchu-ate the Positive · Nobody Like You · Today I Sing the Blues · Sweet Bitter Love · Try a Little Tenderness · Skylark · Johnny · God Bless the Child · If Ever I Should Leave You

 

ARETHA SINGS THE BINES (1985)

Produzent: Clyde Otis, Robert Mersey und John Hammond

 

Drinking Again · Today I Sing the Blues 2 · What a Diff’rence a Day Makes 2 · Without the One You Love · Trouble in Mind · Muddy Water · Only the Lonely · I Wonder (Where You Are Tonight) · Laughing on the Outside (Crying on the Inside) · Take a Look · Nobody Knows the Way I Feel This Morning · Evil Gal Blues 2 · This Bitter Earth 2 · Maybe I’m a Fool

 

AFTER HOURS (1987)

Produzent: Robert Mersey und Clyde Otis

 

This Bitter Earth · Once in a Lifetime · Misty · There Is No Greater Love · Unforgettable · If I Should Lose You · Don’t Cry, Baby · Just For a Thrill · I’m Wandering · Don’t Say You’re Sorry Again · Look for the Silver Lining

 

BEI ATLANTIC RECORDS:

 

I NEVER LOVED A MAN THE WAY I LOVE YOU (1967) 1, 3

Produzent: Jerry Wexler

 

Respect · Drown in My Own Tears · I Never Loved a Man (The Way I Love You) · Soul Serenade · Don’t Let Me Lose This Dream · Baby, Baby, Baby · Dr. Feelgood (Love Is a Serious Business) · Good Times · Do Right Woman – Do Right Man · Save Me · A Change Is Gonna Come

 

ARETHA ARRIVES (1967)

Produzent: Jerry Wexler

 

Satisfaction · You Are My Sunshine · Never Let Me Go · 96 Tears · Prove It · Night Life · That’s Life · I Wonder · Ain’t Nobody (Gonna Turn Me Around) · Going Down Slow · Baby, I Love You

 

LADY SOUL (1968) 1, 3

Produzent: Jerry Wexler

 

Chain of Fools · Money Won’t Change You · People Get Ready · Niki Hoeky · (You Make Me Feel Like) A Natural Woman · Since You’ve Been Gone (Sweet Sweet Baby) · Good to Me as I Am to You · Come Back Baby · Groovin’ · Ain’t No Way

 

ARETHA NOW (1968) 1, 3

Produzent: Jerry Wexler

 

Think · I Say a Little Prayer · See Saw · Night Time Is the Right Time · You Send Me · You’re a Sweet Sweet Man · I Take What I Want · Hello Sunshine · A Change · I Can’t See Myself Leaving You

 

ARETHA IN PARIS (1968)

Produzent: Jerry Wexler

 

(I Can’t Get No) Satisfaction · Don’t Let Me Lose This Dream · Soul Serenade · Night Life · Baby, I Love You · Groovin’ · (You Make Me Feel Like) A Natural Woman · Come Back Baby · Dr. Feelgood (Love Is a Serious Business) · (Sweet Sweet Baby) Since You’ve Been Gone · I Never Loved a Man (The Way I Love You) · Chain of Fools · Respect

 

ARETHA FRANKLIN: SOUL ’69 (1969)

Produzent: Jerry Wexler und Tom Dowd

 

Ramblin’ · Today I Sing the Blues · River’s Invitation · Pitiful · Crazy He Calls Me · Bring It on Home to Me · Tracks of My Tears · If You Gotta Make a Fool Out of Somebody · Gentle on My Mind · So Long · I’ll Never Be Free · Elusive Butterfly

 

ARETHA’S GOLD (1969)

Produzent: Jerry Wexler

 

I Never Loved a Man (The Way I Love You) · Do Right Woman – Do Right Man · Respect · Dr. Feelgood (Love Is a Serious Business) · Baby, I Love You · (You Make Me Feel Like) A Natural Woman · Chain of Fools · Since You’ve Been Gone (Sweet Sweet Baby) · Ain’t No Way · Think · You Send Me · The House that Jack Built · I Say a Little Prayer · See Saw

 

THIS GIRL’S IN LOVE WITH YOU (1970)

Produzent: Jerry Wexler, Tom Dowd und Arif Mardin

 

Son of a Preacher Man · Share Your Love with Me · Dark End of the Street · Let It Be · Eleanor Rigby · This Girl’s in Love with You · It Ain’t Fair · The Weight · Call Me · Sit Down and Cry

 

SPIRIT IN THE DARK (1970)

Produzent: Jerry Wexler, Tom Dowd und Arif Mardin

 

Don’t Play That Song for Me · The Thrill Is Gone (From Yesterday’s Kiss) · Pullin’ · You and Me · Honest I Do · Spirit in the Dark · When the Battle Is Over · One Way Ticket · Try Matty’s · That’s All I Want from You · Oh No Not My Baby · Why I Sing the Blues

 

ARETHA LIVE AT FILLMORE WEST (1971) 1, 3

Produzent: Jerry Wexler und Arif Mardin

 

Respect · Love the One You’re With · Bridge over Troubled Water · Eleanor Rigby · Make It with You · Don’t Play That Song for Me · Dr. Feelgood (Love Is a Serious Business) · Spirit in the Dark (Solo) · Spirit in the Dark (Duett mit Ray Charles) · Reach Out and Touch (Somebody’s Hand)

 

ARETHA’S GREATEST HITS (1971)

Produzent: Jerry Wexler, Tom Dowd und Arif Mardin

 

Spanish Harlem · Baby, I Love You · (You Make Me Feel Like) A Natural Woman · Don’t Play That Song for Me · Dr. Feelgood (Love Is a Serious Business) · Let It Be · Do Right Woman – Do Right Man · Respect · Chain of Fools · I Say a Little Prayer · Bridge over Troubled Water · I Never Loved a Man (The Way I Love You) · You’re All I Need to Get By · Call Me

 

YOUNG, GIFTED AND BLACK (1972) 3

Produzent: Jerry Wexler, Tom Dowd und Arif Mardin

 

Oh Me Oh My (I’m a Fool for You Baby) · Day Dreaming · Rock Steady · Young, Gifted and Black · All the King’s Horses · A Brand New Me · April Fools · I’ve Been Loving You Too Long · First Snow in Kokomo · The Long and Winding Road · Didn’t I (Blow Your Mind This Time) · Border Song (Holy Moses)

 

AMAZING GRACE 
(Doppel-Album, 1972) 1, 3

Produzent: Jerry Wexler, Arif Mardin und Aretha Franklin

 

Mary, Don’t You Weep · Precious Lord, Take My Hand · You’ve Got a Friend · Old Landmark · Give Yourself to Jesus · How I Got Over · What a Friend We Have in Jesus · Amazing Grace · Precious Memories · Climbing Higher Mountains · Remarks by Reverend C. L. Franklin · God Will Take Care of You · Wholly Holy · You’ll Never Walk Alone · Never Grow Old

 

HEY NOW HEY (THE OTHER SIDE OF THE SKY) (1973)

Produzent: Quincy Jones und Aretha Franklin

 

Hey Now Hey (The Other Side of the Sky) · Somewhere · So Swell When You’re Well · Angel · Sister from Texas · Mister Spain · That’s the Way I Feel About Cha · Moody’s Mood · Just Right Tonight

 

LET ME IN YOUR LIFE (1974)

Produzent: Jerry Wexler, Tom Dowd, Arif Mardin und Aretha Franklin

 

Let Me in Your Life · Every Natural Thing · Ain’t Nothing Like the Real Thing · I’m in Love · Until You Come Back to Me (That’s What I’m Gonna Do) · The Masquerade Is Over · With Pen in Hand · Oh Baby · Eight Days on the Road · If You Don’t Think · A Song for You

 

WITH EVERYTHING I FEEL IN ME (1974)

Produzent: Jerry Wexler, Tom Dowd, Arif Mardin und Aretha Franklin

 

Without Love · Don’t Go Breaking My Heart · When You Get Right Down to It · You’ll Never Get to Heaven · With Everything I Feel in Me · I Love Every Little Thing About You · Sing It Again – Say It Again · All of These Things · You Move Me

 

YOU (1975)

Produzent: Jerry Wexler und Aretha Franklin

 

Mr. D. J. (5 for the D. J.) · It Only Happens (When I Look at You) · I’m Not Strong Enough to Love You Again · Walk Softly · You Make My Life · Without You · The Sha-La Bandit · You · You Got All the Aces · As Long as You Are There

 

SPARKLE (1976)

Produzent: Curtis Mayfield

 

Sparkle · (Giving Him) Something He Can Feel · Hooked on Your Love · Look into Your Heart · I Get High · Jump · Loving You Baby · Rock With Me

 

TEN YEARS OF GOLD (1976)

Produzent: Jerry Wexler, Tom Dowd, Arif Mardin, Quincy Jones, Curtis Mayfield und Aretha Franklin

 

I Never Loved a Man (The Way I Love You) · Respect · Baby, I Love You · (You Make Me Feel Like) A Natural Woman · Think · See Saw · Spanish Harlem · Rock Steady · Day Dreaming · Angel · Until You Come Back to Me (That’s What I’m Gonna Do) · (Giving Him) Something He Can Feel

 

SWEET PASSION (1977)

Produzent: Lamont Dozier, Marvin Hamlisch, Carole Bayer Sager, Marty Paich und David Paich

 

Break It to Me Gently · When I Think About You · What I Did for Love · No One Could Ever Love You More · A Tender Touch · Touch Me Up · Sunshine Will Never Be the Same · Meadows of Springtime · Mumbles · I’ve Got the Music in Me · Sweet Passion

 

ALMIGHTY FIRE (1978)

Produzent: Curtis Mayfield

 

Almighty Fire (Woman of the Future) · Lady, Lady · More Than Just a Joy · Keep On Loving You · I Need You Baby · Close to You · No Matter Who You Love · This You Can Believe · I’m Your Speed

 

LA DIVA (1979)

Produzent: Van McCoy, Charles Kipps, Skip Scarborough und Aretha Franklin

 

Ladies Only · It’s Gonna Get a Bit Better · What if I Should Ever Need You · Honey I Need Your Love · I Was Made for You · Only Star · Reasons Why · You Brought Me Back to Life · Half a Love · The Feeling

 

ARETHA’S JAZZ (1984) 1

Produzent: Jerry Wexler, Tom Dowd, Quincy Jones und Aretha Franklin

 

Ramblin’ · Today I Sing the Blues · Pitiful · Crazy He Calls Me · Bring It on Home to Me · Somewhere · Moody’s Mood · Just Right Tonight

 

THE BEST OF ARETHA FRANKLIN (1984) 1

Produzent: Jerry Wexler, Tom Dowd, Arif Mardin und Aretha Franklin

 

Chain of Fools · I Say a Little Prayer for You · (You Make Me Feel Like) A Natural Woman · Think · Rock Steady · Until You Come Back to Me · Respect · Spanish Harlem · Dr. Feelgood (Love Is a Serious Business) · Do Right Woman – Do Right Man · I Never Loved a Man (The Way I Love You) · Save Me

 

ARETHA FRANKLIN – 30 GREATEST HITS (DOPPEL-ALBUM, 1986) 1

Produzent: Jerry Wexler, Tom Dowd, Arif Mardin, Quincy Jones und Aretha Franklin

 

I Never Loved a Man (The Way I Love You) · Respect · Dr. Feelgood (Love Is a Serious Business) · Do Right Woman – Do Right Man · Save Me · Baby I Love You · (You Make Me Feel Like) A Natural Woman · Chain of Fools · (Sweet Sweet Baby) Since You’ve Been Gone · Ain’t No Way · Think · I Say a Little Prayer · The House that Jack Built · See Saw · The Weight · Share Your Love with Me · Eleanor Rigby · Call Me · Spirit in the Dark · Don’t Play That Song for Me · You’re All I Need to Get By · Bridge over Troubled Water · Spanish Harlem · Rock Steady · Oh Me Oh My (I’m a Fool for You Baby) · Day Dreaming · Wholly Holy · Angel · Until You Come Back to Me · I’m in Love

 

BEI ARISTA RECORDS:

 

ARETHA (1980) 1

Produzent: Chuck Jackson, Arif Mardin und Aretha Franklin

 

Come to Me · Can’t Turn You Lose · United Together · Take Me with You · Whatever It Is · What a Fool Believes · Together Again · Love Me Forever · School Days

 

LOVE ALL THE HURT AWAY (1981) 1

Produzent: Arif Mardin und Aretha Franklin

 

Love All the Hurt Away (Duett mit George Benson) · Hold On I’m Comin’ · Living in the Streets · There’s a Star for Everyone · You Can’t Always Get What You Want · It’s My Turn · Truth and Honesty · Search On · Whole Lot of Me · Kind of Man

 

JUMP TO IT (1982) 1, 3

Produzent: Luther Vandross und Aretha Franklin

 

Jump to It · Love Me Right · If She Don’t Want Your Lovin’ · This Is for Real · (It’s Just) Your Love · I Wanna Make It Up to You (mit den Four Tops) · It’s Your Thing · Just My Daydream

 

GET IT RIGHT (1983)

Produzent: Luther Vandross

 

Get It Right · Pretender · Every Girl (Wants My Guy) · When You Love Me Like That · I Wish It Would Rain · Better Friends than Lovers · I Got Your Love · Giving In

 

WHO’S ZOOMIN’ WHO? (1985) 1, 4

Produzent: Narada Michael Waiden, Aretha Franklin und Dave Stewart

 

Freeway of Love · Another Night · Sweet Bitter Love · Who’s Zoomin’ Who · Sisters Are Doin’ It for Themselves (Duett mit Eurythmics) · Until You Say You Love Me · Push (Duett mit Peter Wolf) · Ain’t Nobody Ever Loved You · Integrity

 

ARETHA (1986) 1, 3

Produzent: Narada Michael Waiden, Aretha Franklin und Keith Richards

 

Jimmy Lee · I Knew You Were Waiting (For Me) (Duett mit George Michael) · Do You Still Remember · Jumpin’ Jack Flash · Rock-A-Lott · An Angel Cries · He’ll Come Along · If You Need My Love Tonight (Duett mit Larry Graham) · Look to the Rainbow

 

ONE LORD, ONE FAITH, ONE BAPTISM (Doppel-Album, 1987) 1

Produzent: Aretha Franklin

 

Walk in the Light · Prayer Invocation by Rev. Cecil Franklin (July 27) · Introduction of Aretha and the Franklin Sisters by Rev. Jesse Jackson · Jesus Hears Every Prayer (mit den Franklin Sisters) · Surely as God Is Able (mit den Franklin Sisters) · The Lord’s Prayer · Introduction of Aretha and Mavis Staples by Rev. Jesse Jackson · Oh Happy Day (Duett mit Mavis Staples) · We Need Power (Duett mit Mavis Staples) · Speech by Rev. Jesse Jackson (July 27) · Ave Maria · Introduction to ›Higher Ground‹ by Rev. Jaspar Williams · Higher Ground (Duett mit Rev. Jaspar Williams) · Prayer Invocation by Rev. Donald Parsons · I’ve Been in the Storm Too Long (Duett mit Joe Ligon von den Mighty Clouds of Joy) · Packing Up, Getting Ready to Go (mit Mavis Staples, Joe Ligon mit den Mighty Clouds of Joy und den Franklin Sisters)

 

THROUGH THE STORM (1989) 1

Produzent: Narada Michael Waiden, Aretha Franklin, Arif Mardin, Joe Mardin, Jerry Knight und Aaron Zigman

 

Gimme Your Love (Duett mit James Brown) · Mercy · He’s the Boy · It Isn’t, It Wasn’t, It Ain’t Never Gonna Be (Duett mit Whitney Houston) · Through the Storm (Duett mit Elton John) · Think (1989) · Come to Me · If Ever a Love There Was (Duett mit den Four Tops)

 

WHAT YOU SEE IS WHAT YOU SWEAT (Arista Records, 1991)

Produzent: Luther Vandross, Narada Michael Waiden, Burt Bacharach, Carole Bayer Sager, Bruce Roberts, David Pic Conley, Elliot Wolff, Oliver Leiber, Aretha Franklin, Michel Legrand

 

Everyday People · Ever Changing Times (Duett mit Michael McDonald) · What You See Is What You Sweat · Mary Goes Round · I Dreamed a Dream · Someone Else’s Eyes · Doctor’s Orders (Duett mit Luther Vandross) · You Can’t Take Me for Granted · What Did You Give · Everyday People (Remix)

 

ARETHA FRANKLIN GREATEST HITS 1980 – 1994 (Arista Records, 1994)

Produzent: Luther Vandross, Narada Michael Waiden, Kenny Babyfaee Edmonds and Daryl Simmons, Chuck Jackson, Robert Clivilles and David Cole, Burt Bacharach and Carole Bayer Sager, Ken Ehrlich, David Pic Conley

 

Freeway Of Love · I Knew You Were Waiting (for Me) (Duett mit George Michael) · Jump to It · Willing to Forgive · Doctors Orders (Duett mit Luther Vandross) · United Together · Who’s Zoomin’ Who? · A Deeper Love · Honey · Get It Right · Another Night · Ever Changing Times (Duett mit Michael McDonald) · Jimmy Lee · You Make Me Feel Like (A Natural Woman) (mit Bonnie Raitt und Gloria Estefan) · I Dreamed A Dream

 

A ROSE IS STILL A ROSE 
(Arista Records, 1998)

Produzent: Lauryn Hill, Sean Puffy Combs, Daryl Simmons, Jermaine Dupri, Dallas Austin, Michael J. Powell, Narada Michael Waiden, Aretha Franklin

 

A Rose Is Still a Rose · Never Leave You Again · In Case You Forgot · Here We Go Again · Every Lil’ Bit Hurts · In the Morning · I’ll Dip · How Many Times · Watch My Back · Love Pang · The Woman

 

ARETHA AUF ANDEREN ALBEN:

 

HERE’S JOHNNY – MAGIC MOMENTS FROM THE »TONIGHT SHOW«

Johnny Carson (Casablanca Records, 1974)

 

Aretha Franklin (Solo): Until You Come Back to Me (That’s What I’m Gonna Do) (Live Version)

 

THE BLUES BROTHERS

Soundtrack / various artists 
(Atlantic Records, 1980)

 

Aretha Franklin (solo): Think 
(new version, Produzent: Bob Tischler)

 

BACK WHERE I BELONG

The Four Tops (Motwon Records, 1983)

 

Aretha Franklin and the Four Tops: What Have We got to Lose (Produzent: Willie Hutch)

 

INDESTRUCTIBLE

The Four Tops (Arista Records, 1988)

 

Aretha Franklin and the Four Tops: If Ever a Love There Was (Produzent: Jerry Knight und Aaron Zigman)

 

I’M GONNA GIT YOU SUCKA

Soundtrack / various artists 
(Arista Records, 1988)

 

Aretha Franklin and the Four Tops: If Ever a Love There Was (Produzent: Jerry Knight und Aaron Zigman)

 

A VERY SPECIAL CHRISTMAS VOL. 2 by Various Artists (A & M Records, 1992)

Produzent: Marty & David Paich

 

O Christmas Tree

 

WHITE MEN CAN’T JUMP (Soundtrack) by Various Artists (EMI Records, 1992)

Produzent: Bennie Wallace

 

If I Lose You

 

DUETS BY FRANK SINATRA & FRIENDS (Capital Records, 1993)

Produzent: Phil Ramone

 

What Now My Love (Frank Sinatra und Aretha Franklin)

 

SISTER ACT 2: BACK IN THE HABIT (Soundtrack) by Various Artists 
(Hollywood Records, 1993)

Produzent: Robert Clivilles und David Cole

 

Deeper Love

 

A TRIBUTE TO CURTIS MAYFIELD by Various Artists 
(Warner Brothers Records, 1994)

Produzent: Arif Mardin

 

The Makings of You

 

TAPESTRY REVISITED / A TRIBUTE TO CAROLE KING by Various Artists (Lava / Atlantic Records, 1995)

Produzent: Arif Mardin

 

You’ve Got a Friend (BeBe and CeCe Winans, featuring Aretha Franklin)

 

WAITING TO EXHALE 
(Soundtrack) Various Artists (Arista Records, 1995)

Produzent: Kenny Babyface Edmonds

 

It Hurts Like Hell

 

CHRISTMAS HERE WITH YOU BY THE FOUR TOPS 
(Motown Records, 1995)

Produzent: Lawrence Payton, Levi Payton, Abdul Fakir

 

Christmas Here with You (The Four 
Tops featuring Aretha Franklin) · White Christmas (The Four Tops featuring Aretha Franklin) · Silent Night (The Four Tops featuring Aretha Franklin)

 

SONGS OF WEST SIDE STORY 
Various Artists 
(BMG/RCA Records, 1996)

Produzent: David Pack

 

Somewhere

 

DIANA: PRINCESS OF WALES / TRIBUTE

Various Artists 
(Sony Records, 1997)

Produzent: Aretha Franklin

 

I’ll Fly Away

 

BLUES BROTHERS 2000 (Soundtrack) Various Artists (Universal Records, 1998)

Produzent: Paul Shaffer

 

R-E-S-P-E-C-T (1998 version) · New Orleans

 

VH 1 DIVAS LIVE 
by Mariah Carey, Gloria Estefan, Shania Twain, Aretha Franklin and Celine Dion [special guest star: Carole King] 
(Epic Records, 1998)

Produzent: Wayne Isaak

 

Chain of Fools (Aretha Franklin und Mariah Carey) · A Natural Woman (Aretha Franklin, Mariah Carey, Gloria Estefan, Shania Twain, Celine Dion und Carole King) · Testimony (Aretha Franklin, featuring Mariah Carey, Gloria Estefan, Shania Twain, Celine Dion und Carole King)

 

ULTIMATE CHRISTMAS by Various Artists (Arista Records, 1998)

Produzent: Beiford C. Hendricks

 

Winter Wonderland (1964 studio recording)

 

ULTIMATE BROADWAY by Various Artists (Arista Records, 1998)

Produzent: David Pic Conley

 

I Dreamed A Dream

 

MARY BY MARY J. BLIGE (MCA Records, 1999)

Produzent: Kenny Babyface Edmonds

 

Don’t Waste Your Time

 

SINGLES

 

· Today I Sing the Blues (Columbia, 1960)

· Won’t Be Long (Columbia, 1961)

· Rock-a-bye Your Baby with a Dixie Melody / Operation Heartbreak (Columbia, 1961)

· I Surrender, Dear / Rough Lover (Columbia, 1962)

· Don’t Cry, Baby (Columbia, 1962)

· Try a Little Tenderness (Columbia, 1962)

· Trouble in Mind (Columbia, 1962)

· Precious Lord (Part One) / Precious Lord (Part Two) (Chess, 1964)

· Runnin’ Out of Fools / Cry Like a Baby (Columbia, 1965)

· Can’t You Just See Me (Columbia, 1965)

· One Step Ahead (Columbia, 1965)

· A Mother’s Love / Mockingbird (Columbia, 1965)

· Follow Your Heart / Take a Look (Columbia, 1966)

· I Never Loved a Man (The Way I Love You) / Do Right Woman – Do Right Man (Atlantic, 1967) 5

· Respect / Dr. Feelgood (Atlantic, 1967) 5

· Lee Cross / Until You Were Gone (Columbia, 1967)

· Baby I Love You (Atlantic, 1967) 5

· Soulville / If Ever I Would Leave You (Columbia, 1967)

· Take a Look (Columbia, 1967)

· (You Make Me Feel Like) A Natural Woman (Atlantic, 1967)

· Chain of Fools (Atlantic, 1967) 5

· Mockingbird (Columbia, 1967)

· Soulville (Columbia, 1968)

· (Sweet Sweet Baby) Since You’ve Been Gone / Ain’t No Way (Atlantic, 1968) 5

· Think’ / You Send Me (Atlantic, 1968) 5

· The House that Jack Built / I Say a Little Prayer (Atlantic, 1968) 5

· See Saw / My Song (Atlantic, 1968) 5

· The Weight / Tracks of My Tears (Atlantic, 1968)

· I Can’t See Myself Leaving You / Gentle on My Mind (Atlantic, 1969)

· Share Your Love with Me (Atlantic, 1969)

· Eleanor Rigby (Atlantic, 1969)

· Call Me / Son of a Preacher Man (Atlantic, 1970)

· Spirit in the Dark / The Thrill Is Gone (Atlantic, 1970)

· Don’t Play That Song for Me (Atlantic, 1970) 5

· Border Song (Holy Moses) / You and Me (Atlantic, 1970)

· You’re All I Need to Get By (Atlantic, 1971)

· Bridge over Troubled Water / Brand New Me (Atlantic, 1971) 5

· Spanish Harlem (Atlantic, 1971) 5

· Rock Steady / Oh Me Oh My (I’m a Fool for You Baby) (Atlantic, 1971) 5

· Day Dreaming (Atlantic, 1972) 5

· All The King’s Horses (Atlantic, 1972)

· Wholly Holy (Atlantic, 1972)

· Master of Eyes (The Deepness of Your Eyes) (Atlantic, 1973)

· Angel (Atlantic, 1973)

· Until You Come Back to Me (That’s What I’m Gonna Do) (Atlantic, 1973) 5

· I’m in Love (Atlantic, 1974)

· Ain’t Nothing Like the Real Thing (Atlantic, 1974)

· Without Love (Atlantic, 1974)

· Mr. D.J. (5 for the D. J.) (Atlantic, 1975)

· (Giving Him) Something He Can Feel (Atlantic, 1976)

· Jump (Atlantic, 1976)

· Look into Your Heart (Atlantic, 1977)

· Break It to Me Gently (Atlantic, 1977)

· More Than Just a Joy (Atlantic, 1978)

· Ladies Only (Atlantic, 1979)

· United Together (Arista, 1980)

· Come to Me (Arista, 1980)

· Love All the Hurt Away (Duett mit George Benson) (Arista, 1981)

· Jump to It (Arista, 1982)

· This Is for Real (Arista, 1983)

· Get It Right (Arista, 1983)

· Every Girl (Wants My Guy) (Arista, 1983)

· Freeway of Love (Arista, 1985)

· Who’s Zoomin’ Who (Arista, 1985)

· Sisters Are Doin’ It for Themselves (Duett mit Eurythmics) (RCA, 1985)

· Another Night (Arista, 1986)

· Ain’t Nobody Loved You (Arista, 1986)

· Jumpin’ Jack Flash (Arista, 1986)

· Jimmy Lee (Arista, 1986)

· I Knew You Were Waiting (Duett mit George Michael) (Arista, 1987)

· Rock-A-Lott (Arista, 1987)

· Oh Happy Day (Duett mit Mavis Staples) (Arista, 1987)

· If Ever a Love There Was (Duett mit den Four Tops) (Arista, 1988)

· Through the Storm (Duett mit Elton John) (Arista, 1989)

· It Isn’t, It Wasn’t, It Ain’t Never Gonna Be (Duett mit Whitney Houston) (Arista, 1989)

 

ANTHOLOGIEN

 

ARETHA FRANKLIN: 
QUEEN OF SOUL – THE ATLANTIC RECORDINGS (Rhino Records, 1992)

 

4er-Box

CD 1

I Never Loved a Man (the Way I Love You) · Do Right Woman – Do Right Man · Save Me · Respect · Baby, Baby, Baby · Dr. Feelgood (Love Is a Serious Business) · (You Make Me Feel Like) A Natural Woman · Soul Serenade · Drown in My Own Tears · Chain of Fools · Baby, I Love You · Ain’t Nobody (Gonna Turn Me Around) · Since You’ve Been Gone (Sweet Sweet Baby) · You Are My Sunshine · Going Down Slow · Never Let Me Go · I Wonder · Prove It · Good Times · Come Back Baby · A Change · You’re a Sweet Sweet Man · Good as I Am to You · People Get Ready · Ain’t No Way

 

CD 2

Think · See Saw · The House That Jack Built · Night Time Is the Eight Time · I Say a Little Prayer · You Send Me · My Song · I Take What I Want · I Can’t See Myself Leaving You · Night Life (live) · Today I Sing the Blues · Pitiful · Tracks of My Tears · River’s Invitation · Share Your Love with Me · It Ain’t Fair · Sit Down 
and Cry · Honest I Do · The Weight · When the Battle Is Over · Eleanor Rigby · One Way Ticket · Call Me · Pullin’

 

CD 3

Son of a Preacher Man · Try Matty’s · The Thrill Is Gone (from Yesterday’s Kiss) · Dark End of the Street · You and Me · Let It Be · Spirit in the Dark · Why I Sing the Blues · Don’t Play That Song · Young, Gifted and Black · Border Song (Holy Moses) · A Brand New Me · You’re All I Need to Get By · Spanish Harlem · Rock Steady · Oh Me Oh My (I’m a Fool for You Baby) · Day Dreaming · All the King’s Horses · Bridge over Troubled Water · Angel

 

CD 4

Spirit in the Dark (live, Duett mit Ray Charles) · How I Got Over · So Swell When You’re Well · Master of Eyes (The Deepness of Your Eyes) · Somewhere · 
I’m in Love · Ain’t Nothing Like the Real Thing · Until You Come Back to Me (That’s What I’m Gonna Do) · Every Natural Thing · Without Love · With Everything I Feel in Me · Mr. D. J. (5 for the D. J.) · Look into Your Heart · Sparkle · Rock with Me · Break It to Me Gently · Something He Can Feel

 

ARETHA FRANKLIN: JAZZ TO SOUL (Columbia Legacy Records, 1992)

 

2er-Box

CD 1

Today I Sing the Blues · (Blue) to Myself · Maybe I’m a Fool · All Night Long · Blue Holiday · Nobody Like You · Sweet Lover · Just for a Thrill · If Ever I Would Leave You · Once in a While (unveröffentlicht) · This Bitter Earth · God Bless the Child · Skylark (unveröffentlichte Alternativ-Version) · Muddy Water · Drinking Again · What a Diff’rence a Day Makes · Unforgettable · Love for Sale · Misty · Impossible (unveröffentlichte Alternativ-Version) · This Could Be the Start of Something

 

CD 2

Won’t Be Long · Operation Heartbreak · Soulville · Runnin’ out of Fools · Trouble in Mind · Walk on By · Every Little Bit Hurts · Mockingbird · You’ll Lose a Good Thing · Cry Like a Baby · Take It Like You Give It · Land of Dreams · Can’t You Just See Me · (No, No) I’m Losing You · Bit of Soul · Why Was I Born · Until You Were Gone · Lee Cross

 

THE VERY BEST OF ARETHA FRANKLIN, VOLUME ONE, THE ›60s‹ (Rhino Records, 1994)

 

Respect · Baby, I Love You · Never Loved 
a Man (the Way I Love You) · Chain of Fools · Do Right Woman – Do Right Man · (You Make Me Feel Like) A Natural Woman · Since You’ve Been Gone (Sweet, Sweet Baby) · Ain’t No Way · Think · See Saw · The House That Jack Built · I Say a Little Prayer · The Weight · Eleanor Rigby · Share Your Love with Me · Call Me

 

THE VERY BEST OF ARETHA FRANKLIN, VOLUME TWO (Rhino Records, 1994)

 

Rock Steady · Spanish Harlem · Don’t Play That Song · Spirit in the Dark · The Border Song (Holy Moses) · You’re All I Need (to Get By) · Bridge over Troubled Water · Brand New Me · Day Dreaming · All the King’s Horses · Angel · Master of Eyes (The Deepness of Your Eyes) · Oh Me Oh My (I’m a Fool for You Baby) · Until You Come Back to Me (That’s All I’m Gonna Do) · I’m in Love · Something He Can Feel

 

ARETHA FRANKLIN: THE EARLY YEARS (Columbia Records, 1997)

 

This Bitter Earth · Without the One You Love · Cry Like a Baby · Trouble in Mind · Muddy Water · Walk on By · Skylark · Drinking Again · Evil Gal Blues · Laughing on the Outside · God Bless the Child · Take a Look · Nobody Knows the Way I Feel This Morning · I Wonder (Where You Are Tonight)

 

ARETHA FRANKLIN SINGS THE STANDARDS (Sony Records, 1997)

 

How Deep Is the Ocean · Untill the Real Thing Comes Along · Look for the Silver Lining · Exactly Like You · Where Are You? · Say It Isn’t So · That Lucky Old Sun · I Apologize · For All We Know · Moon River

 

ARETHA FRANKLIN LOVE SONGS (Rhino / Atlantic Records, 1997)

 

Baby I Love You · Say a Little Prayer · You and Me · (You Make Me Feel Like) A Natural Woman · Day Dreaming · This Girl’s in Love · You and Me · Call Me · A Brand New Me · Oh Me, Oh My · I’m in Love · Look into Your Heart · If You Don’t Think · Ain’t Nothing Like the Real Thing · Something He Can Feel

 

ARETHA FRANKLIN: THIS IS JAZZ #34 (Columbia Legacy Records, 1998)

 

Evil Gal Blues · Today I Sing the Blues · Skylark · Nobody Knows the Way I Feel This Morning · Unforgettable · Love for Sale · Only the Lonely · Muddy Water · God Bless the Child · All Night Long · It Ain’t Necessarily So · What a Difference a Day Makes · Over the Rainbow · Drinking Again · Maybe I’m a Fool · Trouble in Mind · This Bitter Earth

 

THE DELTA MEETS DETROIT: ARETHA’S BLUES (Rhino / Atlantic Records, 1998)

 

Today I Sing the Blues · Ramblin’ · Pitiful · I Never Loved a Man (the Way I Love You) · Nightlife · I Wonder · Takin’ Another Man’s Place · Night Time Is the Right Time · River’s Invitation · Good to Me as 
I Am To You · It Ain’t Fair · Going Down Slow · Drown in My Own Tears · You Are My Sunshine · Dr. Feelgood (Love Is a Serious Business) · The Thrill Is Gone (from Yesterday’s Kiss)

 

ARETHA FRANKLIN AUF DVD

 

· The Blues Brothers (1980)

· Aretha Franklin: Live at Park West (1985)

· VH 1 Divas Live (1989)

· The Blues Brothers 2000 (1998)

· Ladies & Gentlemen: The Best of George Michael (1999)

· 25 Years of Hits: Arista Records 25th Anniversary (2000)

 

GRAMMY-NOMINIERUNGEN

 

· Respect (Best R&B Recording, 1967)

· Respect (Best R&B Performance, Female, 1967)

· Chain of Fools (Best R&B Performance, Female, 1968)

· Share Your Love with Me (Best R&B Performance, Female, 1969)

· Don’t Play That Song for Me (Best R&B Performance, Female, 1970)

· Bridge over Troubled Water (Best R&B Performance, Female, 1971)

· Young, Gifted and Black (Best R&B Performance, Female, 1972)

· Amazing Grace (Best Soul Gospel Performance, 1972)

· Master of Eyes (Best R&B Performance, Female, 1973)

· Ain’t Nothing Like the Real Thing (Best R&B Performance, Female, 1974)

· Hold On, I’m Comin’ (Best R&B Performance, Female, 1981)

· Freeway of Love (Best R&B Performance, Female, 1985)

· Aretha (Album) (Best R&B Performance, Female, 1987)

· I Knew You Were Waiting (For Me) (Duett mit George Michael) (Best R&B Performance by a Duo, Group, or Chorus, 1987)

· One Lord, One Faith, One Baptism (Best Soul Gospel Performance, Female, 1988)

· Grammy Legend Award (1991)

· Grammy for Lifetime Achievement (1994)

 

 

1 erhältlich auf CD

2 nur auf CD

3 Gold für 500.000 verkaufte Tonträger

4 Platin für 1 Million verkaufte Tonträger

5 Gold für 1 Million verkaufte Singles
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