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			SINOPSIS

			Todos sabemos a qué se refiere alguien cuando habla de «música de gasolinera». Se podría decir que es algo así como música superventas consumida por la clase popular que triunfa sin la aceptación de la crítica ni el apoyo de los medios. Es música denostada por el gremio musical asociada a lo marginal, al mal gusto, a lo chabacano, a lo kitsch, a lo barriobajero y a la falta de criterio y clase. El ejemplo más destacable es Camela que, siendo el segundo grupo que más discos ha vendido en España, apenas ha contado con el apoyo de la industria.

			La gasolinera como punto de venta musical cobra sentido a principios de los setenta, con la llegada del casete a España. Las estaciones de servicio lucían expositores llenos de canción melódica, copla, flamenco y rumba; estilos a los que, con el paso del tiempo, se les fueron sumando otros nuevos.

			Este libro es un recorrido musical por esa «música de gasolinera» que nos ha acompañado desde el siglo pasado hasta la actualidad, hace un repaso sobre los diferentes artistas y estilos, y su evolución tanto en estética, sonido y formatos de escucha. Todo esto narrado de una forma visual a través de la mirada y peculiar estilo de los collages digitales de Oro Jondo. Además, los diseños llevan incorporados códigos QR vinculados a listas de reproducción de temas destacados, actuaciones, entrevistas o momentos icónicos de los artistas.
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			A todo aquel que se sube a un coche y lo da todo cantando a grito pelao.

		

	
		
			ORO JONDO

			Oro Jondo es un proyecto artístico multidisciplinar creado en 2014 por Juan Sánchez Porta (1989, Lorca – actualmente reside en Madrid) que se caracteriza por la creación de obra plástica, textil y diseño aplicado a producto con un carácter desenfadado e intencionadamente kitsch.

			Son creaciones inspiradas en referentes, iconos y estéticas de la cultura popular nacional e internacional de ayer y hoy que ofrecen como resultado composiciones barrocas, bizarras y recargadas, con un halo de aesthetic vaporwave, con las que se pretende que el espectador reflexione sobre la saturación de información visual a la que estamos sometidos día a día, debido a la sociedad de consumo a la que pertenecemos, y cómo esta modula e interfiere en nuestra conducta.

			Oro Jondo es la respuesta de una generación que ha crecido viendo a Los vigilantes de la playa en un televisor con flamenca y tapete.

			@orojondo
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			Todos, en mayor o menor medida, sabemos a qué se refiere alguien cuando habla de «música de gasolinera». Se podría decir que es algo así como música superventas consumida por la clase popular que triunfa, en la mayoría de los casos, sin la aceptación de la crítica ni el apoyo de los medios. Es música denostada por el gremio musical asociada a lo marginal, al mal gusto, a lo chabacano, a lo kitsch, a lo barriobajero y a la falta de criterio y clase. A lo que nada tiene que ver con lo sofisticado. El ejemplo más destacable es Camela que, siendo el segundo grupo que más discos ha vendido en España, apenas ha contado con el apoyo de la industria y mucho menos ha tenido reconocimiento por la crítica.

			
				No es un género, ni un estilo completo, más bien una marca no escrita, de la que muy pocos se han vanagloriado y que, sin embargo, ha generado infinidad de melodías perdurables y genuinos sonidos [...].

				Dentro de la música de gasolinera, encontramos casi cualquier género de considerables ventas. Grandes canciones y grandes estrellas tanto nacionales como internacionales asomaban en los expositores [...] No faltaban tampoco las cintas de chistes, ni de humoristas. También había de tunas, e incluso de marchas militares. Pero en resumen, la música de gasolinera es aquella que se vendía, tanto o más, en las estaciones de servicio, ferias y mercadillos, como en las también hoy casi extintas tiendas de discos [...].

				Virginia Díaz, Cachitos de hierro y cromo

			

			La gasolinera como punto de venta musical cobra sentido a principios de los setenta, con la llegada del casete a España. Las estaciones de servicio lucían expositores llenos de canción melódica, copla, flamenco y rumba, estilos a los que, con el paso del tiempo, se les fueron sumando otros nuevos. Las divas nacionales se fueron mezclando con las internacionales, el quejío flamenco con el agudo metalero y la guitarra española con sintetizadores. La gasolinera vio nacer la tecno-rumba, que se hizo con el pódium del expositor, al que más tarde se subieron otros géneros como el bakalao, el reguetón, la canción del verano y los éxitos superventas que muchas veces llegaban concentrados en recopilatorios ya inolvidables y que forman parte de nuestro bagaje musical.

			NI SON TODOS LOS QUE ESTÁN, NI ESTÁN TODOS LOS QUE SON

			Este libro nace con la intención de hacer un recorrido por la música de gasolinera y más allá, poniendo énfasis en el «más allá», pues no todos los artistas que aquí se reúnen pertenecen al cien por cien a este concepto (que, además, es bastante abstracto) ni tampoco están todos los artistas que podría englobar esta expresión. Más bien es una selección personal, propia, de artistas que creo pertinentes para hacer un repaso de la música popular que nos ha acompañado desde el siglo pasado hasta la actualidad.

			La propuesta surge de mi interés por la cultura popular y por cómo esta cala en la sociedad. Soy una persona que se crio en los noventa en una zona rural rodeada de costumbrismo, en gran parte educado por la televisión y la cultura mainstream. Por ello, muchos de mis referentes se suelen tomar como «casposos», referentes que, por otro lado, han sido parte importante de la sociedad y la farándula, y que, por tanto, forman parte del imaginario colectivo y la idiosincrasia de la clase media española.

			He creado este libro basándome en mi visión, con el humor, la ironía y la acidez que caracteriza al proyecto Oro Jondo. No es una tesis, ni pretendo sentar cátedra. Eso lo dejo para otros. No soy ningún erudito ni entendido en la materia, así que no toméis en serio nada de lo que aquí aparece. Solo pretendo hacer sentir al lector ese halo de nostalgia y de «recuerdo desbloqueado» al pasar las páginas.

			Repito, para que quede claro, que no soy musicólogo, sociólogo, antropólogo ni experto en ninguna de estas materias. No hay una intención de rigor. Simplemente, se trata de hacer un recorrido, con ciertas «licencias artísticas», a través de mi experiencia personal con esta música que me ha acompañado desde siempre. Y esto lo digo, simplemente, para que la gente se ponga en este mood al leer el libro. Tampoco soy escritor, ni mucho menos. Los aficionados a la lectura podrán comprobar que mi narración no es la mejor, ni siquiera sé si es salvable. Es la primera vez que me enfrento a un reto de este tipo, de esta envergadura, así que diré lo que un día random soltó Dakota Tárraga en un stories: «Me voy a expresar, y voy a hacerlo lo mejor que pueda porque no sé expresarme muy bien, ¡pero lo voy a hacer de puta madre!». Ea, pues dicho queda.

			Al adentrarte en las entrañas del libro, podrás observar que, aparte de los textos y los diseños, también hay códigos QR que lo hacen interactivo. Cada artista lleva uno de estos códigos que, al escanearlo con tu móvil, te llevará a una lista de YouTube con vídeos de sus temas destacados, actuaciones, entrevistas o momentos icónicos.
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				Me interesa mucho explorar los resortes ideológicos de las formulaciones patrióticas. Nos haría mucho bien comprenderlos. [...] En el siglo XIX nace el Estado nación y se comienza a concebir la idea de patriotismo tal y como la entendemos ahora. Hablar de nación antes del XIX es un anacronismo, que casi siempre oculta intenciones sospechosas. En las canciones patrióticas, diría que de casi cualquier lugar del mundo, hay dos constantes para expresar esa cuestionable idea de que tu país, sea cual sea, es el mejor de todos: las alabanzas a la naturaleza y a la belleza de las mujeres del lugar en cuestión. En todos los himnos, el cielo de ese país es el más azul, las montañas las más verdes y las mujeres las más hermosas.

				Resulta interesante cómo se representa en ese sentido a las mujeres como un arquetipo ideal en el sentido estético, como parte del paisaje, como elementos de una postal, más que como sujetos.

				Lidia García, AKA «Queer Cañí Bot», en su podcast, ¡Ay, Campaneras! #4

			

			El poder, a través de los medios de comunicación, se ha servido, se sirve y se servirá de la música y de otras artes para usarlas en su afán propagandístico, unas veces de manera evidente y otras no tanto. En España, el franquismo se apropió de la canción popular para, a través de ella, representar el ideal franquista mediante temas que mostraban en sus letras un regusto patriótico, meloso e incluso cursi en ocasiones, con el objetivo de imponer su moral mientras ensalzaba las «bondades» de la España de la época, canciones con fórmulas preestablecidas que repiten tópicos edulcorados hasta la extenuación. Para esto, se acompañó la música con otros tantos clichés de la cultura popular española, sobre todo de la andaluza y del pueblo gitano que, encima de tenerlo bastante perseguido, se aprovecharon de su sabor exótico y lo mezclaron con toros, paella, vino, sol y playas, exportando al extranjero (y al propio pueblo español) un paquete turístico e identitario que vendía a España como un país cargado de fuego, pasión y sabor. Nada más alejado de la realidad, pues aún en el desarrollismo tardofranquista, la sociedad española vivía bastante lejos de esta idealización.

			Catolicismo, machismo, ranciedad y falta de libertad de expresión seguían siendo los principales términos para definir el país, por mucho que hubiese un auge de la clase media gracias al desarrollo de la industria y por mucho que el destape (femenino, claro está) fuese ya una realidad (que, seguramente, no hizo más que acentuar estas características al mostrar a la mujer como mero objeto sexual para complacer el deseo masculino de una forma más explícita). La miseria seguía estando presente, pero a través de las canciones patriótico-verbeneras se vendía la idea de que se estaba abandonando el aislamiento internacional y se introducía la falsa sensación de estar a la vanguardia.

			Hay que remontarse a tiempos más remotos para hablar de la creación de los tópicos cañís, del Typical Spanish, de la primigenia Marca España. Para comprender estos tópicos, hay que tener presente la mirada proyectada del extranjero hacia nuestro país.

			
				La identificación de lo andaluz en particular con lo español en general, ese requiebro metonímico de usar una parte para referirse al todo, tiene un origen extranjero. Son los viajeros europeos del siglo XIX los que, con sus cabecitas imbuidas de todas las ideas del romanticismo: idealización de lo exótico, orientalismo… ya sabéis… vienen a España y cuando llegan a Andalucía, flipan. Normal, como para no flipar, también te digo. Flipan sobre todo con la diferencia cultural con respecto al resto de Europa, debida en gran medida a la impronta de la herencia musulmana. Y ahí, en ese flipe, se forja el mito romántico de España como una tierra llena de pasiones desmedidas, bandoleros, toreros y mujeres de rompe y rasga. Y ese mito toma tanto copero que la enorme variedad de lo español acaba reduciéndose a la deriva más tópica de lo Andaluz y más concretamente, si me apuras, a la cultura de los gitanos andaluces […].

				El caso es que en el siglo XIX los viajeros europeos se vuelven locos alimentando esa imagen de una Andalucía/España de bandoleros y gitanas, y pasiones, y romances teñidos de sangre. A alimentar ese tópico ayudó el «descubrimiento» de España que supuso la invasión francesa. Es lo que impulsa de hecho a gran parte de los viajeros: la resistencia heroica del pueblo español frente al ejército napoleónico sustentó la idea de unas gentes fieras, libres e indómitas, frente a un opresor poderoso. Y eso, entenderéis queridas mías, que era una perita en dulce para las ensoñaciones de los románticos. Así se forjó esa imagen tópica de España desde la mirada extranjera. Imagen que acabaría siendo un espejo deformado en el que, con el tiempo, nosotros mismos nos miraríamos y reconoceríamos. No pasó de un día para otro, ni de casualidad, ya que no faltaron las iniciativas ideológicas que así lo fomentaron con insistencia.

				Lidia García, AKA «Queer Cañí Bot», en su podcast ¡Ay, Campaneras! #10, Guiris

			

			LA CANCIÓN POPULAR ESPAÑOLA

			A ritmo de pasodobles, coplas, rumbas, tonadillas, zambras, ritmos yeyés con regusto flamenco, canción melódica, ligera, popular… con letras que ensalzaban valores acordes al régimen, letras dignas de pasar la censura y construir el arquetipo de la España soñada, el pueblo cantaba y bailaba.

			A continuación, haré un repaso por algunos artistas que ocupan estos géneros. Veremos a artistas de ayer, pero también a artistas que aún hoy están en activo, aunque solo sea para seguir haciendo chorrear bragas acolchadas con TENA Lady. Pues, aunque Franco hace décadas que murió, sus valores, desgraciadamente, siguen estando presentes en algunas ocasiones (como las bertinianas), y se siguen representando, muchas veces de forma inconsciente y otras no tanto, debido a la herencia dictatorial con la que España nunca ha terminado de cortar. El franquismo sigue estando presente en la identidad de nuestra querida España, esta España mía, esta España nuestra/muerta.

			
				MANOLO ESCOBAR

				AKA Manuel García Escobar

				[image: ] Las Norias de Daza, Almería, 19 de octubre de 1931

				[image: ] Benidorm, Alicante, 24 de octubre de 2013

				Uno de los primeros ejemplos que se me viene a la cabeza al hablar del patriotismo verbenero (supongo que a todos) es Manolo Escobar con «Viva el vino y las mujeres» o «Y viva España», cantado con ardor, por supuesto —se conoce que el Almax no estaba bien visto por el tito Paco—. Aunque fíjate tú cómo son las cosas que la canción «Y viva España», que podría ser algo así como el himno extraoficial de España, la compuso un belga: Leo Caerts.

				Manolo fue el quinto de diez hermanos de una humilde familia almeriense. El germen de que triunfase estrepitosamente en la música española se lo debemos a Antonio Manzano, un maestro de escuela que, durante la Guerra Civil, perdió a su esposa y a su hijo. El padre de Manolo lo acogió en su casa, incluyéndolo como uno más de la familia para que diese clase a los chiquillos. Pues bien, resultó que este tío también era un reputado profesor de música.

				Gracias a la formación musical que de repente recibieron, los hermanos Escobar montaron una compañía para actuar en fiestas y bodas bajo el nombre de Los niños de Antonio García. Más tarde, Manolo y algunos de sus hermanos emigraron a Barcelona y formaron el grupo Manolo Escobar y sus guitarras. En esta etapa empezaron a alcanzar popularidad gracias a la aportación de un sonido más moderno a la escena que se acuñó como «sonido Escobar».

				La siguiente etapa fue la de Manolo Escobar en solitario. Aquí llegaría el verdadero éxito gracias a «El porompompero», que convirtió a Manolo en un verdadero ídolo de masas. Lo petó descaradamente en los años sesenta. Aunque en esa época irrumpía en España la música pop y yeyé, y las radios dejaban al margen la canción popular española y el flamenco, Manolo Escobar tuvo un éxito fulgurante gracias a sus canciones y películas. Hizo diecinueve películas como protagonista —tres de ellas figuran entre las diez más vistas de las estrenadas en España—, y grabó cerca de ochenta discos. Consiguió un casete de platino y treinta y cinco discos de oro, aunque, según las ventas, debería haber obtenido más de cuarenta. Su disco más vendido fue Y viva España, del que vendió seis millones de copias, convirtiéndose así en el disco más vendido de la historia de la música de España entre 1973 y 1992.

				Y bueno, al margen de su carrera musical, he de añadir que Manolo es muy fuerte. Después de conseguir un éxito arrollador gracias a su música y películas, se arruinó y lo perdió todo por meterse en un negocio de pantalones Gym, pero se recuperó del batacazo, se hizo coleccionista de arte y compró obras de Fontana, Zuloaga, Chillida, Tapies, Barceló… También hay que comentar que se casó en Alemania con Anita Marx, sin saber uno ni papa del idioma del otro... y aguantaron cincuenta y tres años, hasta que la muerte los separó.
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				LUIS LUCENA

				AKA Luis Lisart Tamarit

				[image: ] Valencia, 26 de junio de 1932

				Puede que Manolo Escobar sea el primero que nos venga a la mente cuando pensamos en el patriotismo verbenero del que os hablaba, pero fue Luis Lucena el que convirtió en himno el concepto españolear que tantas bocas llenaba en la época. Este actor y cantante de canción española de origen humilde, como la mayoría de estos artistas, empezó primero con el baile, pero con el cante alcanzó la fama.

				Era superfán de La Piquer y se sabía todas sus canciones. Valenciano como ella, fue en esta tierra donde empezó a actuar. Al poco tiempo de arrancar, le salió un contrato para ir a actuar a Tánger quince días, pero lo petó tanto que acabó estando siete años. Allí empezó a componer sus propias canciones, ganando popularidad entre el público marroquí, español y francés. Allí también fue donde recibió el primer galardón de toda su carrera de manos ni más ni menos que del rey Mohamed V: una pitillera con incrustaciones de oro.

				De vuelta en España, debuta en El Molino de Barcelona y a partir de aquí empieza a hacerse superfamoso gracias a la grabación de su primer disco: Es mi niña bonita (1962).

				A mí, la verdad, me hacen mucha gracia los nombres que ponía a sus espectáculos, sinceramente, me parecen lo más: «Su majestad el Varieté», «Europa show», «Intocables y fugitivas», «Mujeres y yo» y «Más mujeres y yo», entre otros.

				El primer casete de oro que se entregó en España fue para él. Y se lo entregó Rocío Jurado.

				Luis Lucena, fijándose en su paisana y admirada doña Concha Piquer, se retiró en pleno éxito, considerando que, como ella misma dijo: «Es mejor dejar buen recuerdo que verse obligado a dar tumbos por estos pueblos de Dios santísimo».

				Siempre le ha gustado que le anuncien como: «Un valenciano de pro y un español de corazón». Y qué quieres que te diga, no esperaba menos del perpetrador del concepto españolear en formato himno.
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				JUANITO VALDERRAMA

				AKA Juan Manuel Valderrama Blanca

				[image: ] Torredelcampo, Jaén, 24 de mayo de 1916

				[image: ] Espartinas, Sevilla, 12 de abril de 2004

				Así como Luis Lucena se retiró de los escenarios en su momento álgido, el protagonista de esta página estuvo actuando hasta cumplidos los ochenta años. Y es que la carrera profesional de Juanito Valderrama se alargó durante más de sesenta años. De hecho, lo recuerdo bastante pellejo actuando en televisión en esas maravillosas galas noventeras, con su icónico sombrero que no se quitaba ni para cagar, seguramente.

				Juanito proviene de una familia de agricultores de Jaén. Su andadura artística comenzó en 1935, en el Cine Metropolitano de Madrid, gracias a La Niña de La Puebla. Aparte de cantar, también fue actor, como la mayoría de sus compañeros. Hizo siete películas, entre ellas El padre coplillas y El emigrante, esta última su mayor éxito, y de la que procede también su canción más conocida, que se llama igual que la película. Esta mítica canción la compuso para los exiliados políticos tras la Guerra Civil, pero se hizo famosa durante la migración económica de los sesenta. Y, fíjate tú, cómo son las cosas y las ironías de la vida, que el franquismo abrazó esta canción-denuncia como un himno patriótico. Y es que Valderrama era más bien rojillo. De hecho, durante la Guerra Civil se alistó en un batallón de la CNT, pero, en vez de combatir, creó una compañía con la que actuaba en la retaguardia para las tropas republicanas.

				
					No se ha reconocido aún, pero es el primer cantautor de España a la medida de las hambres de la posguerra.

					Antonio Burgos, ABC, 29 de noviembre de 1984

				

				Cabe destacar que compuso la mayoría de sus éxitos. Aunque fue conocido sobre todo por cantar copla, él siempre se consideró cantante de flamenco.
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				ANTONIO MOLINA

				AKA Antonio Molina de Oses Castillo-Hidalgo

				[image: ] Málaga, 9 de marzo de 1928

				[image: ] Madrid, 18 de marzo de 1992

				¡¡¡Señoras y señores, con todos ustedes, the gorgorito’s king!!!

				Si hay algo por lo que es icónico nuestro Antonio Molina es por sus gorgoritos, falsetes y florituras, y quien no haya intentado imitar esto cantando alguna de sus canciones, no sabe lo que se pierde. Te recomiendo que lo hagas en solitario, por lo de la vergüenza ajena y tal.

				Pero bueno, vayamos al tema que nos concierne en esta página: Antonio Molina. Este tío fue un actor y cantante español de copla y flamenco, progenitor de la familia Molina. Aunque fue un cantante superfamoso, a él le hubiese gustado más ser torero y poner el alma en el ruedo, como diría Chayanne. Y, aunque no se puso nunca delante de un toro, sí que fue el primer cantante español en actuar en plazas de toros ante más de diez mil personas.

				Aunque solemos asociar la canción del verano al dosmileo, ya en su día Antonio Molina fue el intérprete de la canción del verano de 1954 con «Adiós a España», que interpretó en la película El pescador de coplas, aunque por aquel entonces el término aún no existía. Y es que Antonio Molina hizo muchas cosas que parecen más de ahora, como lo de tener una sugar mami. Os comento: Antonio era un chico muy rebelde de familia humilde, él quería triunfar en la música y se escapó de casa varias veces con la intención de irse a Madrid a triunfar, pero siempre se topaba con la benemérita a mitad de camino y lo devolvían a su casa por ser menor de edad.

				Pero la ocasión le llegó mientras curraba de camarero en un bar: se lio con la dueña (bastante mayor que él), se enamoraron, esta dejó a su marido y se fugaron a Madrid. Convivieron un tiempo hasta que él se cansó de ser un mantenido y, en cuanto pudo, se colocó en una tapicería y cortó con ella. En esta nueva etapa de soltero en Madrid se dio a conocer gracias a ganar un concurso de la radio en 1949. Lo de los concursos de talentos es otra cosa que parece como muy de ahora, pero que llevan la ristra de años sirviendo como trampolín para jóvenes promesas. De hecho, muchísimos de los artistas que veremos en este libro salieron de estos concursos radiofónicos, que eran algo así como los talents shows de la época, los OT del franquismo.

				Después de petarlo en España en los cincuenta, en los sesenta lo petó también por Europa gracias a las giras que hizo en compañía del mítico guitarrista Niño Ricardo.

				A lo largo de su carrera llegó a editar más de treinta álbumes y mil canciones, y participó en varias películas y espectáculos teatrales.

				«Soy minero», «Cocinero, cocinero», «Soy un pobre presidiario» y «Yo quiero ser mataor» son algunos de sus títulos más conocidos, canciones en las que se ensalzan los oficios humildes y honrados de la clase baja que dotaban de respeto y valor a estas profesiones en un pueblo empobrecido tras la posguerra y que, quizá por ello, calaron tan hondo en aquella España.
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				EL PRÍNCIPE GITANO

				AKA Enrique Castellón Vargas

				[image: ] Valencia, 7 de abril de 1928

				[image: ] Mandayona, 22 de abril de 2020

				Actor, cantante, bailarín e incluso modelo en alguna ocasión. Torero frustrado, pero figura de la canción española en los años cincuenta. Destacó en la rumba y en la zambra, aunque se adaptó a los diferentes ritmos que fueron poniéndose de moda durante su trayectoria. Si lo que lo petaba era la rumba, él se ponía rumboso; si la canción melódica era el género que colmaba los números uno, él se ponía melódico; y si la fiebre de la música disco conquistaba España, él se convertía en la reina de las tarimas y sacaba sus temitas discotequeros. Como él mismo decía, quizá no tenía la mejor voz, pero sí un carisma y una personalidad que hacía que el escenario se le quedase pequeño. Y si a esto añadimos los trajes de chaqueta acampanados con detallitos de brillibrilli que solía lucir en los setenta, ya tenemos la combinación perfecta para ser un grande.

				Su mayor hito musical, o al menos el que más perdura en la memoria colectiva, es la increíble versión del mítico «In the Ghetto» de Elvis Presley. Esta versión es un must en los vídeos de YouTube. Si no la has visto, ahora lo fliparás al escanear el QR. Es increíble ver a este artista interpretando este tema con el inglés más españolizado que te puedas echar a la cara. Leí hace poco un artículo en El País, escrito por Carlos Marcos, a raíz de su muerte a los noventa y un años por causa del coronavirus, en el que decía: «Los espectadores españoles nos reíamos de él, pero quizá era una reacción nerviosa porque nos veíamos reflejados, intentando pronunciar el idioma inglés. El Príncipe Gitano, un echado para delante de la vida, lo hizo. Un respeto, pues. Nos referimos a aquella versión de “In the Ghetto”, desternillante por su deficiente pronunciación del inglés». Pero reducir a El Príncipe Gitano a esta mágica actuación es demasiado simplista. Gracias a él y a la compañía artística que montó, se dieron a conocer figuras de la talla de Rocío Jurado, Carmen Sevilla, Manolo Escobar y su hermana, Dolores Vargas «La Terremoto».

				Es curioso ver cómo lo más famoso de este tío es su versión de una canción de otro artista, de la misma forma que sus temas alcanzaron más popularidad cuando los interpretaron otros artistas. Tres ejemplos: «El porompompero», que pertenecía al Príncipe, lo popularizó Manolo Escobar; al igual que «Tengo miedo», que lo popularizó Rocío Jurado; o el «Obí, obá, cada día te quiero más», que obtuvo mayor repercusión en la versión que sacaron los Gipsy Kings a finales de los años ochenta.
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				EL FARY

				AKA José Luis Cantero Rada

				[image: ] Madrid, 20 de agosto de 1937

				[image: ] 19 de junio de 2007

				Es nombrar a El Fary y que se me vengan a la cabeza conceptos como melocotonazo o mandanga mientras pongo cara de chupar limones. No puedo evitarlo, es lo que hay.

				Se crio en el madrileño barrio de Las Ventas, justo al lado de la plaza de toros.

				De pequeño solía faltar a clase y se dedicaba a imitar a su ídolo, Rafael Farina, del cual tomaría su nombre artístico. Antes de ser conocido como «El Fary» se le conocía como «El Farina de Ventas».

				Su primer temazo, o «melocotonazo» como lo llamaría él, fue «El toro guapo». Esta canción se la compusieron sus amigos Andrés Garrido y Antonio «El Quesos». Pero, antes de petarlo como cantante, tuvo varios oficios con los que se autofinanciaba sus grabaciones musicales que él mismo vendía en El Rastro. Después de cumplir los treinta, empezó a hacerse famoso como cantante, cosa un tanto inusual, pero de alguna manera esto nos da algo de esperanza a los artistas treintañeros que seguimos sin terminar de arrancar y estamos un poquito a la deriva. Sí lo digo: El Fary, referente de las jóvenes promesas no tan jóvenes.

				Su oficio más conocido antes de la música fue el de taxista. Famosa es su anécdota de que «pasó una noche entera con Ava Gardner», frase que se prestaba a equívocos y que él aclaró: una noche de 1960 la llevó en su taxi a un local de flamenco y, la actriz, reconocida noctámbula durante su etapa en Madrid, le pidió que la esperase en la puerta, cosa que hizo hasta que, al amanecer, la llevó de nuevo a su hotel.

				Por su pasado de taxista, en los noventa protagonizó la serie Menudo es mi padre, en la que, evidentemente, hacía de taxista. Como buena autoficción, el guion se hizo a medida para él e incluso el título de la serie era un juego de palabras con su baja estatura.

				«Apatrullando la ciudad» fue la canción principal de Torrente: el brazo tonto de la ley, interpretada por El Fary para esta peli, ya que Torrente era un gran admirador suyo. El propio Fary apareció en la tercera entrega de la saga interpretándose a sí mismo. Además, gracias al éxito, se comercializó una pieza de mercadotecnia única: el Carrofary, una pequeña figura de goma del cantante diseñada para colgarla en el espejo retrovisor del coche.

				Fue el padrino artístico de nuestra querida Melody, de la cual hablaremos más adelante, y de su propio hijo, Javi Cantero.

				Pero si hay algo que merece la pena destacar de El Fary es su temazo «La Mandanga». En el QR, aparte de otros vídeos del artista como una versión por tecno copla de La Falsa Moneda, puedes ver el videoclip de este tema, en el que, además, explica cómo se originó este hitazo. No tiene desperdicio. Pero, también, todo sea dicho, el Fary no era solo rumbita, alegría y cachondeo, en el QR también encontrareis a un Fary que siempre ha detestado al hombre blandengue, a un Fary con un discurso homófobo y machista que dan ganas de potar la verdad. No todo el monte iba a ser mandanga.
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				NINO BRAVO

				AKA Luis Manuel Ferri Llopis

				[image: ] Ayelo de Malferit, Valencia, 3 de agosto de 1944

				[image: ] Villarrubio, Cuenca, 16 de abril de 1973

				Empezó su andadura artística compaginando trabajos random con la música. A finales de 1962, fundó el conjunto Los Hispánicos con dos amigos —se hicieron bastante conocidos en el valenciano barrio de Sagunto donde solían actuar—, pero al poco tiempo el grupo se disolvió. Después de aquello empezó como cantante en el grupo Superson y de ahí pasó a ser solista, adoptando el nombre de Nino Bravo.

				No le fue muy guay en sus comienzos como solista: perdía dinero con algunas actuaciones y no ganaba concursos. Tuvo que esperar hasta el verano de 1969 para petarlo (aunque tampoco tanto). Fue gracias a «Te quiero, te quiero», canción de Augusto Algueró, que, aunque ya hubiese sido interpretada por Lola Flores (con otra letra, para la película argentina Kuma Ching), Carmen Sevilla y Raphael, no triunfó en el mercado discográfico hasta que la cantó Nino. Tras este lanzamiento, llegaron otros con los que alcanzó algo más de reconocimiento en España y parte del extranjero.

				Temas de balada romántica inolvidables son «Noelia», «Un beso y una flor», «Libre» y «América, América», esta última lanzada a título póstumo.

				A lo largo de su carrera participó en numerosos festivales musicales nacionales e internacionales e hizo varias giras. Se presentó dos veces a Eurovisión, pero no llegó a ir a ninguna: Julio Iglesias y Karina le quitaron respectivamente el puesto. En Latinoamérica lo petó bastante fuerte. En una de sus giras por esas tierras fue detenido. Sucedió en Bogotá, y es que en Colombia había una ley que obligaba a todos los artistas extranjeros a dar un concierto gratis en La Media Torta. Aparte de tener que actuar for free, el artista debía pagar a toda una orquesta, lo que suponía una importante pérdida económica. Nino pagó la multa y se negó a actuar en esas condiciones.

				Murió inesperadamente en un accidente de coche, al salirse en una curva por una carretera de Cuenca, dando varias vueltas de campana. Veintinueve primaveras, tenía.
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				CAMILO SESTO

				AKA Camilo Blanes Cortés

				[image: ] Alcoy, Alicante, 16 de septiembre de 1946

				[image: ] Madrid, 8 de septiembre de 2019

				Ver a Cardi B en sus stories con un albornoz blanco y kilométricas uñas azules haciendo playbacks de canciones de Camilo el día de su muerte me hizo darme cuenta de la magnitud de este artista. A raíz de su muerte, también se viralizaron varios vídeos en los que se mostraban samples de sus canciones usados en temas de rap americano de artistas de la talla de Jay-Z. Pero lo que más me impactó fue ver a un grupo de señoras peruanas fanáticas (pero más, mucho más que las míticas fans de Take That) gritando como posesas: «¡¡¡CAMILO VIVE!!!». Y es que muchas veces pasa que la gente «joven» vemos solo la última parte e imagen de artistas españoles que han sido verdaderos mitos mundiales en sus etapas anteriores. Es el caso de Camilo.

				Seguramente, la gente de mi generación, al igual que yo, teníamos cierta idea de que fue un grande de la música y que lo petó dentro y fuera de España. Recordamos canciones suyas como «Vivir así es morir de amor», «Algo de mí», «Melina», «El amor de mi vida» y muchas otras. Pero lo que recordamos sobre todo de él es la canción «Mola mazo» y su aspecto de muñeco de cera debido a las operaciones de cirugía estética a las que se sometió en 2015. Lo que no tenemos tan presente es que Camilo fue una verdadera estrella mundial. Para que te hagas una idea, voy a soltar un chorro de datos, curiosidades, cifras e hitos random sobre su carrera para que lo flipes un poquito:

				
						Tiene más de cuarenta producciones discográficas y cincuenta y dos números uno. ¡Se dice pronto!

						Se estima que ha vendido más de cien millones de discos por todo el mundo.

						En 1979 le otorgaron un disco de platino por haber vendido más de trece millones de discos solo en ese año.

						El 28 de mayo de 2011 se le otorgó en Las Vegas el Premio Máximo Orgullo Hispano. Seis años más tarde, en 2017, se proclamó el 28 de mayo como el «Día de Camilo Sesto» en el estado de Nevada.

						En Estados Unidos es conocido como «The Sinatra of Spain».

						En 1985 hizo una gira de siete conciertos por Japón y reunió a más de cuarenta mil asistentes por concierto.

						El videoclip de su tema «Memorias» está grabado en la NASA. Aparece vestido de traje y rodeado de cohetes. Una fantasía espacial, vamos.

						En enero de 1981 triunfó en el programa de máxima audiencia holandés Telebingo.

						Fue el padrino musical de Miguel Bosé. Produjo y compuso su primer disco.

						Fue el primer artista al que se le concedió el galardón Gaviota de Plata del Festival Viña del Mar de Chile, en 1981. Este premio quedará desde entonces consagrado como el símbolo del festival.

						En 1986, durante una gira por Estados Unidos, participó en el desfile de personajes Disney de Disneylandia, dio un recital para más de seis mil personas y grabó un vídeo junto a Blancanieves.

						En Madrid le dieron el Premio Mr. Gay Pride España durante el Orgullo de 2011.

						En 2007, Camilo Sesto fue elegido «el famoso español más famoso de la historia» por votación telefónica en el programa español Sé lo que hicisteis...


						En 1975 produjo y protagonizó la ópera rock Jesucristo Superstar. La magnitud y calidad de la obra contribuyó a elevar a Camilo Sesto en España hasta la categoría de mejor artista del momento. Además, dio inicio al fenómeno de los musicales en España, hasta entonces inexistentes. El compositor de la música, Andrew Lloyd Webber, reconoció que la única producción de todas las realizadas por todo el mundo equiparable a la original, norteamericana, fue la española. Al finalizar la obra, la empresa Gillette ofreció a Sesto cincuenta mil dólares por afeitarse la barba para uno de sus anuncios. El cantante aceptó, pero donó el dinero a un asilo de niños huérfanos.

						Y para el final dejo mi favorito: en 2001 compuso «Duda de amor» para el primer álbum de David Bustamante.
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				JULIO IGLESIAS

				AKA Julio José Iglesias de la Cueva

				[image: ] Madrid, 23 de septiembre de 1943

				«Julio, el músico melódico de piel permanentemente bronceada y estilo considerado rancio al que se podría asociar fácilmente a la derecha» (Nacho Vegas en Mierda de Música, un debate sobre clasismo, humor, odio y buen gusto en la música pop), lo único que hace últimamente es ceder su imagen para memes. Los hay de dos tipos: unos del tipo cuñado, los de «y lo sabes»; y otros, que son los que a mí me encantan, que hablan sobre el mes de julio. Pero acabo de leer la primera parte de la página de la Wikipedia (mi fiable fuente de confianza en la que se basan casi todos los datos de este libro) de Julio Iglesias y casi me caigo de la silla con el legado musical de este tío. Si los números y el recorrido de Camilo Sesto eran desorbitados, los de Julio son de la estratosfera. Así que, mira, voy a hacer un copia y pega como una catedral y listo, no tengo más que añadir.

				
					En 1983 fue reconocido como el artista que más discos ha vendido en más idiomas en el mundo, y en 2013 como el artista hispano que más discos ha vendido en la historia. Es reconocido como el cantante europeo con más éxito comercial a nivel internacional hasta hoy día. Es uno de los diez mayores vendedores de copias en la historia de la música, habiendo vendido más de trescientos millones de sus ochenta álbumes editados en todo el mundo hasta la fecha en catorce idiomas. Tiene más de dos mil seiscientos discos de oro y platino certificados. Se estima que durante su carrera ha ofrecido más de cinco mil conciertos, actuando para más de sesenta millones de personas en los cinco continentes. En abril de 2013 el cantante fue galardonado en Pekín como el primer y más popular artista internacional en China. Asimismo, es el mayor vendedor extranjero de discos en Brasil, Francia, Rumania e Italia, entre muchos otros. En su país natal, es el artista que más discos ha vendido, con veintitrés millones de ejemplares.

					Ha ganado importantes y prestigiosos premios de la industria discográfica, como el Grammy y Grammy Latino, World Music Awards, Premio Billboard Music Award, Gaviota de Plata, ASCAP, American Music Award y Premio Lo Nuestro, entre otros. Ha sido condecorado con la Medalla de Oro al Mérito en las Bellas Artes de España y con la Legión de Honor de Francia. Fue nombrado Embajador Especial de las Artes Escénicas de UNICEF en 1989. Además tiene institucionalizado el 8 de septiembre como «Día de Julio Iglesias» en Miami desde 1997 y se ve su estrella en el Paseo de la Fama de Hollywood desde 1985. El 23 de abril de 2013 entró en el Salón de la Fama de los Compositores Latinos.

					El 19 de diciembre de 2018, la Academia Americana de la Grabación otorgó a Julio Iglesias el Grammy Lifetime Achievement Award, un premio especial de los Premios Grammy que premia a los intérpretes solistas o en grupo que durante su vida han hecho una contribución sobresaliente en el campo del registro discográfico.

					Por todo ello, se le considera el artista hispano más importante de la historia.

					Según el libro Riquísimos, del periodista Jesús Salgado, Julio Iglesias es la novena fortuna de España, con un patrimonio estimado en cinco mil doscientos millones de dólares en 2009.

					https://es.wikipedia.org/wiki/Julio_Iglesias

				

				Por mi cuenta añado que tiene una canción dedicada a su pene en colaboración con Romeo Santos: «El amigo», se llama la canción.

				[image: ]

				
					[image: ]
				

			

			INTENSIDAD, TEMPERAMENTO Y SENSUALIDAD: LAS GRANDES DIVAS DE LA COPLA Y LA CANCIÓN ESPAÑOLA

			Por lo general, la copla es uno de esos géneros que se asocia al franquismo, y no es casual. El franquismo, viendo que este género era adorado por el pueblo, se apropió de él. Pero el contenido de las coplas suele ser contrario a los ideales franquistas. Nos cantan historias de mujeres libres, madres solteras, prostitutas, amantes de casados, mujeres que se emborrachan en bares, mujeres que viven de forma pasional, mujeres de los márgenes que para nada eran el ideal de mujer que se quería en el franquismo.

			Estas historias de mujeres que nos trajo la copla, muchas veces se asemejan a las de sus intérpretes, las folclóricas, encargadas de encarnar y dar voz a estas pasiones. Las folclóricas solían ser mujeres de orígenes humildes que llegaban a lo más alto gracias a su arte. Estas figuras eran unos de los pocos ejemplos de ascenso social que ofrecía la España de la posguerra. «Solían pasar de una humildísima corrala, a comer langosta en el Palace», dice Lidia García en ¡Ay, Campaneras! #7. Por eso el pueblo encontraba muchas veces en estas historias las ganas de vivir, por eso triunfaron tanto en la época y por eso también la dictadura se apropió de este género, aun siendo contrario a sus ideales.

			
				Y es que la copla, queridas, por muy conservadora, rancia y casposa que nos pueda llegar a parecer a primera vista, y yo entiendo que la cosa es complicada y está llena de dobleces, lo reconozco, la copla como os decía, es un repertorio de estrategias femeninas para sobrevivir a la dictadura, a la pobreza, al patriarcado… ¡a la vida!

				Por eso, tantas miles de mujeres se identificaron con estas canciones, porque hablaban desde el desgarro, desde la pasión, desde la crudeza, desde la verdad.

				La cultura oficial del franquismo, la cultura que la dictadura quería imponer a las masas era cursilísima, era totalmente edulcorada e idealizada. Representaba de hecho el ideal fascista de una sociedad feliz: familias católicas perfectas (perfectas para ellos, claro) en las que la mujer se quedaba en casa cosiendo y rezando, el marido trabajaba y los niños se criaban plácidamente de acuerdo a la doctrina del régimen. No había lugar alguno para la representación de la miseria, la pobreza, el sexo… Por eso la copla triunfaba tanto, porque representaba precisamente la parte cruda de la vida que la dictadura pretendía a toda costa ocultar.

				Lidia García, AKA «Queer Cañí Bot», en su recomendadísimo podcast ¡Ay, Campaneras! #1

			

			
				Lo que me gusta de la copla es la pasión ante el amor y el desamor. La manera de gritar lo que duele, y la manera de gritar lo que gusta. Esto creo que es un lenguaje propio que solamente tiene la copla, lo mismo que el bolero tiene la capacidad de la ternura, la melancolía lo tiene el fado, el drama lo tiene el tango, o la soledad desesperada lo tiene la soleá o el flamenco. Hay músicas populares que definen emociones concretas y la copla define la pasión.

				Carlos Cano entrevistado por Jesús Quintero

			

			
				Durante muchas décadas, la copla ha pasado por el purgatorio injusto de ser un género casposo y de folclóricas, o la música oficial del régimen de Franco, como si también hubiera sufrido el exilio interior o exterior de sus protagonistas.

				Es la dictadura quien da el impulso vital y a la vez mortal a la copla nacida y consolidada en los días de la República, y reconvertida en canción española o andaluza por quienes pretenden olvidar su origen.

				Documental La España de la copla

			

			Y en esta España encorsetada donde la copla vivió su momento álgido de la mano del régimen, algunas folclóricas fueron domadas, otras directamente eran franquistas convencidas, alguna que otra se exilió y también estaban las que no se metían en política o ni siquiera se planteaban esas cuestiones, aunque su forma de vivir fuese un acto político en sí. Pero, en general, las folclóricas vivieron de forma libre e hicieron mucho por la libertad sexual. Fueron pioneras en el feminismo patrio y se convirtieron en el color de una época muy gris. Eran mujeres fuertes y libres que cantaban historias marginales, con unos looks que ya quisieran las concursantes de RuPaul’s Drag Race.

			Y es que esa es otra, las folclóricas fueron las primeras drag queens patrias «sin ser nada de eso ellas». Por ello el colectivo las quería y quiere tanto, porque eran las portadoras de las tan añoradas fantasía y libertad por los mariquitas de la época. Esta fantasía la transmitían a través de sus pelos, sus volantes, su maquillaje, su barroquismo y sus canciones de amoríos intensos y desgarradores. De hecho, las canciones estaban escritas en gran parte por maricones que no podían expresar sus sentimientos libremente, pero que, gracias a las copleras, encontraron en ellas el canal con el que hacerse oír e incluso ser aplaudidos por los sectores mas rancios. ¡¡¡Toma ya!!! Sin ir más lejos, Rocío Jurado, en su canción «El clavel», escrita por Solano, nos habla de hacer cruising y comer pollas. Sustituye clavel por pene y deja que surja la magia: «Un clavel, un rojo, rojo clavel, a la orilla de mi boca, cuidé yo como una loca, poniendo mi vida en él. Y el clavel, al verte, cariño mío, se ha puesto tan encendido que está quemando mi piel [...] Me importa tres pitos que diga la gente, que voy y vengo por el arenal, y tengo gastadas las losas del puente, de tanto cruzarlo por la madrugá».

			
				La copla ha tenido una prensa negativa porque todo el mundo cree que viene del franquismo, que viene de esa época particular de España, pero lo que no saben es que la copla nació antes, nació en la época de la República. De hecho, una de las primeras coplas que se conoce es «Rocío, Rocío», que es como un himno para los republicanos.

				Clara Montes, en el documental La España de la copla

			

			
				DOÑA CONCHA PIQUER

				AKA Concepción Piquer López

				[image: ] Valencia, 8 de diciembre de 1906 o 1908, no se sabe, como pasa a veces con las grandes

				[image: ] Madrid, 12 de diciembre de 1990

				Provenía de una familia muy humilde en la que, antes de nacer ella, tuvieron cuatro hijos que murieron prematuramente. Su infancia fue bastante dura, de tal pobreza que hasta tuvo que robar patatas en alguna ocasión para poder comer. Pero fíjate tú cómo son las cosas que, con solo quince años, triunfó en Broadway nada más y nada menos, siendo aún una desconocida en España.

				Cantante y actriz, interpretó con un estilo depurado de gran perfección vocal las composiciones más famosas de la canción española. «Ojos verdes», «Tatuaje», «Y sin embargo, te quiero», «En tierra extraña», «Lola Puñales», «La Lirio», «La Parrala» o «Yo soy esa» son algunos de sus temazos más conocidos.

				¡Madre mía, La Piquer, anda que no era nadie doña Concha! Pecado, por cierto, no ponerle el doña antes de pronunciar su nombre. Considerada la reina del cante español, revolucionó completamente el género de la copla, siendo, a mi parecer, la que más escuela creó. Por eso, aunque quizá no sea la cara más repetida en los expositores de gasolineras, pues se retiró antes de que los expositores musicales de las gasolineras estuvieran de moda, considero pertinente hablar de ella en este libro. ¿Te suena lo de «el baúl de La Piquer»? Pues es gracias a ella, que era toda una diva: siempre viajaba con un montón de pesadísimos baúles llenos de su ropa, ropa de cama, ropa de mesa y aceite de oliva, pues tenía por costumbre alquilar casas donde se alojaba en sus giras y viajes. A ella también pertenece la frase: «Si no gano dinero, no me divierto», al decirle Lauren Postigo que se decía de ella que le gustaba más el dinero que el cantar.

				Perfeccionista hasta la médula, en 1958 decidió retirarse de los escenarios tras quedarse sin voz por unos momentos durante una actuación en Isla Cristina, al menos esta es la versión oficial. Sin embargo, siguió grabando discos hasta 1963, pues tenía un contrato vigente con Columbia. Mujer de mano de hierro y pocos amigos, son bien conocidas sus rivalidades con otras grandes del gremio: Juanita Reina, Miguel de Molina o Rocío Jurado, entre otras. Con esta última, tuvo el beef más conocido por decir Rocío que era más larga que La Piquer (más dotada para cantar más estilos). También fue empresaria: montó su propia compañía, que gestionaba con gran disciplina y orden, de la que llegó a despedir al mismísimo Manolo Caracol por llegar tarde a una función. Y es que en la compañía de La Piquer, quien llegase tarde al ensayo o apareciese en escena con la ropa manchada o sin planchar, era multado.

				
					Las canciones de los años cuarenta eran dulces, jugo amargo solamente lo tenían algunas de La Piquer, y aquel ingrediente excepcional, su amargura, era lo que las diferenciaba netamente de las demás. En aquel mundo de anestesia, de nana pura, entre aquella compota de sones y palabras pensados para fomentar la estabilidad y la confianza, para mecer noviazgos abocados a un matrimonio sin problemas, para apuntalar creencias y hacer brotar sonrisas, irrumpía a veces inesperadamente una ráfaga de sobresalto, como un desgarro sombrío, era la voz de aquella mujer.

					Carmen Martín Gaite, en su artículo «Cuarto a espaldas» (1972)
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				ESTRELLITA CASTRO

				AKA Estrella Castro Navarrete

				[image: ] Sevilla, 26 de junio de 1906

				[image: ] Madrid, 10 de julio de 1983

				Entre Estrellita o La Piquer existe el eterno debate de quién fue la auténtica creadora de lo que hoy se conoce como «canción andaluza», pero lo que sí está claro es que la más graciosa, la más salerosa, fue Estrellita, que hizo del caracol en la frente su seña de identidad. Según ella, el rizo se lo pegó su madre con jabón cuando tenía tres años para cantar en la feria y ahí lo lleva todavía.

				Representante máxima del tópico de la gracia andaluza, la sevillana era la menor de once hermanos de una familia muy humilde de padre gallego y madre malagueña. Su madre, «La Sebastiana», la que le pegó el rizo en la frente con jabón, era una mujer simpar que, como buena madre de folclórica, siempre acompañaba a su hija a todas partes para cuidarla, y gracias a su salero dejó maravillosos momentos entre bambalinas. Mi preferido es cuando le dijo a Jacinto Benavente que ella tenía un hijo como él, a lo que él respondió: «¿Escritor?» y ella prosiguió: «¡NO! ¡ Maricón!». Otro suceso para recordar de esta increíble persona es que, cuando estaba acompañando a su hija que actuaba en Nueva York, de repente desapareció del teatro. Su hija movilizó a todo el equipo para buscarla y la encontraron gritándole, en español claro está, a un quiosquero de la gran manzana por no tener el Heraldo de Andalucía.

				Sus canciones alcanzaron gran popularidad en las décadas de 1930 y 1940. Criada en los café-cantantes sevillanos, aportó resortes flamencos a los cuplés, que eran afrancesados, haciéndolos más andaluces y españoles. «Mi jaca» fue su mayor éxito en el terreno musical, pero también caben destacar «Suspiros de España», «María de la O» o «La morena de mi copla».

				Fue bautizada como «La Reina del Pasodoble», estilo en el que destacó, aunque tocó muchos más, siempre de carácter folclórico, siendo la cantante más larga de su época. Palos como serranas, colombianas, guajiras, fandangos, soleares, tanguillos, sevillanas, zambras y saetas. Pero también cantó boleros cubanos, mazurcas e incluso tangos, género al que fue introducida por el gran Carlos Gardel.

				En febrero de 1962, fue galardonada con la Medalla de Oro al Mérito en el Trabajo.

				A ella le debemos el mítico «todamente español» expresión que le sortó con desparpajo a Lauren Postigo al darle las gracias por su programa Cantares, un programa «todamente español».

				Otro de mis momentos favoritos de Estrellita fue su aparición en la película Casa Flora, protagonizada por Lola Flores, en la que mantiene una surrealista conversación telefónica con «La Faraona». No os cuento más, flipad vosotros mismos viendo esta escena en el QR, junto a otros tantos vídeos de ella.
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