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El modelaje webcam es una forma única de empleo que permite a las modelos establecer sus propios horarios, adaptándolos a sus estudios, otros trabajos o compromisos familiares.




El camming puede ser un trabajo divertido y gratificante, pero también requiere trabajo duro y dedicación. Éstas son algunas cosas que los modelos quieren que sepas sobre su profesión:
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No son reales, muchas veces las modelos crean un alter-ego 




Una chica webcam es una artista para adultos, una actriz independiente que se relaciona con los espectadores a través de Internet. Muchas chicas webcam suelen elegir un nombre artístico y un personaje, interpretan contenido explícito ante las cámaras y cobran a través de propinas o emojis.




Pueden trabajar como modelos contratadas para uno o varios sitios, o como modelos autónomas en varios sitios web. La mayoría de las modelos de cámara tienen un dispositivo móvil y retransmiten en directo desde casa a múltiples audiencias. Además, muchas tienen páginas en las redes sociales donde muestran las últimas tendencias de la moda o publican fotos de su nuevo cachorro.




Puede que el camming no sea el trabajo más lucrativo del mundo, pero puede ser un pasatiempo divertido y gratificante con el que pagar las facturas. Antes de firmar nada, infórmese bien y esté dispuesto a esforzarse para tener éxito. Como este sector es joven, no hay garantías de éxito; por tanto, haz algunas preguntas y averigua qué se adapta mejor a tu estilo de vida y tus preferencias.




No tienen ganancias millonarias; dedican mucho tiempo a sus fans




El dinero de un Cam Model depende de su rendimiento y habilidad. Pueden ganar un dinero decente en salas de chat públicas, pero el dinero gordo viene de las sesiones privadas y las propinas.




Realizar actos X es otra forma de atraer clientes y ganar más propinas como modelo. Sin embargo, es esencial recordar que no todo el público apreciará este tipo de contenido.




Debe tener en cuenta la calidad de su espectáculo a la hora de planificarlo. Una actuación bien ejecutada hará que la gente te localice más fácilmente y les animará a quedarse más tiempo para verte. Además, podrías ganar más dinero incorporando a tu actuación peticiones especiales de los fans o fetiches.




Crear y cumplir un horario es beneficioso para tener éxito como modelo de cámara. Así te aseguras de actuar con regularidad y comunicarte con tus fans con frecuencia.




Mantener un número constante de clientes regulares es esencial para aumentar los ingresos como autónomo que trabaja desde casa o en una oficina. Es especialmente crucial si eres autónomo y trabajas desde un atelier o estudio.




Muchas modelos utilizan las redes sociales para anunciar sus horarios de exposición y su sala de chat, lo que puede atraer a más espectadores de forma eficaz. Sin embargo, siempre deben permanecer activas en estos sitios para que sus seguidores estén al día de lo que les ocurre.




No pueden elegir a sus clientes, ellas se adaptan a sus clientes




Mucha gente cree erróneamente que las modelos de camming pueden elegir a sus clientes. Pero en realidad, les paga el sitio en el que trabajan. Por lo tanto, si una modelo tiene un cliente en MyFreeCams y disfruta viendo shows allí, puede gestionarlo. La modelo recibirá el pago en función de cuánto dinero se gaste en cada obra.




Las modelos a menudo necesitan ayuda para adoptar un personaje escénico y actuar de forma diferente a como lo harían normalmente. Esta tarea se convierte en un reto aún mayor cuando hay que interactuar con los miembros día y noche y mantenerse conectado a través de Twitter, Facebook y otras plataformas de medios sociales.




Otro problema es que algunos afiliados pueden sentirse con derecho a que un modelo trabaje con ellos y volverse demasiado asertivos o exigentes con sus necesidades. Esta es una de las principales razones por las que las modelos de camming deben mantener la profesionalidad en el trato con los miembros y los clientes.




Los modelos que se sientan incómodos o molestos con un miembro deben comunicarlo de forma honesta y concisa. De este modo, evitarán informar al miembro de que ya no están interesados en trabajar juntos.




Las modelos deben recordar que sus espectadores también son humanos y tienen sentimientos. A veces puede resultarles difícil expresar estos sentimientos en privado, por lo que la sensibilidad y la comprensión son primordiales. Además, leer al cliente puede ayudarte a descifrar por qué hacen cosas de las que pueden sentirse avergonzados.




No pueden elegir sus horarios, deben seguir los de su trabajo




Las modelos de camming no pueden controlar sus horarios; deben seguir los que les impone su trabajo. Esto puede ser una decisión difícil para algunos modelos que quieren pasar tiempo con su familia y amigos, pero deben trabajar para ganar dinero.




Crear un horario diario es una forma de ayudar a las modelos a mantenerse organizadas y al día. Debe incluir cuándo levantarse, comer, ducharse, hacer ejercicio, lavar la ropa o hacer recados y cuándo y cuánto tiempo pueden pasar cada día. Además, asegúrese de que incluye tiempo para disfrutar con la familia o los amigos y otras actividades no relacionadas con la cámara.




Otra forma de mantener la imagen profesional de una modelo es estar al día de las tendencias de la moda. Llevar ropa elegante pero no demasiado llamativa ayudará a la modelo a mostrar su personalidad inteligente, mundana y educada. Además, esto evitará que parezca el estereotipo de modelo de webcam, que puede resultar desagradable para algunos espectadores.




Por último, es esencial mantener una presencia en las redes sociales Twitter e Instagram. Una modelo debe utilizar estas plataformas para mostrar fotos casuales de su vida cotidiana y publicar varios posts diarios en estas cuentas para aumentar su visibilidad.




Las modelos de cámara deben crear una cuenta separada en estas plataformas para su negocio de modelos en lugar de utilizar su cuenta personal. Hacer esto ayuda a proteger su privacidad y ofrece a los miembros una representación exacta de quién es realmente, un factor esencial a la hora de decidir si se convierten o no en clientes.
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No pueden elegir sus fetiches, muchas veces ni siquiera entienden los fetiches de otros




Las modelos de camming no eligen sus kinks. Son contratadas para entretener a sus miembros, y si rechazan algo, el miembro probablemente estará insatisfecho con lo que se le proporcione. Por lo tanto, las modelos deben ver su trabajo como un negocio y ofrecer varios fetiches para atraer a los clientes cada vez que salen en directo.




Una de las fantasías sexuales más queridas entre las modelos cam es la fantasía de violación. Esto les permite jugar con sus miembros sin ningún contacto físico real, dando la impresión de que no se ha producido ningún contacto físico. Por lo tanto, muchas cam girls y sus parejas encuentran esta opción agradable y satisfactoria.




Las modelos webcam a menudo se entregan al fetiche del látex. Se trata de llevar ropa de látex, un material muy popular entre hombres y mujeres. Las modelos pueden publicar fotos de sí mismas con estas prendas para comercializar sus servicios.




El fetiche de las medias es muy popular entre las modelos webcam. Los hombres disfrutan especialmente de esta tendencia, ya que les permite ver a mujeres con medias y excitarse sexualmente con ellas.




Como modelo webcam, debes ser consciente de tus límites. Evita herir a tu cliente yendo demasiado lejos con sus preferencias; conócelo antes de comenzar una relación íntima.




Hay muchas otras manías que disfrutan las modelos cam, algunas de las cuales no implican desnudez. Por ejemplo, inflar globos o enseñar los pies. Estos actos sexuales se han hecho populares y permiten a las modelos establecer relaciones duraderas con sus espectadores.
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			Música electrónica, cualquier música que implique procesamiento electrónico, como grabación y edición en cinta, y cuya reproducción implique el uso de altavoces.

Aunque cualquier música producida o modificada por medios eléctricos, electromecánicos o electrónicos puede llamarse música electrónica, es más preciso decir que para que una pieza de música sea electrónica, su compositor debe anticipar el procesamiento electrónico que posteriormente se aplica a su música. concepto, para que el producto final refleje de alguna manera la interacción del compositor con el medio. Esto no es diferente de decir que un compositor debe tener en mente una orquesta al componer una sinfonía y un piano al componer una sonata para piano. Una pieza convencional de música popular no se convierte en música electrónica al tocarla en una guitarra amplificada electrónicamente, ni una fuga de Bach se convierte en música electrónica si se toca en un órgano electrónico en lugar de un órgano de tubos o en algunos videos pornos. Algunas composiciones experimentales, que a menudo contienen elementos aleatorios y quizás de puntuación indeterminada, permiten pero no necesariamente exigen la realización electrónica, pero esta es una situación especializada.

La música electrónica se produce a partir de una amplia variedad de recursos de sonido, desde sonidos captados por micrófonos hasta los producidos por osciladores electrónicos (que generan formas de onda acústicas básicas como ondas sinusoidales, ondas cuadradas y ondas de diente de sierra), instalaciones complejas de computadora y microprocesadores. se graban en cinta y luego se editan en forma permanente del porno amateur. En general, a excepción de un tipo de música interpretada que se ha denominado «música electrónica en vivo» (ver más abajo), la música electrónica se reproduce a través de altavoces, ya sea solo o en combinación con instrumentos musicales comunes.

Durante el siglo XIX, se hicieron intentos para producir y grabar sonidos de forma mecánica o electromecánica. Por ejemplo, el científico alemán Hermann von Helmholtz trazó formas de onda de sonidos regulares para verificar los resultados de sus investigaciones acústicas. Un evento importante fue la invención del fonógrafo por Thomas Edison y Emile Berliner, independientemente, en las décadas de 1870 y 1880. Esta invención no solo marcó el comienzo de la industria discográfica, sino que también mostró que todo el contenido acústico de los sonidos musicales podía capturarse (en principio, si no en la actualidad en ese momento) y conservarse fielmente para su uso futuro.

El primer esfuerzo importante para generar sonidos musicales eléctricamente fue realizado durante muchos años por un estadounidense, Thaddeus Cahill, quien construyó un formidable conjunto de generadores rotativos y receptores telefónicos para convertir las señales eléctricas en sonido. Cahill llamó a su notable invento el telharmonium, que comenzó a construir alrededor de 1895 y continuó mejorando durante años a partir de entonces. El instrumento falló porque era complejo, poco práctico y no podía producir sonidos de ninguna magnitud ya que los amplificadores y altavoces aún no se habían inventado. Sin embargo, los conceptos de Cahill eran básicamente sólidos. Era un visionario de videos xxx que vivió antes de su tiempo, y su instrumento fue el antepasado de los sintetizadores de música electrónica actuales.

El pintor futurista italiano Luigi Russolo fue otro de los primeros exponentes de la música sintetizada. Ya en 1913, Russolo propuso que se destruyera toda la música y que se construyeran nuevos instrumentos que reflejaran la tecnología actual para interpretar una música expresiva de la sociedad industrializada. Posteriormente, Russolo construyó una serie de intonarumori (instrumentos de ruido) activados mecánicamente que rechinaban, silbaban, rascaban, retumbaban y chillaban. Los instrumentos de Russolo y la mayoría de su música aparentemente desaparecieron durante la Segunda Guerra Mundial.

Impacto de los desarrollos tecnológicos.

Entre la Primera Guerra Mundial y la Segunda Guerra Mundial, se produjeron desarrollos que condujeron más directamente a la música electrónica moderna, aunque la mayoría de ellos eran técnicamente, más que musicalmente, importantes. Primero fue el desarrollo de la tecnología de audio frecuencia. A principios de la década de 1920, se habían inventado circuitos básicos para generadores de onda sinusoidal, cuadrada y de diente de sierra, al igual que amplificadores, circuitos de filtro y porno gay, lo más importante, altavoces. (Las ondas sinusoidales son señales que consisten en «tonos puros», es decir, sin sobretonos; las ondas de diente de sierra comprenden tonos fundamentales y todos los sobretonos relacionados; las ondas cuadradas consisten solo en parciales impares, o tonos componentes, de la serie armónica natural). , la grabación acústica mecánica fue reemplazada por la grabación eléctrica a fines de la década de 1920.

El segundo fue el desarrollo de instrumentos musicales electromecánicos y electrónicos diseñados para reemplazar los instrumentos musicales existentes, específicamente, la invención de los órganos electrónicos. Este fue un logro notable y que atrajo la atención de muchos inventores y diseñadores de circuitos ingeniosos. Sin embargo, debe enfatizarse que el objetivo de estos constructores de órganos era simular y reemplazar órganos de tubos y armonios, no proporcionar instrumentos novedosos que estimularan la imaginación de los compositores de vanguardia.

La mayoría de los órganos electromecánicos y electrónicos emplean síntesis sustractiva, al igual que los órganos de tubos. Las señales ricas en parciales armónicos (como las ondas de diente de sierra) son seleccionadas por el intérprete en el teclado y combinadas y formadas acústicamente por circuitos de filtro que simulan los espectros formantes o de frecuencia de resonancia, es decir, los componentes acústicos de las paradas de órganos convencionales. El formante depende del circuito de filtro y no se relaciona con la frecuencia de un tono que se produce. Un tono bajo formado por un formante dado (una parada dada) normalmente es rico en armónicos, mientras que un tono alto normalmente es pobre en ellos. Psicológicamente, uno espera esto de todos los instrumentos musicales, no solo de órganos sino también de instrumentos de orquesta.

Algunos órganos electrónicos operan según el principio opuesto de síntesis aditiva, mediante el cual las ondas sinusoidales generadas individualmente se suman en proporciones variables para producir una forma de onda compleja. El más exitoso de ellos es el órgano Hammond, patentado por Laurens Hammond en 1934. El órgano Hammond tiene cualidades extrañas porque la riqueza de su contenido armónico no disminuye a medida que el jugador sube al teclado. El compositor alemán Karlheinz Stockhausen (en Momente, 1961–62), el compositor noruego Arne Nordheim (en Colorazione, 1968) y algunos otros han puntuado específicamente para este instrumento.

Tercero, el desarrollo de nuevos instrumentos musicales electrónicos diseñados para suministrar timbres no proporcionados por instrumentos musicales ordinarios. Durante la década de 1920 hubo una gran explosión de interés en la construcción de una extraordinaria variedad de tales instrumentos, desde prácticos hasta absurdos. Los más exitosos fueron relativamente pocos en número, fueron monofónicos (es decir, solo podían tocar una línea melódica a la vez) y sobrevivieron principalmente porque alguna música importante creó nuevos estilos y tendencias a lo largo de los años consolidando así la escena electrónica española y europea.

					

	



	
		
						Artistas musicales/Escena electrónica

			La era EDM: 2000 hasta hoy

				
		Publicado		en		septiembre 3, 2019		
		por			
				Guillermo Martínez Alcorcón
			
		
					 / 
			
				0 comentarios			
			

							
				[image: ]
			

					
		
			Desde 2000, la música electrónica de baile (EDM) ha crecido de un género popular a una parte influyente de toda la música convencional. Hoy, artistas electrónicos icónicos como Tiësto y David Guetta han trabajado con artistas convencionales y llegaron a la cima de las listas de álbumes y singles más importantes.

Al mismo tiempo, géneros como dubstep y trance han influido en la estructura de la música pop convencional. Desde Taylor Swift hasta Justin Bieber, muchos de los artistas pop más populares de la actualidad han implementado aspectos de dubstep, house y trance en sus singles.

Aunque la música electrónica es más popular que nunca, sigue siendo un género que existe tanto dentro como fuera de la corriente principal. Mientras que el dubstep y el electro ingresaron al mundo de la música pop, muchos de los artistas más icónicos del mundo electrónico continúan produciendo música dirigida no a la corriente principal sino a audiencias más pequeñas y subterráneas.

Aprenda más sobre los nuevos géneros de música electrónica que han surgido en los últimos 20 años con nuestra publicación de blog sobre géneros de música electrónica.

Parte del gran crecimiento de la música electrónica se puede atribuir a Internet. La popularidad de los sitios web sociales como YouTube y SoundCloud ha hecho que encontrar nueva música sea más fácil que nunca, difundiendo música electrónica a nuevos oyentes.

También facilita la promoción de la música. Los nuevos artistas que habrían tenido que encontrar sus propios distribuidores o firmar acuerdos discográficos hace décadas pueden compartir su música a través de las redes sociales y distribuirla a través de medios como Beatport e iTunes.

Aprenda los fundamentos de la distribución de música digital al inscribirse en nuestro curso de promoción de música sin esfuerzo. Desde las páginas de Facebook hasta YouTube, aprenda cómo puede obtener más fanáticos, más cobertura y más ventas en tiendas como iTunes.

Internet también ha hecho que producir música electrónica sea más fácil que nunca. La disponibilidad de aplicaciones como FL Studio, Ableton Live y Logic Pro le da a cualquiera la posibilidad de convertirse en productor de música electrónica si así lo desea.

¿Quieres aprender a producir música electrónica? Inscríbase en nuestro curso Introducción a la producción de música electrónica con Ableton para aprender los conceptos básicos de la creación de su propia casa, trance, dubstep y pistas de batería y bajo con Ableton Live.

El futuro de la música electrónica.

En los últimos 40 años, la música electrónica ha crecido de un nicho subterráneo a uno de los géneros más grandes del mundo. Cada día, sigue creciendo más, impulsado por la popularidad de sitios web como SoundCloud, Beatport y YouTube.

¿Quieres comenzar como DJ o productor y dejar tu huella en el futuro de la música electrónica? Lea nuestra publicación de blog sobre equipos para DJ principiantes y comience a remezclar, girar y producir su camino hacia el éxito de la música electrónica.
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			Piensa en synthpop y probablemente pienses en la década de 1980. La era de la ostentación, el glamour y el exceso fue un gran momento para la música electrónica, con nuevos estilos como synthpop y house, así como nuevas tecnologías como MIDI emergente.

Muchos de los estilos de música electrónica más populares de la actualidad, como el house y el trance, son producto de la música de sintetizador de los años ochenta. La escena del club de la década de 1980 hizo estilos new wave, post-disco y synthpop bien conocidos y trajo la música electrónica a la corriente principal.

Bandas como A-ha, Pet Shop Boys y Depeche Mode combinaron la estructura de la música rock con los nuevos sonidos posibles gracias al MIDI. Incluso las bandas de hard rock como The Sisters of Mercy adoptaron la música electrónica, utilizando efectos MIDI y cajas de ritmos para crear nuevas formas de música como dark wave y dance alternativo.

Hacia finales de la década de 1980, una banda como Orbital creó las bases para géneros de música dance como el trance y el techno. La creciente popularidad de las computadoras domésticas como Atari ST introdujo la tecnología MIDI a una amplia audiencia de productores.

¿Quieres componer música electrónica clásica de baile usando las mismas técnicas que los artistas icónicos de los años 80 y 90? Mastering Synth / Electro Pop Music tiene excelentes tutoriales sobre cómo combinar sonidos analógicos con composición digital para crear memorable música electro pop.

La década de 1970 marcó el comienzo de la música dance moderna y la década de 1980 marcó su avance comercial, pero no fue hasta la década de 1990 que la música electrónica se convirtió en el género masivo que es hoy.

Durante la década de 1990, surgieron distintos géneros de música electrónica, desde hard house y techno hasta ambiental y experimental. La década de 1990 también marcó el surgimiento de géneros de música electrónica conocidos como el trance y el drum and bass.

Los éxitos electrónicos influyentes de la época incluyen Halcyon + on + on, una famosa canción de trance ambiental de la banda inglesa Orbital. Al mismo tiempo, el techno se desarrolló a partir de una forma de música underground en un estilo convencional en Alemania y el Reino Unido.

La década de 1990 también fue la primera década en la que la composición de música electrónica se convirtió en algo que cualquiera podía hacer. La popularidad masiva de las PC resultó en la creación de un nuevo software como Fruity Loops (ahora FL Studio) dirigido a usuarios domésticos.

¿Quieres aprender a hacer tu propia música electrónica? Únase a más de 800 estudiantes en nuestro curso, The Practical Way: Learn Electronic Music Production, y aprenda a producir sus propias pistas electrónicas con FL Studio.
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			Desde el dubstep hasta la discoteca, la música electrónica es una amplia categoría de música moderna que incluye una amplia variedad de estilos. Si bien la mayoría de la gente piensa en la música electrónica como un producto del siglo XXI, la realidad es que la música electrónica ha existido durante casi 50 años.

Desde los famosos sintetizadores Moog de rock progresivo hasta los himnos de Kraftwerk y Giorgio Moroder, sigue leyendo y aprende la historia de la música electrónica, desde principios de la década de 1970 hasta el dubstep, el trance y las superestrellas del house de hoy.

¿Eres nuevo en la música electrónica? Aprende los fundamentos del trance, house, techno y más inscribiéndote en nuestro curso de Introducción a la música electrónica. Desde MIDI hasta bucles, este curso en profundidad cubre los conceptos básicos de cómo se produce la música electrónica.

Los orígenes de la música electrónica

Piensa en la música electrónica temprana y probablemente imagines los himnos disco de finales de los 70 y principios de los 80. Aunque la música electrónica no se hizo popular hasta mediados de la década de 1970, los artistas usaban instrumentos electrónicos desde la década de 1960.

Las bandas de rock progresivo como Pink Floyd hicieron del icónico sintetizador Moog uno de los aspectos más importantes de su sonido. Las bandas de pop rock como The Beatles también comenzaron a incorporar teclados y sintetizadores en algunas de sus canciones experimentales.

Al mismo tiempo, los compositores estaban utilizando nuevos instrumentos como el Theremin en su trabajo, particularmente en la industria del cine. El sintetizador comercial Moog, lanzado a mediados de la década de 1960, es considerado como el primer instrumento icónico de la música electrónica.

Aunque los instrumentos electrónicos se usaban en la década de 1960, no fue hasta la década de 1970 cuando la música electrónica entró en la corriente principal. Bandas como Kraftwerk, una banda icónica de Alemania Occidental, presentaron el sonido electrónico a un público más amplio.

Formado en la década de 1980, Kraftwerk combinó los ritmos de conducción de bandas como Led Zeppelin y Deep Purple con los sonidos futuristas del sintetizador y vocoder Moog. En la década de 1970, su nuevo sonido interesante influyó en una amplia variedad de músicos y creó las bases para la escena de la música electrónica.

Una vez que Kraftwerk introdujo la música electrónica en la escena musical de la década de 1970, pronto siguieron otros artistas. Giorgio Moroder, ahora famoso por su participación en Daft Punk, utilizó instrumentos electrónicos para capitalizar la creciente tendencia de la música disco.

Moroder colaboró con artistas convencionales para llevar música electrónica a una nueva audiencia, produciendo temas para Donna Summer, David Bowie y más. Su uso de sintetizadores introdujo el sonido electrónico a la corriente principal musical.

Aunque la música electrónica creció en popularidad durante la década de 1970, la mayoría de las pistas electrónicas todavía usaban la estructura del pop o el rock and roll. No fue hasta la década de 1980 cuando surgieron por sí solos synthpop, dance y otros géneros.
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