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           Introducción 
 

Este módulo on-line contiene materiales de formación específica para la profesionalización 

del artista en el sector de las Artes Audiovisuales, y se ubica en el marco de “Promoción del 

Arte”, siguiendo con la línea de trabajo llevada a cabo en el taller celebrado en la Sala Ideas 

de Tabacalera, organizado por la Subdirección General de Promoción de las Bellas Artes del 

Ministerio de Educación, Cultura y Deporte. 

El objetivo principal de este módulo es ofrecer herramientas para actualizar o ampliar tus 

capacidades como artista en el periodo de profesionalización  y comprender cuál es el lugar 

que ocupa el trabajo artístico dentro del contexto específico del Arte. 

 

#herramientasarte  
A cargo de Joan Morey 
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1. Presentación y análisis del marco de actuación artística 
1.1 Artista profesional 
Su labor no termina en la creación de la obra —entendida aquí como trayectoria, no como unidad— sino que 
continúa en otras facetas que le obligan a trabajar de forma competente, profesional y, en cierto sentido, 
estratégica. 

Ser un “artista profesional” significa tener los 
conocimientos y el control de todas y cada una de 
nuestras competencias. Entendiendo las 
competencias como aquellas capacidades de 
poner en operación los diferentes conocimientos, 
habilidades y destrezas de forma integral —según 
la personalidad de cada uno— en las formas 
diferentes de relacionarnos con otras personas 
tanto en el ámbito personal, social como en el 
profesional. Además de investigar, conocer los 
procesos de producción y realizar la obra, todo 
creador deberá saber comunicar y presentar su 
trabajo de forma adecuada con el objetivo de ser 
competente en su ámbito profesional.  
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¿Qué sucede justo después de terminar una obra o proyecto o inaugurar una exposición?  
Es imprescindible saber que nuestras 
obligaciones no finalizan cuando damos la obra 
por acabada. Precisamente en ese instante es 
cuando una buena documentación, ordenación y 
presentación del trabajo son importantes ya que 
aquí comienza el proceso de comunicación 
“real”. Todo deja de ser subjetivo y nos 
intercalamos en un circuito reglamentado, en el 
que cada artista demuestra realmente sus 
competencias y hace evidentes los resultados 
de su aprendizaje así como el cumplimiento de 
sus objetivos.  

Observamos entonces cómo el artista deja atrás su rol de “creador” y se convierte en una figura poliédrica y 
multifuncional que transita por numerosas áreas, independientemente del contenido de su obra, la 
resolución formal o su discurso intelectual. Podríamos decir que el artista amplía su labor profesional 
hacia un complejo aparato de producción en el que ha de saber enmarcarse y desenvolverse con la máxima 
eficacia. 
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1.2 Producción artística | Industria Cultural 
Hablar de un modelo de artista/productor significa que el discurso artístico se inscribe en la compleja 
ecuación de la industria cultural. El término Industria Cultural fue utilizado por primera vez por la Escuela 
de Frankfurt, para intentar recoger el cambio radical que se estaba produciendo tanto en la forma de 
producción como en el lugar social ocupado por la cultura. 

Ramón Zallo –catedrático de Comunicación Audiovisual en la Universidad del País Vasco– definía 
INDUSTRIA CULTURAL como: “un conjunto de ramas, segmentos y actividades auxiliares industriales 
productoras y distribuidoras de mercancías con contenidos 
simbólicos, concebidas por un trabajo creativo, organizadas 
por un capital que se valoriza y destinadas finalmente a los 
mercados de consumo con una función de reproducción 
ideológica y social”. 

En las dinámicas de trabajo habituales de la Industria 
Cultural cohabitan expertos y perfiles profesionales muy 
diversos con los que el ARTISTA deberá instaurar códigos 
de entendimiento y buena relación.  
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1.3 Agente Cultural y sus funciones 

¿A qué/quién se denomina Agente Cultural? 
Se entiende por Agente Cultural, en sentido amplio, a toda persona o grupo que realiza labores 
relacionadas con la Cultura (gestores, investigadores, productores, divulgadores, educadores, artistas...). El 
Agente Cultural interviene en las políticas culturales y juega un papel diferente dependiendo de la 
coyuntura social, política y económica de cada momento. El Agente Cultural es intermediario entre los 
ciudadanos y las políticas culturales que organizan el contexto (tanto en el ámbito público como en el 
privado).  

La existencia de una variada red de Agentes Culturales está 
relacionada directamente con el desarrollo social, político y 
económico de una comunidad, de un estado o un país. De manera que 
los Agentes Culturales se organizan en relación a la reglamentación y 
legislación de cada territorio, por lo que encontraremos diferencia 
entre los agentes de los diferentes países. 

Los objetivos y competencias de estos grupos son muy diversos, pero 
está claro que deben concretarse para conseguir una articulación de 
LA CULTURA en la sociedad de la que forman parte, en caso contrario 
el "tejido" o contexto del que dependen se girará en su contra.   
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¿Qué funciones tiene el Agente Cultural?  
Las funciones de los agentes culturales evolucionan de acuerdo con el contexto que ocupan y quedan 
establecidas en relación a las políticas culturales de cada momento (sujetas a los intereses políticos, la 
situación económica y, en última instancia, a la demanda de la sociedad...). Entre las funciones del Agente 
Cultural se encuentran:  

⋅ Analizar e interpretar la realidad social del presente y dar respuesta a sus necesidades a través de la 
organización de servicios.  

⋅ Posibilitar y canalizar la participación de los miembros de una comunidad.  
⋅ Crear estados de opinión en relación a diversos temas que le afectan.  
⋅ Canalizar demandas desde la sociedad civil hacia la administración.  
⋅ Otras... 

¿Cómo podríamos clasificar a los agentes culturales? 
Se pueden dividir en categorías complementarias diferenciadas por su función:  

⋅ AGENTES PÚBLICOS, vinculados al Estado, Autonomías, Ayuntamientos… 
⋅ AGENTES PRIVADOS, relacionados con empresas, fundaciones, asociaciones privadas o profesionales u 

otras industrias culturales. 
⋅ AGENTES DEL TERCER SECTOR, en el ámbito de fundaciones, ONG´s, organizaciones comunitarias y 

agrupaciones varias.  
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¿Qué Agente Cultural influye más directamente en el artista y su trayectoria? 
El Agente Cultural más popular, y que irrumpió de forma radical como intermediario principal entre Artista, 
Espacio de Exhibición y Audiencias, es el CURATOR, también denominado comisario de exposiciones, 
curador, conservador, programador, etc. Hoy en día esta figura es algo más compleja debido a la 
diversificación de perfiles profesionales que pueden ejercer las funciones de un comisario de exposiciones.  

En el ámbito artístico, el comisario se interpuso muy significativamente entre los estadios de producción y 
exhibición de una obra o proyecto con una finalidad concreta: LA PRODUCCIÓN DE CONOCIMIENTO. 

Un curator  trabaja a partir de obras de arte, proyectos 
artísticos o incluso “formas de hacer” con el objetivo de 
realizar un proyecto personal, ilustrar un discurso teórico o 
presentar una exhibición como producción intelectual u 
“obra nueva”. Una vez determinada la temática, idea o 
conceptualización de una “exposición”, el CURATOR 
selecciona a los artistas y/o las obras, creando así el hilo 
argumental. 

En segundo lugar se encarga de las negociaciones 
pertinentes para la cesión de obras o producción de 
proyectos. 

Y, en última instancia, corre también a su cargo la organización de la muestra, el diseño expositivo, el 
recorrido por las salas, las estrategias de comunicación, actividades de acompañamiento, etc.  
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Habitualmente, una de las principales competencias del comisario es generar un discurso teórico a partir 
de las obras de una exposición, aunque no siempre es así —en algunos casos el comisario se limita a 
seleccionar y organizar y no necesariamente a una labor teórica (factor que podría restarle valor 
profesional).   

En definitiva, el comisario sería el experto en crear discurso expositivo, narrar historias, explicar conceptos 
o generar situaciones a través de obras de arte (o sus derivados) con capacidad de negociar y rentabilizar el 
acto de comunicación; además, es especialista en las dinámicas de interacción entre la obra y el público. 

Todo esto le convierte en el eje principal entre la narrativa expositiva, 
el presupuesto y las diferentes audiencias. En consecuencia, el 
curator tiene el poder para legitimar a un artista, dotar de visibilidad 
a la obra de un autor u otro, e incluso tiene la capacidad de marcar 
movimientos artísticos, corrientes o dinámicas nuevas en los 
mecanismos de producción cultural.  
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1.4 Artista | Intermediario | Ámbito de representación 
Además de los agentes culturales, en el complejo ENGRANAJE DE PRODUCCIÓN ARTÍSTICA hay otros 
intermediarios o mediadores vinculados al Mercado del Arte. De entre los perfiles más comunes se 
encuentran: Galerista | Productor | Distribuidor | Inversor | Mecenas | Representante… 

A grandes rasgos el Intermediario en el ámbito comercial es: 

⋅ Quien representa a uno varios artistas en galerías de arte. 

⋅ Quien realizan una labor de mecenazgo, es productor, patrocinador o inversor. 

⋅ Quien solicita los servicios profesionales de un artista para generar contenidos, proyectos, actividades, 
etc.  

Trabajar con un mediador supone aceptar un pacto de lealtad entre las dos partes: ARTISTA ~ 
INTERMEDIARIO. Sin el compromiso y cumplimiento de este acuerdo entre ambos no tendría ningún 
sentido trabajar con un representante o cualquier otro agente dinamizador de nuestro trabajo artístico. El 
nivel de compromiso que conlleva el trabajo con intermediarios, exige que seamos muy cuidadosos en el 
momento de su selección. Aun cuando tengamos un buen intermediario, deberemos supervisar su gestión y 
proporcionarle cualquier elemento susceptible de enriquecer o facilitar su trabajo.  
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Mantener una relación profesional con uno o varios intermediarios, no significa 
adquirir estatus de forma automática en el ámbito del Arte; por 

ejemplo, es habitual que muchos artistas y sus representantes 
confundan el éxito en el mercado con el incremento de estatus. 
Cabe apuntar que son cosas diferentes aunque vayan ligadas.  
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¿Cuál es el papel del Intermediario? 
En la mercadotecnia del Arte las funciones básicas que corresponden al intermediario son: Investigación | 
Promoción | Contactos | Selección | Ajuste | Negociación | Distribución | Financiación | Riesgo 

 

 

 

 

 

⋅ INVESTIGACIÓN 

Investigar es una de las funciones más importantes que deberá realizar cualquier mediador, y es una de las 
más difíciles de efectuar en el sector artístico-cultural, dada la especialización de los mercados. 
Corresponde al intermediario investigar las posibilidades que tiene nuestra obra en el mercado y 
mantenernos informados de los resultados que vaya alcanzando, a los efectos de retroalimentarnos para 
poder crear un intercambio más efectivo. Cualquier investigación de este tipo es costosa, pues requerirá 
una inversión en esfuerzo humano, tiempo y “know how". Estos factores prevalecen vinculados a su 
experiencia o aquellos conocimientos adquiridos, no siempre académicos, que incluyen: técnicas, 
información secreta, teorías e incluso datos privados (como clientes o proveedores). 
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⋅ PROMOCIÓN 

Será función de los intermediarios, realizar una promoción efectiva de nuestra oferta, y para ello tendrá que 
contar con un paquete de materiales promocionales en diferentes soportes que satisfaga el nivel de calidad 
y requerimientos de información que exige cada mercado. Generalmente, los artistas representados 
proporcionan materiales que después los intermediarios recomponen en nuevos soportes con la 
información adecuada.  

⋅ CONTACTOS 

Los intermediarios han de ser capaces de establecer vinculación directa con la mayor cantidad de 
entidades y personas interesadas en nuestra obra. Éste es un esfuerzo permanente, que se basa en 
relaciones humanas, tiempo, recursos y constancia. Aun cuando nosotros tratemos de atraer a posibles 
interesados en nuestra obra, recaerá sobre el intermediario el trabajo de contactar a ellos. 

⋅ SELECCIÓN 

Los intermediaros, a partir de su conocimiento de cada mercado y de ofertas concurrentes, tendrán 
la capacidad de seleccionar aquellas propuestas que mejor encajen en su área de trabajo. Esto hace, que 
quizá no todo lo que hagamos sirva para un determinado circuito, y sin embargo, funcione en otro. 

⋅ AJUSTE 

Al conocer los requerimientos de los espacios y circuitos a acceder, los intermediarios están en 
condiciones de sugerirnos modificaciones y ajustes a nuestras propuestas, en la medida en que éstas no 
dañen su esencia. Las recomendaciones más comunes, están relacionadas con la definición de los 
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formatos, las ediciones, precios... a pesar de que pueden aportar consejos en temas que atañen a 
cuestiones políticas, ideológicas o solamente prácticas. 

⋅ NEGOCIACIÓN 

Corresponderá al intermediario negociar en nuestro nombre, por lo que debe existir una total sintonía entre 
los dos. Para ello deberá conocer a fondo las propuestas, nuestras condiciones de trabajo y nuestras 
exigencias mínimas. De una buena o mala negociación dependerá nuestro desempeño profesional en un 
mercado particular. Una vez que el negocio esté hecho, sus términos serán de estricto cumplimiento y todo 
aquello que se negoció mal, o no se tuvo en cuenta, recaerá sobre el artista. 

⋅ DISTRIBUCIÓN 

Los intermediarios deben tener la capacidad de diseñar y coordinar toda la logística necesaria para que 
nuestra obra llegue a tiempo al público final. Además debe hacerlo con la calidad requerida y cumpliendo 
nuestras exigencias mínimas. Muchas veces los intermediarios subcontratan entidades especializadas para 
realizar los diferentes trabajos que se precisan para la ejecución de proyectos, como pueden ser: empresas 
de transporte, aseguradoras, diseñadores de montaje expositivo, diseño de comunicación... etc. 

⋅ FINANCIACIÓN 

Es habitual que los intermediaros, financien determinados aspectos como parte del proceso de promoción, 
negociación y realización final de nuestro trabajo. Estos elementos pueden ser de muy variada índole, y por 
lo general es capital que se anticipa (tanto por el intermediario como por el representado) en partidas que 
se asumen como parte de los costes de operaciones. Algunas de éstas se descuentan y reembolsan al 
inversor antes de calcular los beneficios. Entre los elementos más comunes están: los gastos de 
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producción, gastos por concepto de realización de materiales promocionales, gastos por concepto de 
participación en actividades o eventos promocionales y/o comerciales, pago de transportes, organización y 
realización de conferencias de prensa, alquiler de soportes técnicos, instrumentos u otros elementos 
necesarios para garantizar el hecho artístico, etc. 

⋅ RIESGO 

Toda actividad conlleva un riesgo, y el trabajo de los intermediarios es también arriesgado. Situar cualquier 
producción artística en un circuito, requiere una gran inversión de tiempo, recursos y esfuerzo sostenido y 
si la aceptación del público final no se corresponde con lo previsto, el impacto puede ser grande en 
términos económicos, de gestión y hasta de imagen.  

| Todo representado debe exigir a su representante o intermediario la realización de estas funciones. Si el 
intermediario no es capaz de asumir o realizar eficientemente estos trabajos, estamos perdiendo un tiempo 
valioso y permanecemos “encadenados” de forma improductiva a alguien que se sirve de nosotros, pero 
que no trabaja con/para nosotros. Por otro lado, si el artista no es capaz de establecer un código de 
entendimiento y ‘buena relación’ con el intermediario, no solo perjudicará su trayectoria sino que además 
pone de manifiesto su falta de profesionalidad. 

  



17 índice   

1.5 Espacios de actuación artística 

¿Cuál es el lugar de actuación principal para el artista? 
LA EXPOSICIÓN: una exposición es un acto de convocatoria pública, en el que se exhiben colecciones de 
objetos de diversa temática (tales como: obras de arte, hallazgos arqueológicos, instrumentos de diversa 
índole, maquetas...) que gozan de interés para un determinado segmento de público (tanto especializado 
como popular). 

EXPOSICIÓN también hace referencia al acto en el que una persona habla, expone o desarrolla un relato 
ante un auditorio e incluso la exposición pública en 
el ámbito digital (soportes on-line, redes 
sociales...). Una exposición permanente, 
organizada y estructurada generalmente de forma 
histórica o costumbrista, constituye una institución 
llamada MUSEO. El caso de la exposición 
permanente on-line (de forma voluntaria o 
involuntaria) se denomina RASTRO DIGITAL.  

Una exposición de Arte es aquella que desempeña un acto de comunicación dentro del ámbito de la cultura 
exclusivamente a través de la exhibición de obras de Arte u objetos artísticos, reproducciones de obras o 
elementos vinculados, montajes audiovisuales, actuaciones en directo, materiales de investigación... etc. 
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¿Qué tipos de exposiciones de arte encontramos? 
En líneas muy básicas las exposiciones artísticas —independientemente de su temática, conceptualización, 
línea discursiva o intereses diversos— se pueden dividir en dos grupos: INDIVIDUALES o COLECTIVAS. 

⋅ EXPOSICIÓN INDIVIDUAL es aquella que muestra la obra de un solo artista y a su vez puede ser de 
múltiples tipos: retrospectiva, de una sola obra o proyecto, de varias obras sobre un tema o serie, con 
una obra exprofeso o site specific, etc.  

⋅ EXPOSICIÓN COLECTIVA es aquella que muestra obra de diversos artistas y a su vez puede ser de 
múltiples tipos: temática, contextual, generacional, de tesis, etc. 

¿Qué formatos expositivos encontraremos? 
Los formatos de exposición se definen de 
acuerdo con una evolución de las relaciones 
entre CONTENEDOR—CONTENIDO o según un 
criterio ESPACIO—TIEMPO. De este modo 
podemos encontrar exposiciones permanentes y 
exposiciones temporales, subdivididas en 
exposiciones itinerantes, exposiciones móviles y 
portátiles.   
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¿Qué otros espacios de actuación artística podemos encontrar? 
Además de los formatos convencionales de exhibición antes citados, son también espacios de actuación 
artística: 

⋅ La Pantalla (Programaciones de video, proyecciones, broadcasting en medios audiovisuales...)   

⋅ Ferias de Arte 

⋅ Intervenciones en espacio público,  ya sean puntuales o permanentes. 

⋅ Open Studios o visitas al estudio del artista (mediante un evento organizado o autogestionado). 

⋅ Residencias para artistas. 

⋅ Centros de Producción. 

⋅ Espacios sin ánimo de lucro (non profits). 

⋅ Eventos fuera del circuito (exposiciones underground, salas alternativas, exposiciones en espacios de 
ocio...). 

⋅ Alternativas a la exposición (espacios de divulgación on-line, soportes impresos, colaboraciones con 
marcas, eventos culturales patrocinados, espacios de co-working con otros profesionales, festivales, 
etc.) 

⋅ Exposiciones o presentaciones orales (visitas comentadas, sesiones de “puertas abiertas” en el estudio, 
eventos de divulgación tipo PechaKucha... etc.)   
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1.6 Marcos de influencia 

¿Qué otros espacios de actuación artística podemos encontrar? 
En ningún momento hemos hablado de la calidad de la obra de un 
artista, sino de su acceso a espacios de dinamización, el incremento de 
su estatus o su profesionalización. La presencia de un 
artista en el contexto del arte dependerá de criterios, 
intereses o ideologías subjetivas, o incluso estará 
condicionada por corrientes estéticas, modas o tendencias 
establecidas por una colectividad. Esto no significa que el 
artista pase a ser un “ente pasivo” a la espera de ser 
descubierto o avalado por la figura de un cazatalentos, 
curator, agente cultural o cualquier tipo de intermediario, sino que el 
creador dispone de todos ellos como interlocutores para optimizar su 
trayectoria. 

[Agente cultural = Instrumento para la gestación, desarrollo o 
consolidación de la trayectoria profesional artística] 

Por ejemplo, el curator  o comisario de exposiciones es quien ejerce de 
interlocutor principal en el ámbito de la institución o industria cultural 
(tanto a modo individual con un solo artista, en el desarrollo de un 

Antonio Gagliano. "Mientras" 2008 |  
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proyecto curatorial o con la obra de varios artistas). De esta forma se convierte en intermediario entre obra 
e institución, entre presupuesto y producción, entre idea y comunicación pública, entre arte y audiencias o 
incluso entre artista y otros intermediarios. 

La producción artística está en sus manos en el momento de formar parte del complejo MECANISMO DE 
EJECUCIÓN CULTURAL. Desde nuestra posición como creadores, resulta prácticamente imposible ejercer 
fuerzas, modificaciones o cambios en la realización de las dinámicas o procesos culturales (aunque eso no 
impide realizar nuestra labor artística en otros marcos de actuación no convencionales). Dentro de todo el 
entramado de relaciones productivas, además de la interacción con los agentes culturales, los 
intermediarios y otros elementos de mediación, existen muchos factores que pueden afectar a nuestra 
trayectoria artística.  

Algunos de ellos: 

⋅ Los medios de comunicación, tanto de masas 
como especializados.  

⋅ Los canales de divulgación alternativos al sector 
del Arte. 

⋅ La presencia, rastro o reputación digital.   

 

Antonio Gagliano. "Antes" 2008 |  
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Si tomamos como ejemplo el espacio mediático, vemos cómo éste afecta de forma directa a la interrelación 
entre la obra Expuesta y el sistema del Arte. La prensa es una herramienta potencial para el artista, ya que 
aparecer en medios de comunicación puede convertir una obra o proyecto, todo el volumen de trabajo o el 
esfuerzo invertido en nuestro acto creativo, en algo dinámico y productivo para el propio artista y los demás 
agentes implicados. 

Cabe la posibilidad de que el comisario sea el responsable de establecer esta relación productiva entre 
espacio expositivo, obra y ámbito mediático e incluso en ocasiones contaremos con departamentos de 
prensa o personas que desarrollan dichas funciones, lo que nos facilitará mucho el trabajo siempre que 
dispongamos del material informativo adecuado (tanto en su contenido como en la forma) para poder 
facilitárselo de forma rápida y concreta. Si no contamos con tales interlocutores el único recurso que nos 
queda es la AUTOPROMOCIÓN.     

En cualquier caso disponer del material gráfico (calidad, resolución...) y ordenado de forma adecuada 
(información detallada, pies de foto, datos biográficos...) será necesario para conseguir una comunicación 
fluida que aumente la relación con los medios, con quienes mayormente se forma la opinión pública. Por 
otro lado, es responsabilidad del artista determinar los niveles de divulgación adecuados. 
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1.7 Profesionalización 
Profesionalización — f. Conversión de un aficionado o una actividad en profesional. En el caso específico del 
arte significa la contribución al reconocimiento del estatus profesional del artista y los demás agentes del 
sector artístico y cultural, en un camino hacia la dignificación de la profesión artística y el desarrollo 
productivo de su actividad. 

Llegados a este punto deberíamos ser conscientes de que en base al cúmulo de factores, mecanismos y 
estrategias presentes en la industria cultural, el artista/creador ya no es sólo quien ejecuta la obra de arte, 
sino quien, además, asume el resto de funciones adicionales que van más allá de la producción, 
formalización y exhibición de la misma.  

¿Qué significa ser artista profesional? 
La figura del artista se define como un “productor” de obras o proyectos con 
medios para su ejecución y con capacidad para gestionar dichas 
producciones. Sin estas cualidades un artista no podría desarrollar su labor 
creativa como tal y le sería muy difícil entrar en un marco de buena relación 
con la institución, la galería o cualquier otro espacio destinado al Arte. Es 
indispensable que la actitud y comportamiento del artista se encuentren al 
mismo nivel profesional que cualquier otro trabajador del sector. No 
debemos olvidar que el artista es un profesional más dentro del ámbito de la 
cultura.  

Thomas Hirschhorn, Spectre of Evaluation, 2008 |  
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¿Y entonces el artista "polifacético"?  
Si un creador hace malabares con varias facetas laborales, podríamos 
decir que es un artista de “tipo barra” ( / ): Una persona / Múltiples 
carreras. El término lo acuñó la escritora neoyorquina Marci Alboher y 
describe un número cada vez mayor de personas que no pueden dar 
una respuesta única a la pregunta: “¿Y tú a que te dedicas?”. La 
adicción al trabajo, la precariedad laboral u otros factores condujeron 
a la popularización de este fenómeno.  

Marci Alboher. One Person/Multiple Careers: A New Model for Work/Life Success. 2007 |  

¿Cómo podemos definir mejor nuestra situación? 

⋅ LA PLANIFICACIÓN DEL TIEMPO 

La planificación es la piedra angular de la gestión del tiempo y puede resultar extremadamente útil. A tener 
muy en cuenta la regla de los 3 ochos (8 horas de trabajo | 8 horas de ocio | 8 horas de descanso). 
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⋅ LAS BUENAS PRÁCTICAS PROFESIONALES 

Aun respetando la jornada laboral, de forma organizada y puntual y manteniendo una relación profesional 
fluida con el agente cultural, nos vamos a encontrar con numerosas interferencias procedentes de 
intereses ajenos o incluso generar o participar en las malas prácticas. Todo esto repercute de forma directa 
en nuestra profesionalidad. 

Con el fin de evitar las malas prácticas la Asociación de Artistas Visuales de Catalunya (AAVC) editó el 
manual o código de Buenas Prácticas profesionales en el sector de las Artes. El contenido de este manual 
puede resumirse en tres premisas que concentran, en sí mismas, el buen trato profesional: la 
remuneración del artista por el trabajo o los servicios prestados, el respeto a sus derechos de autor y el uso 
normalizado del contrato por escrito. 

Precisamente, el respeto a estos tres principios fue acordado por 
todos los sectores del arte contemporáneo (asociaciones de 
directores de museos y centros de arte, galerías, críticos y la 
Unión de Asociaciones de Artistas Visuales -UAAV) y el Ministerio 
de Cultura en el marco del Documento de buenas prácticas en 
museos y centros de arte (31 de enero de 2007). 

Esta publicación va dirigida, en primer lugar, a los artistas y, de 
una manera especial, a aquellos que inician su trayectoria 
profesional, ya que son los primeros que deben conocer los 
estándares de una relación profesional justa, equilibrada y 
satisfactoria para ambas partes. El artista es el primer 

|  
CÓDIGO de Buenas Prácticas Profesionales en las 

Artes Visuales 
 



26 índice   

responsable y tiene que exigir su desempeño y, del mismo 
modo, tiene que asumir sus deberes. El otro destinatario de la 
publicación es el mediador del arte contemporáneo con o sin 
ánimo de lucro: galerista, representante o coleccionista, el 
comisario de exposiciones y el programador, el director de una 
sala de exposiciones, centro de arte, fundación o museo, el 
organizador de festivales, premios o bienales..., en definitiva 
todo el conjunto de administraciones públicas o privadas y 
todos los agentes culturales. 

De esta manera, las principales propuestas que la UAAV 
formula en esta publicación no son unas reivindicaciones 
unilaterales, sino que forman el núcleo de un pacto sectorial, 
de un acuerdo que obliga a todas las partes. Todos debemos 
incorporar una nueva manera de relacionarnos basada en las 
buenas prácticas profesionales.  

 
  http://bonespractiques.aavc.net/es/codi  

  

http://bonespractiques.aavc.net/es/codi
http://bonespractiques.aavc.net/es/codi
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1.8 Competitividad 
Aun asumiendo la responsabilidad real de los deberes de un profesional vinculado a la creación artística y 
al ámbito cultural, el artista se va a encontrar con algunos inconvenientes habituales: 

⋅ LA COMPETENCIA DENTRO DEL SECTOR 

La obra compite con otras obras que utilizan los mismos lenguajes, recursos, iconografías, temas... y que, 
por lo tanto, la sitúan en un mismo lugar de actuación dentro del propio ámbito artístico. 

⋅ LA RIVALIDAD EN EL CONTEXTO 

Convivimos con otros artistas, compartimos el mismo contexto, los mismos espacios para la exhibición de 
la obra, las mismas convocatorias de premios y becas... Retroalimentar ese contexto es necesario, ya que 
sin él se atrofiaría todo el engranaje cultural y nos quedaríamos sin espacio de interlocución. 

⋅ COMPETENCIAS CON OTRAS DISCIPLINAS 

En última instancia, el artista va a encontrarse con un inconveniente añadido. Hoy en día existen 
interferencias entre los procesos de trabajo propios del lenguaje del Arte y aquellos utilizados en otros 
ámbitos creativos, por ejemplo en el cine, el diseño, la publicidad, la música, las artes escénicas… 

En definitiva, la obra de arte en el momento de adoptar un fin y un sentido va a competir con otras obras de 
arte dentro del propio medio artístico, los artistas son rivales dentro de un contexto —sea una exposición, 
galería, comunidad, estado o país— y por último, su obra está sometida a posibles malas interpretaciones 
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causadas por la actual contaminación de lenguajes, códigos y 
sistemas de producción que han aparecido entre el Arte y otras 
disciplinas.  

La capacidad para competir en el sector del Arte desencadena en 
el artista profesional la necesidad de saber generar interés en 
los usuarios, ofreciendo una producción de calidad, una manera 
de comunicar clara, efectiva y dinámica y la interrelación más 
adecuada posible con cualquier tipo de “interlocutor”. Si 
pensábamos que la facultad del artista se centraba 
especialmente en la calidad o factura de la obra o proyecto, ahora vemos como este factor se prolonga en 
otras competencias como la productividad, la innovación y el marco diferencial, que son el resultado de un 
buen desarrollo de su faceta profesional. 

¿Qué factores que influyen en la competitividad?  
Calidad | Productividad | Servicio | Imagen 

⋅ CALIDAD 

Calidad es la capacidad de producir satisfactoriamente (ya sea con la obtención de bienes económicos o 
servicios) cumpliendo con las expectativas y necesidades de los usuarios. Realizar correctamente cada 
paso del proceso de producción significa satisfacción en los "agentes" de la organización, evitando así 
malos resultados. El "agente satisfecho" nos puede volver a encargar proyectos. 
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⋅ PRODUCTIVIDAD 

Podemos definirla como la capacidad de producir más beneficios (sean bienes o servicios) con los recursos 
adecuados. La productividad depende en alto grado de la tecnología usada (capital físico) y la calidad de la 
formación del trabajador (capital humano). Un equilibrio entre la eficacia y el coste adecuado es importante. 

⋅ SERVICIO 

Es la capacidad de tratar a los usuarios de la obra, espectadores, audiencias... de forma honesta, justa, 
solidaria y transparente, dejándolos satisfechos de sus relaciones con la organización y la estructura que 
alberga el trabajo cultural, y por lo tanto con la figura del artista. Tengamos en cuenta que el artista ofrece 
un servicio a la Industria Cultural. 

⋅ IMAGEN 

Es la capacidad de promover en la mente de muchas 
personas la idea de que uno es la mejor alternativa 
para la obtención de bienes o servicios y que con esta 
elección se dejarán satisfechas sus necesidades y 
sus expectativas. Posicionar "la imagen" del artista, 
la "marca de autor" en la cabeza y gustos del 
consumidor/usuario de la obra es muy práctico a la 
hora de consolidar su trayectoria.   

Antonio Gagliano. “Potencias liberadas” 2014 |  
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1.9 El Tejido Cultural 
La economía de la cultura es el resultado de la actividad de los diferentes sectores culturales en relación 

con la creación, producción, distribución/difusión, uso y consumo de los bienes y 
servicios que estos sectores generan. La cultura es reconocida hoy en día como 
una actividad generadora de desarrollo económico y de empleo, entendiendo que 
al movilizar directamente recursos, al suscitar actividades derivadas y 
complementarias, al reforzar las capacidades de creación e innovación de las 
empresas y otras organizaciones, la cultura está en el centro de las estrategias 
de desarrollo local sostenible.  

¿Cómo formar parte del tejido cultural de una ciudad, territorio o país?  
Para poder formar parte del tejido cultural y la actividad artística que en él se genera, en primer lugar hay 
que comprenderlo, saber quiénes son sus agentes y cuáles sus dinámicas de actuación. Seguidamente 
deberemos demostrar interés por ese contexto e implicación. Inevitablemente esto nos llevará gran 
dedicación, esfuerzo y tiempo.  
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¿Qué entidades configuran el Tejido Cultural?  

⋅ Administraciones Públicas.  

⋅ Museos, centros de arte y salas de exposición. 

⋅ Administraciones Privadas.  

⋅ Fundaciones. 

⋅ Galerías de arte.  

⋅ Distribuidoras de materiales audiovisuales. 

⋅ Plataformas de formación. 

⋅ Colectividades: asociaciones, cooperativas… 

⋅ Talleres de artistas, espacios de co-working. 

⋅ Medios de comunicación (prensa, televisión, blogs u otros medios de divulgación, tanto impresa como 
on-line) 

⋅ Empresas de comunicación o prestación de servicios. 

⋅ (...)  
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¿Quién es responsable del Tejido Cultural?  
Los responsables del "tejido cultural" son todos los agentes culturales, así como los organismos (públicos y 
privados) que gestionan la producción cultural, el gobierno que decide la dirección ideológica de la cultura, 
las autonomías y los responsables de las partidas presupuestarias en cada contexto local. También son 
responsables los consumidores y espectadores en general y, ante todos, los ARTISTAS. En la relación entre 
cultura y desarrollo, se considera importante plantear y medir el retorno de las plusvalías que la cultura 
contribuye a generar en clave de desarrollo cultural, un retorno que, a su vez, vendría a garantizar la 
sostenibilidad del propio sistema cultural.   

¿Quiénes intervienen en ese tejido?  

⋅ Consejeros de cultura e industria cultural.  

⋅ Directores y conservadores de museos, centros de arte u otras entidades. 

⋅ Curators, comisarios, críticos de arte . 

⋅ Intermediarios: galeristas, representantes, productores…  

⋅ Mecenas, representantes...   

⋅ Coleccionistas, inversores y productores.  

⋅ Editores de contenidos, directores creativos o líderes de opinión.  

⋅ Periodistas y blogueros. 
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⋅ Editores de revistas de arquitectura, interiorismo y decoración, moda y tendencias, actualidad, 
tendencias y stylelife… 

⋅ Diseñadores y montadores de exposiciones. 

⋅ Personal de sala en centros de arte salas de exposiciones y museos.    

⋅ Empresas o equipos de atención al espectador, interlocutores directos con el público en visitas guiadas y 
en otras actividades complementarias.  

⋅ Pedagogos, diseñadores de proyectos educativos, organizadores de talleres. 

⋅ Asesores de colección, inversores, compradores de obra y coleccionistas.  

⋅ Responsables de convocatorias de premios y becas.  

⋅ Selectores y miembros de jurados.  

⋅ Gestores de derechos diversos.  

⋅ Responsables de espacios contestatarios y alternativas a la exposición.  

⋅ Web 2.0, redes sociales y otros espacios de influencia.  

⋅ Docentes, formadores, educadores.  

⋅ Audiencias.    

⋅ Artistas. 

⋅ (...) 
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Recapitulemos  

Llegados a este punto deberíamos ser capaces de responder a las siguientes cuestiones: 
⋅ ¿Cuál es nuestro contexto del Arte? 

⋅ ¿Quiénes son los Agentes culturales en este 

contexto? 

⋅ ¿Qué espacios son los adecuados para 

implementar mi trabajo artístico?  

Manual of Contemporary Art Style Tips, 2007. Pablo Helguera |  
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2. Herramientas de profesionalización para artistas 
Anteriormente, hemos analizado el marco de actuación artística con el objetivo de entender las vías de 
acceso a los mecanismos de producción cultural. Estos conocimientos nos servirán para desarrollar las 
formas correctas de comunicación y divulgación de nuestro trabajo en el ámbito específico del Arte, 
siempre y cuando comprendamos el contexto y sus dinámicas, así como a los agentes culturales y sus 
funciones. 

Una vez realizada nuestra producción artística y haber valorado los aspectos generales de nuestro 
“escenario”, aparecen una serie de obligaciones de las que el artista es el único responsable: 

⋅ La creación de discurso 

⋅ La adecuada ordenación y documentación de la obra 

⋅ La comunicación y divulgación correcta de la misma 

Por otro lado, también es responsabilidad del artista conservar y preservar su obra y saber articular su 
discurso en las situaciones que lo requieran, y ser consciente de sus capacidades individuales (a pesar de 
que intercedan otros factores). La trayectoria profesional del artista se irá fraguando en base a la 
resolución de estos estadios y a su experiencia, para saber desenvolverse en el medio del arte. 

  



36 índice   

Para nuestra profesionalización disponemos de 
varias HERRAMIENTAS CLAVE, entre ellas: la elaboración de 
nuestro portafolio o dossier audiovisual portable (en el que 
establecer un orden correcto de las obras y proyectos), la redacción 
de un statement o declaración de intenciones (mediante el que 
introducir nuestro trabajo) y el conocimiento de las herramientas 
de divulgación y la correcta aplicación en los diversos soportes y 
formatos (mediante el que se irá construyendo el discurso) entre 
los que destaca el espacio web. 

Modificación de Open Books diagram |  

Por lo tanto, una vez realizadas las obras o proyectos, tendremos 
que saber:  

⋅ Ordenar, organizar y documentar nuestra obra y/o proyectos. 

⋅ Realizar un statement o declaración de intenciones. 

⋅ Tener control absoluto en la articulación de discurso (ya sea a 
nivel oral, escrito o en presentaciones públicas de cualquier 
tipo). 

 



37 índice   

2.1 Construcción del discurso 
Para construir un discurso artístico sólido (y no sólo en 
apariencia) primero debemos ordenar nuestra producción, organizar 
las ideas y conceptos que aparecen en ella, y entenderla en su 
conjunto. Por lo que será indispensable tener una buena 
documentación y catalogación de las obras y/o proyectos y saber 
adoptar cierta distancia con el fin de unificar los aspectos comunes 
que aparecen a lo largo de nuestra producción. Sin este espacio 
reflexivo ante nuestro trabajo artístico sería muy difícil construir una 
carrera artística.  

 

 

The wonders within your head |  
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2.2 Catalogación de obra 
La catalogación consiste en la elaboración y organización de las obras y/o proyectos según criterios que 
respondan a un ordenamiento lógico y que faciliten la comprensión de la obra en cuestión, atendiendo a su 
apreciación estética, técnica, materiales, dimensiones, fotografías, etc… y utilizando una metodología 
exhaustiva y detallada.   

 

 

En el ámbito profesional del Arte es necesaria la documentación de la obra mediante su registro 
audiovisual y el mantenimiento ordenado de ese archivo fotográfico, así como la correcta elaboración de 
fichas técnicas, descripciones, necesidades de exhibición, etc.  

 

 

Es indispensable emplear reglas estrictas a la hora de ordenar y clasificar las obras. Una presentación 
convencional (ya sea en un dosier, portafolio digital o en red) está sujeta a ciertos campos que utilizaremos, 
según nuestros criterios, de la forma que mejor potencien la comprensión y lectura de nuestro trabajo. 
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Ficha técnica: obras bidimensionales  

⋅ Título de la obra 

⋅ Año de realización (o período)   

⋅ Técnica, medio y soporte 

⋅ Dimensiones (Ancho-Alto-Prof.) 

⋅ Número de edición (obra seriada) 

⋅ Forma de presentación y necesidades espaciales 

⋅ Estado de conservación 

⋅ Disponibilidad 

⋅ Depositario o comprador (si la obra no está en nuestro poder) 

⋅ Créditos de la imagen (Copyright, lugar de exhibición, cortesía...) 

⋅ Descripción (en el caso que sea necesaria) 

En el caso de incorporar descripción de las obras, ésta debe ser un análisis informativo (no una 
interpretación) y sólo contener datos prácticos o una reflexión sintética que sirva como acompañamiento a 
la documentación de la obra. 
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Ficha técnica: obras tridimensionales e imagen en movimiento 

⋅ Título de la obra 

⋅ Año de realización (o período) 

⋅ Técnica, medio y soporte  

⋅ Dimensiones (Ancho-Alto-Prof.) 

⋅ Duración (hora/min/seg, loop o pase)  

⋅ Número de edición (obra seriada) 

⋅ Forma de presentación 

⋅ Necesidades técnicas y necesidades espaciales 

⋅ Estado de conservación 

⋅ Disponibilidad 

⋅ Depositario o comprador (en el caso que la obra no esté en nuestro poder) 

⋅ Créditos de la imagen (Copyright, lugar de exhibición, cortesía...) 

⋅ Descripción (en el caso que sea necesaria) 

⋅ Instrucciones de montaje 

|  
Allora & Calzadilla. “Apotome” (still), 2013. 

Super 16mm film transferes to HD video, 23:09 minutes looped. 
Courtesy Galerie Chantal Crousel, Paris. © Alora & Calzadilla 
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Ficha técnica: obras tridimensionales con display expositivo  

⋅ Título de la obra 

⋅ Año de realización (o período) 

⋅ Técnica, medio y soporte. 

⋅ Dimensiones (Ancho-Alto-Prof.) totales y de cada una de las partes. 

⋅ Duración (hora/min/seg; loop o pase) en caso de que en el display se incluya vídeo o imagen en 
movimiento. 

⋅ Número de edición (obra seriada) 

⋅ Forma de presentación 

⋅ Necesidades técnicas y necesidades espaciales 

⋅ Estado de conservación 

⋅ Disponibilidad 

⋅ Depositario o comprador (en el caso que la obra no esté en nuestro poder) 

⋅ Créditos de la imagen (Copyright, lugar de exhibición, cortesía...) 

⋅ Descripción (en el caso que sea necesaria) 

⋅ Instrucciones o “libro” de montaje 
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Se considera "display" o dispositivo de exhibición a 
los expositores y soportes para el arte, artefactos 
y objetos de colección, utilizados por los museos, 
galerías y coleccionistas.  

Berlinde De Bruyckere. Lange eenzame man, 2010. 
Photo: Stefan Altenburger |  

En las prácticas artísticas recientes, muchos 
creadores han ideado y realizado “display de 
autor” como parte de la obra, o incluso obras 
concebidas como display.  

 | Reinhard Mucha, Frankfurter Block, (detalle), 2012 Reinhard Mucha, Ohne Titel (MILCH), 2012 |  
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2.3 Obra seriada 

¿Qué entendemos por obra seriada? 
Hablamos de obra seriada cuando la obra no es una pieza única (es decir, que existe más de una copia). 
Una de las características diferenciadoras de la obra seriada frente a la obra única es, precisamente, su 
mayor accesibilidad (tanto a nivel comunicativo como en el aspecto económico).  

Realizar un determinado número de originales de una imagen (fija o en movimiento) o de un objeto, 
debidamente firmados y numerados, permite que el coste de realización se divida entre el número de 
originales de la edición. Esto influye decisivamente en el coste final de cada original, disminuyéndolo y, por 
tanto, abaratando su precio para que pueda ser adquirido con mayor facilidad. 

Dentro de la obra seriada podemos encontrar clasificaciones diversas que 
cambian radicalmente el sentido de esa serie o delimitan las funciones de la 
copia en cuestión. En definitiva: la obra seriada forma parte de una edición o 
serie; la obra seriada está numerada y firmada en la copia o mediante un 
certificado de autenticidad adjunto; la obra seriada puede contener una o varias 
pruebas de artista/autor; la obra seriada puede dar lugar a una edición especial; 
la obra seriada puede tener una o varias copias de exhibición o ser una edición 
Hors commerce. 

Para su mejor comprensión vamos a desglosar estos conceptos para la 
catalogación de nuestra obra en el caso de realizar ediciones de varios ejemplares. 
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⋅ PRUEBA DE ARTISTA 

Es la copia/s que realiza el artista de una obra para verificar las características generales de la imagen que 
está trabajando. Se caracterizan por hacerse a partir del momento en que concluye el trabajo en/de la 
imagen. En el caso de las artes gráficas o la fotografía, por ejemplo, con la prueba/s de artista se hacen los 
estudios de color, formato y tipo de papel, distribución de la imagen en el papel (paspartú, márgenes...) y 
demás revisiones de la calidad final de la imagen. Aplíquese también a objetos escultóricos o soportes 
audiovisuales. 

Las pruebas de artista se identifican por estar marcadas con las letras P/A o P.A. (A.P. [Artist's proof]  en 
inglés o E.A. [épreuve d'artiste] en francés), y se debe anunciar el número de pruebas existentes o 
reservadas junto al número de edición. 

En ocasiones los artistas realizan una serie de pruebas de artista con el fin de estudiar las posibilidades de 
comercialización o exposición de una obra. También pueden denominarse "Copia de exhibición" (¡Ojo! puede 
generar confusiones). A pesar de su nombre las pruebas de artista NO son pruebas en un sentido estricto 
sino copias tan definitivas como las de la edición venal o los "fuera de comercio". Las pruebas de autor son 
ejemplares no destinados a la venta sino reservados al artista para su colección personal o, en su caso, 
para el depósito legal. Supuestamente, no suelen venderse sino que pertenecen al artista, que es el 
responsable de preservar la integridad de la edición y sus respectivas PA. 

La prueba/s de artista, no deben superar nunca en número a la edición a la que corresponden, aunque la 
cifra puede variar dependiendo de la exclusiva voluntad del artista. Aun así, existen unos límites 
normalizados y aceptados según los cuales las pruebas de artista no pueden superar un diez por ciento de 
la tirada.  
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⋅ COPIA DE EXHIBICIÓN 

El término tiene varios significados posibles: puede considerarse 
copia de exhibición, aquella que se expone pero que, en el caso de 
venta, se realiza un nuevo copiado de la obra para entregarlo en 
perfecto estado (por ejemplo cuando los galeristas van a ferias de 
Arte, el transporte y los cambios climáticos de los diversos países 
afectan directamente a las obras). 

Puede referirse también a un duplicado exacto de una obra debido a 
la renuncia de un prestamista de poner el original en riesgo (pero la 
decisión de realizar una copia de exposición en ese caso debe ser 
comunicada al propietario). Ese copiado es común en las fotografías 
antiguas que, a veces, tienen que ser "filmadas" y "reproducidas" con 
el objetivo de ser expuestas con fines divulgativos (no comerciales) 
debido a que no existen los negativos originales. 

Otro ejemplo de "copias de exhibición", serían las obras que no tienen 
un original y que cada versión de la pieza constituye una copia de 
exhibición. Este sería el caso de las pilas de impresiones de Félix González Torres que además, cada vez 
que se exponen, el espectador puede llevarse un ejemplar de la misma. Estas piezas incluso son de 
propiedad compartida entre varias instituciones, que tienen los derechos para re-imprimirlas para cada 
exhibición.  

|  
"Untitled", 1991. Screenprint on paper, 161 stacked sheets, 3 5/8 x 21 3/ 4 x 16 1/2 inches (9.2 x 55.2 x 41.9 cm), unique. 

Solomon R. Guggenheim Museum, New York, Gift, Saul and Ellyn Denison, 2008, 2008.41. © The Fellx Gonzalez-Torres Foundation 
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⋅ HORS COMMERCE 

Se trata de las obras no disponibles en el comercio o no aptas para la venta, también pueden denominarse 
“edición no venal” o "fuera de comercio". La decisión puede ser del propio artista, o bien se toma mediante 
acuerdos voluntarios de los titulares de los derechos de la obra original. Suele indicarse en su dorso, 
cartela, lista de precios o dossier de obra, con las iniciales "HC" o "H / C", que significan hors de 
commerce, Not for sale o “no para la venta”. 

⋅ SERIE o SECUENCIA 

En producción artística, existe la costumbre de 
realizar obras múltiples bajo el nombre de SERIE o 
SECUENCIA. Se realiza una serie o 
secuencia cuando el autor considera que el tema 
exige más de una imagen o elemento, para ser 
explicado. Generalmente, el uso de series o 
secuencias facilita la construcción de narraciones 
en las cuales se presenta el desarrollo de un 
acontecimiento, mediante la construcción de un 
inicio, un desarrollo y un desenlace o conclusión. 

 

Bernd & Hilla Becher. Gas Tanks/Gasbehälter, 1963-1983 |  
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El término SERIE hace referencia o sugiere la existencia de una sucesión, de una cadena o una progresión 
de imágenes u objetos que, en conjunto, desarrollan una idea, narran una historia o presentan una 
propuesta de manera muy evidente o con algún reto de por medio, para que el observador deduzca con 
mayor o menor dificultad lo que el autor 
plantea. 

La palabra SECUENCIA, en cambio, hace 
alusión a la serie ordenada y continuada 
de imágenes. Este término es de uso 
frecuente en el cine para referirse a una 
sucesión ininterrumpida de planos o de 
escenas. En música el término secuencia 
se refiere a una progresión armónica. 

Philip-Lorca diCorcia. Serie Hustlers, 1990-1992 |  

En fotografía, el uso de estos dos 
términos, indistintamente hace 
referencia a construcciones gráficas con 
varias imágenes que se usan para 
describir conjuntos de dos o más imágenes que poseen unidad temática o técnica. Una serie no tiene por 
qué comercializarse de forma íntegra, solo que al desmembrarla se acompañará, en la ficha técnica o junto 
a la información de la obra: “de la serie X”. Si las obras de una serie están unidas de manera indisoluble, es 
decir, que al retirar uno de los elementos se destruiría la relación de conjunto, hablamos de secuencia de 
imágenes o de dípticos, trípticos o polípticos (si la obra está compuesta de cuatro o más partes).  
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2.4 Dossier 

¿Qué es un dossier?  
Un dossier o portafolio no es más que una muestra o escaparate (físico o virtual) del trabajo de un creador 

que sirve como herramienta de ordenación, presentación y comunicación de la obra, 
trayectoria o discurso artístico.  

En nuestra profesión, es un elemento imprescindible para la comunicación de 
nuestra trayectoria y de entre sus múltiples funciones destaca la de dinamizar la 
obra y aportar recursos para la lectura de la 
misma. Como consecuencia, el dossier sirve al 
artista para organizar la producción, reflexionar 
sobre su trayectoria y generar discurso intelectual 

en base a nuestra labor como profesionales del sector del Arte.   

Hay que tener en cuenta que el dossier nunca es definitivo. Va a sufrir 
modificaciones y cambios, adaptaciones y variaciones de forma constante 
según vayamos aumentando el volumen de obra o evolucione nuestra producción. Es indispensable para 
cualquier artista tener un dossier básico, en formato convencional, con un contenido completo y siguiendo 
una estructura clara. 
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En base a este portafolio estándar, podremos realizar las modificaciones pertinentes 
o adaptarlo de forma específica según la necesidad, función o intención en cada caso. 
Nuestro portafolio irá sufriendo cambios en su estructura, formato e incluso 
contenidos, dependiendo del interlocutor o las exigencias determinadas por el lugar 
al que va destinado, la etapa en la que se encuentra el artista en su carrera 
profesional o en relación a los medios y lenguajes que utiliza en el desarrollo de la 
obra.  

¿Para qué sirve realizar nuestro dossier?   

⋅ Nos ayuda a ordenar y estructurar la obra. 

⋅ Fomenta el discurso. 

⋅ Resalta competencias y virtudes. 

⋅ Permite evitar errores en obras y proyectos futuros. 

⋅ Es la herramienta perfecta para divulgar y dar a conocer nuestra obra.  

No olvidemos que un dossier es una herramienta práctica para nuestra 
profesionalización y, a través de su elaboración, organizamos nuestras 
ideas, reflexionamos acerca de los pilares sobre los que se levanta nuestra 
obra y comprendemos el sentido o la dirección que toma nuestra 
trayectoria.  
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¿Cómo elaborar un dossier? 
El dossier es una herramienta de interlocución, por lo que estará sujeto a formas de comunicación 
convencionales. Además, un buen dossier debe realizarse con rigor profesional, cariño y generosidad. Para 
empezar a realizar nuestro dossier hay que: 

⋅ Fijar una estructura, definiendo los campos o secciones, y seguir siempre las mismas reglas en todos 
sus contenidos. 

⋅ Preparar la información de forma organizada y detallada. 
⋅ Utilizar la nomenclatura adecuada en las fichas técnicas, descripciones de obra, etc. 
⋅ Seleccionar las mejores imágenes de documentación de la obra.  

Una vez resueltos estos puntos, no debemos olvidar que, 
además, hay que sentirse identificados con nuestro 
portafolio, y no sólo en la forma, sino en cómo se 
articulan los contenidos. El dossier es un transmisor, no 
sólo de documentación de obra y/o proyectos sino 
también de discurso y especificidad en el campo del Arte, 
o de las disciplinas en las que nos enmarcamos. Se trata 
de traducir nuestra faceta creativa en comunicación. 
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¿Qué estructura o apartados debe tener un dossier?  

⋅ Nombre del Artista  

⋅ Contacto  

⋅ Índice de contenidos 

⋅ Statement o declaración de intenciones 

⋅ Breve Perfil biográfico 

⋅ CONTENIDO o CUERPO del dossier  

⋅ Documentación* de obras, proyectos, exposiciones… 

Este apartado* debe adaptarse a la estructura que mejor encaje con la producción artística. Podemos 
seguir un orden cronológico (de la obra anterior a la más reciente) o cronológico invertido (de los 
proyectos actuales a la obra anterior); también podemos organizarlo a través de disciplinas (e insertar el 
modo cronológico en cada una de ellas) o por exposiciones, etapas, etc. 

⋅ Currículum vitae desglosado 

⋅ DOCUMENTOS COMPLEMENTARIOS 

⋅ Bibliografía (Catálogos, publicaciones o revistas en la que aparece obra del artista) 

⋅ Selección de textos (Textos íntegros, fragmentos que mencionen la obra o trayectoria del artista) 

⋅ Press Clipping (Referencia o documentación de apariciones en prensa) 
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¿Qué cualidades ha de tener un dossier?  
No es suficiente con documentar, describir y organizar la obra producida de forma correcta dentro de un 
archivador convencional, un espacio web o un documento digital, también es muy significativa la forma en 
que aparece reproducida la obra, el modo de ofrecer la información o cualquier entrada adicional que 
acompañe a las obras o proyectos.  El dossier es una herramienta que nos ayuda en la construcción 
personal de nuestra trayectoria artística y, además, tiene como finalidad facilitar el acceso o la 
comprensión de la obra a terceros, por lo que es importante: 

⋅ Documentación de la obra con imágenes de calidad. 

⋅ Fichas técnicas completas. 

⋅ Descripción de la obra (solamente si aporta información necesaria) 

⋅ Información clara y concisa. 

⋅ Estructura y campos bien definidos. 

⋅ Contenido bien organizado. 

⋅ Que sea fácil de actualizar. 

⋅ Diseño adecuado (¡Ojo! Los dossieres “artesanales” o 

“sobrediseñados” restan importancia a la obra)  
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2.5 Statement 

¿Qué es un statement  o declaración de intenciones de un artista?  
Un ARTIST’S STATEMENT o declaración de intenciones de 
artista es un texto breve que, de forma sintética, expresa cuál 
es el medio en el que se desarrolla un trabajo artístico, de 
qué trata y, además, esboza los fines o intenciones de la 
obra. 

Tratándose de un texto compuesto con la 
intención de explicar, acompañar, 
ampliar y/o contextualizar el cuerpo de 
trabajo del autor, la declaración de 
intenciones no sólo describe la obra, 
sino que aporta datos o hechos 
adicionales que la hacen comprensible; 
o incluso reflejan la actitud del creador 
ante ésta.  
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El statement puede utilizarse tanto en sistemas de comunicación oral como escrita, y generalmente cumple 
un fin didáctico, descriptivo o reflexivo sobre el trabajo del artista. Un comisario, galería de arte o cualquier 
“agente cultural” puede solicitarnos un statement, o tal vez nos lo hayan pedido ya en las bases de una 

convocatoria de premios o becas, para incorporarlo en un folleto de exposición, catálogo o 
material destinado a prensa. 

La declaración de intenciones no es definitiva y se revisará las veces que sea necesario. En 
cualquier caso es muy útil tenerla siempre a mano.  

 

¿Cómo escribir una declaración de intenciones? 
Un paso previo antes de articular una declaración de intenciones es analizar los motivos que nos llevan a 
realizar un trabajo de autor y, en consecuencia, a formar parte de un contexto artístico o del engranaje 
cultural. La declaración de intenciones de un artista puede ser cualquier cosa que desees, pero sobre 
todo, tiene que ser útil para el agente especializado (comisario, galerista, programador, educador, 
coleccionista, prensa…) o cualquier interlocutor. 

A través del statement tratamos de generar complicidades, lanzar “entradas” o captar la atención de 
nuestros interlocutores. En el fondo, la declaración de intenciones es una herramienta de ayuda para los 
intermediarios y audiencias, ya que permite conocer los aspectos más importantes de la obra (desde las 
técnicas que se utilizan en su ejecución, a los motivos conceptuales que conducen el discurso).  
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El statement ha de resumir los diversos puntos que aparecen en el 
volumen o “cuerpo de trabajo” de un artista en tan pocas palabras como 
sea posible, es decir, preferiblemente debe ser corto y no una disertación 
sobre el utópico lugar que nos gustaría ocupar en la futura historia del 
arte. En un párrafo de tres o cuatro frases puede hacerse, medio folio es 
suficiente, más que suficiente. Es más fácil atrapar al lector en un texto 
corto que extenso. Precisión y brevedad. 

Una vez tomada la decisión de escribir una declaración de intenciones, no hay que esperar a resolverla en 
un rato, ni siquiera en una sola sesión. De buenas a primeras no vamos a encontrar una frase definitiva ni 
un párrafo mágico que sintetice nuestro trabajo. Pasará tiempo hasta que consideremos que nuestro 
statement es concluyente. No te apresures. El tiempo invertido tendrá un valor incalculable para ayudar a 
definir nuestras obras, nuestra manera de hacer y nuestro rol como artistas.  

Para llegar a esta reflexión con la máxima eficacia puedes optar por diversas vías, por ejemplo: 

⋅ Desglosar las características principales de nuestra obra así como nuestros intereses. Tal vez nos 
sirva la regla de las 5W+H. Aunque sea un sistema vinculado al periodismo, responder a sus preguntas 
puede ser de gran ayuda y aportar materiales suficientes para redactar nuestro statement: Who? 
(¿Quién?) What? (¿Qué?) Where? (Dónde?) When? (¿Cuándo?) Why? (¿Por qué?) How? (¿Cómo?) 

⋅ Hacer un listado añadiendo y quitando elementos de esa lista, puede ser un buen punto de partida para 
examinar ideas y pensamientos y enfrentarlos entre sí (con el fin de decidir con cuál o cuáles te quedas). 
Eso te obligará a rechazar material y por lo tanto aferrarte más a unos planteamientos que a otros. 
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Entonces llega la hora de comparar y eliminar hasta mantener tres o cuatro ideas principales que 
expresen la esencia de tu obra.   

⋅ Hacer una auto-entrevista (tomando algunas preguntas de entrevistas a otros artistas e intentando 
responder) o pedir la ayuda de un amigo de confianza, otro artista o alguien que haya demostrado interés 
por nuestro trabajo también puede ser de gran utilidad. 

Una declaración debe ser escueta, precisa, de fácil 
comprensión y, a ser posible, no demasiado mística, 
poética o espiritual. Elige el sistema con el cual te 
sientas más cómodo, pero sobre todo: ¡NO 
INTERPRETES LA OBRA!  

Todo aquello que aparezca en el statement debe ser 
pertinente a tu trabajo artístico (y por lo tanto a tu 
forma de pensar y concebirlo). Algunos piensan que 
no necesitan un statement de artista, ya que las 
obras hablan por sí solas, en ese caso recordemos 
que la mayoría de los agentes culturales no tienen 
acceso directo al trabajo y solamente pueden 
consultar su documentación gráfica o audiovisual. 
Por este motivo tu declaración de intenciones puede 
ser, en muchos casos, la única forma de establecer un vínculo de complicidad, crear una buena impresión, 
suscitar el interés de un nuevo interlocutor o convertirse en una herramienta útil para terminar de 
convencer a aquellos que se fijaron en tu obra en algún momento. 
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¿Qué NO debe incluir un statement  ? 
El artista Antonio Ortega, daba una serie de “frases prohibidas” o fórmulas poco prácticas a la hora de 
realizar una declaración de intenciones. Aquí algunas de ellas en palabras de su autor: 

a. El statement es demasiado corto como para perder el tiempo con frases en negativo: por ejemplo "yo no 
pretendo comentar la situación política con este trabajo". Si el que escribe esto cree necesario explicar 
lo que NO hace, una de dos o su trabajo permite malas interpretaciones o está rellenando el texto. 

b. Resaltar un contenido y su contrario: por ejemplo "Mi trabajo versa sobre la relación entre lo natural y lo 
artificial". Vaya vacuidad, alerta porque este es un recurso muy utilizado y no aporta claridad. 

c. Citar que se lleva tiempo interesado sobre ese tema: por ejemplo "desde mi infancia me fascinaba tal 
cosa". Llevar mucho tiempo haciendo una cosa no significa que seas un experto ni que lo hagas bien, es 
una justificación que no interesa a nadie. 

d. Indicar el esfuerzo como un valor: por ejemplo "es un trabajo que he ido confeccionando durante 
muchos meses". A nadie le importa. Si el trabajo que ofreces ya manifiesta una dedicación obsesiva no 
hace falta remarcarlo y si no, el hecho de remarcarlo sólo puede dar pistas sobre una valoración del 
esfuerzo como calidad del trabajo. A mí, personalmente, me da igual si has tardado mucho o poco en 
hacer algo, el esfuerzo, en este caso, no deja de ser una rémora de los valores cristianos. 

e. Decir que la obra o proyecto están abiertos al debate posterior como si esto fuera su única intención: ej. 
"Lo que pretendo con mi obra es generar reflexión". Además de no decir nada con esta frase, sólo 
indicaríais vanidad y desprecio por el público, puesto que parecería que sin vuestra intervención la gente 
fuera incapaz de reflexionar por sí misma. 
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2.6 Mind Map 

¿Qué es un Mind Map  o mapa mental? ¿Para qué sirve? 
Un mapa mental es un diagrama que contiene palabras, ideas, tareas, u otros conceptos ligados y 
dispuestos radialmente alrededor de una palabra clave o de una idea central. Se utiliza para la generación, 
visualización, estructura y clasificación taxonómica de las ideas y como ayuda interna para el estudio, 
planificación, organización, resolución de problemas, toma de decisiones y escritura. Los mapas mentales 
nacen para representar en forma gráfica el pensamiento, 
la información y el conocimiento y son un instrumento útil 
para organizar las ideas y los proyectos, para estimular la 
creatividad, memorizar e incluso tomar apuntes. 

Un mapa mental es un diagrama de representación 
semántica de las conexiones entre diversas porciones de 
información. Presentando estas conexiones de una 
manera gráfica radial, no lineal, estimula un acercamiento 
reflexivo para cualquier tarea de organización de datos. Al 
eliminar el estímulo inicial nos conduce a establecer un 
marco conceptual intrínseco, que es apropiado o relevante 
al trabajo específico.  
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Un mapa mental es similar a una red semántica o modelo 
cognoscitivo pero sin restricciones formales en las clases de 
enlaces usados. Los elementos se “arreglan” de forma 
intuitiva según la importancia de cada concepto, y se 
organizan en las agrupaciones, las ramas, o las áreas. 
Podemos utilizar un mind map como herramienta para idear 
una obra, realizar un proyecto, aplicar a una convocatoria, 
articular un dossier o encontrar las claves para redactar un 
statement o declaración de intenciones. 

¿Cómo realizar un Mind Map ? 
Generalmente un mind map se desarrolla sobre un espacio plano y, siguiendo una lógica radial, parte del 
centro. En ese centro podemos colocar el concepto más importante o, mejor aún, una imagen que lo 
represente; a partir de ahí surgen las “ramas” que contienen las palabras clave; éstas sintetizan los 
argumentos o conceptos secundarios. 

Cada concepto, imagen secundaria o argumento debe estar enlazado con una lógica jerárquica (de las 
ramas más grandes a aquellas más pequeñas en importancia) y asociativa con uniones transversales. Cabe 
destacar su capacidad de ofrecer una visión de conjunto de un argumento; gracias al soporte plano 
tenemos todo delante a nuestros ojos, al contrario de la lectura lineal del texto. La estructura del mapa 
mental es de naturaleza dinámica.  
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Tener un punto de partida preciso (central aconsejablemente) que te lleva después a todas las direcciones, 
da al cerebro la posibilidad de asociar libremente las ideas y elaborar pensamientos diversos manteniendo 
siempre el control del “cuadro general”. Funcionan mejor los mapas mentales ricos en colores, figuras, 
símbolos, códigos... gracias a los cuales se estimula la potencialidad creadora  del hemisferio derecho del 
cerebro. 

Podemos hacerlos de forma manual en cualquier papel, cuaderno de apuntes, pizarra, pared, mesa, etc.,  
pero también contamos con varios programas gratuitos o de costo que facilitan su uso. Entre ellos Mind42, 
Mindjet, Xmind o de licencia gratuita Cmaps o Freemind. 

¿Cómo hacer un Mind Map  paso a paso? 

⋅ Establecer un concepto o idea central. 

⋅ Realizar un esbozo rápido o definir una IMAGEN para ese foco central. 

⋅ Ubicar otras palabras clave o ideas esenciales a su alrededor. Siempre empezando su ubicación en 
relación al CENTRO del papel en blanco y hacia los lados. 

⋅ Para ello utilizar varios COLORES, para los bloques que van a aparecer desde ese centro. Mediante el 
color se abre la posibilidad de diferenciar y enfatizar cada campo. 

⋅ Dibujar líneas curvas, irradiando desde el centro. De grueso a fino, según la relevancia de los 
contenidos. CONECTAR las ramas principales al centro de la imagen de modo jerárquico, y así 
sucesivamente en cada nivel. 
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⋅ Utilizar una palabra clave o 
imagen por línea (o bloque) para 
obtener más poder y flexibilidad a 
la hora de pensar. 

⋅ Usar imágenes en todos los 
apartados. Por algo se dice que 
“una imagen vale más que 1.000 
palabras”. 

⋅ Repetir esta estructura general 
para cada una de las ramas, 
reproduciendo sucesivamente las 
jerarquías desde el centro. 

 

No olvides que la clave para la 
realización de mapas mentales 
efectivos es: 

Organización | Simplificación | Conexión | Análisis | Re-ordenación. 
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¿Qué beneficios tiene esta herramienta para un artista? 
A través de un mapa mental podrás resumir y analizar tu modo de trabajo, tus obras o trayectoria, los 
temas que abarca tu discurso artístico mediante la organización de ideas y jerarquización de conceptos y 
elementos claves; con el fin de llegar a encontrar una forma de comunicar simple, clara y eficaz. Al mismo 
tiempo representan un óptimo soporte 
para gestionar y catalogar grandes 
cantidades de información de modo que 
cada vez que organicemos conceptos, 
podemos pasar con mayor agilidad de un 
argumento a otro sin perdernos en un 
laberinto de información.  

Y una última cosa que quizás nos estimule 
a la hora de utilizar esta técnica: la 
realización de mapas mentales mejora la 
memoria y el proceso de aprendizaje se 
acelera. Su uso repetido aclara las ideas, 
mejora la capacidad de síntesis y ayuda al 
auto-conocimiento. 
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2.7 Hablar en público 

¿Por qué necesitamos saber hablar en público? 
Los profesionales que son capaces de hablar bien y mantener atenta a una o varias personas, realmente se 
diferencian del resto. Sin embargo, la mayoría de los artistas no le damos la importancia suficiente, o quizá 
podamos sentir cierta ansiedad ante la idea de dirigirnos verbalmente a un interlocutor. De ahí el popular 
miedo a hablar en público. 

Son muchas las ocasiones en las que vamos a precisar hablar en público, por ejemplo, en las fases de: 
Producción | Financiación | Trabajo en equipo | Promoción | Divulgación | Consolidación 

Tendremos que hablar en público al realizar presentaciones de nuestro 
trabajo, dar una visita comentada a la exposición, impartir una conferencia, 
realizar una entrevista para algún medio de comunicación, exponer 
nuestra opinión en una mesa redonda... etc. También nos veremos 
obligados en el momento de realizar entrevistas informales con 
comisarios o galeristas (o cualquier otro agente cultural) o en el ámbito 
docente (al impartir una master class, un workshop o hablar delante de un 
auditorio). En cualquiera de los casos, debemos combatir todas las 
dificultades que no nos permitan hablar con fluidez y confianza en el 
entorno profesional en el cual se inscribe nuestro trabajo.  
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Hablar en público no es nada fácil, como tampoco lo es realizar un statement, describir una obra, etc. Por 
ese motivo antes de realizar una presentación oral es imprescindible definir bien los objetivos, tener las 
ideas organizadas mentalmente y saber a qué público nos dirigimos. Además, necesitaremos coger 
experiencia y asimilar o incorporar técnicas verbales y no verbales que nos ayuden a comunicar o difundir 
un mensaje de forma efectiva. Mantener el interés de la audiencia es otro factor a tener en cuenta, puesto 
que un interlocutor “entregado” provocará que nuestras presentaciones sean más eficaces y nosotros 
estemos más motivados en ese “cara a cara”. 

¿Qué beneficios indirectos tiene una buena oratoria? 
Conseguir una buena oratoria es ante todo 
una estrategia para el fomento de la confianza en tu 
labor profesional. La confianza es la mejor forma para 
superar la ansiedad y los nervios a la hora de exponernos 
en público o ante las cámaras. Progresivamente vamos a 
poder incorporar técnicas para mejorar el propio estilo 
personal, tendremos mayor control en el uso de la voz 
(dicción, entonación y ritmo) y una mayor consciencia de 
nuestras propias señales no verbales. Estos factores nos 
darán la oportunidad de practicar y evaluar nuestros 
puntos fuertes y con la experiencia sabremos interpretar 
las formas no verbales de la audiencia. 
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¿Hay algún método clave? 
Para hablar en público (o con un agente cultural que no conocemos) acerca de nuestra producción artística 
no hay ningún método concreto. Cada cual deberá encontrar la manera adecuada de hacerlo según su 
forma de ser y comportarse. Aun así, no está de más conocer algún modelo que nos ayude. Por ejemplo, 
uno de los más conocidos para desarrollar una correcta exposición oral es el modelo SPAM.  

El modelo SPAM se establece en 4 puntos básicos: 
Situación | Propósito | Audiencia | Método. 

⋅ SITUACIÓN 

Tener en cuenta la hora y el lugar donde estás o vas 
a estar hablando, como es la sala o el espacio, si 
estás de pie o sentado, o en el caso de que vayas a 
mostrar materiales audiovisuales conocer la 
situación de la pantalla, si estarás iluminado o en 
penumbra, si tienes o no un espacio para situar el 
ordenador, tablet o tus notas o fichas de apoyo, etc. 

⋅ PROPÓSITO 

Siempre debemos concretar bien y de forma 
definida los objetivos de la charla, ponencia o conferencia. Hay que “tener claro” cuál es el mensaje que 
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deseamos transmitir al interlocutor o a la audiencia, sin repetirnos en interminables palabras que no nos 
conducen a ninguna conclusión. Durante el desarrollo de la presentación hay que exponer todos los temas 
de forma organizada para seguir el “hilo” de nuestra charla. Para organizar bien la introducción, el 
desarrollo y la conclusión es muy útil trabajar la presentación a partir de un Mind Map. 

⋅ AUDIENCIA 

Tener conocimiento de quién va a ser nuestra audiencia o el destinatario de la presentación (tipo de agente 
cultural, interlocutor, estudiantes, profesionales o audiencias generales...) nos ayudará a enfocar nuestra 
exposición de forma correcta. Defender tu propuesta de la manera mejor posible no sólo generará mejor 
interlocución con la audiencia sino confianza y aprendizaje en ti mismo y en tu obra. 

⋅ MÉTODO 

La metodología, forma o modo utilizado para hablar públicamente es de gran importancia para el éxito de la 
presentación, explicación o entrevista. Uno de los fallos más comunes es aprenderse la presentación de 
memoria. ¡Ojo! Hay que memorizar los conceptos, no las palabras. Memorizar incrementa el miedo a hablar 
en público. Si quieres hablar en público con naturalidad y fluidez, deberás olvidarte de memorizar palabra 
por palabra. Debes centrarte en los conceptos, de este modo podrás adoptar un estilo conversacional, no 
mecánico y frío. El inconveniente de memorizar un discurso es que si olvidas una palabra o surge una 
cuestión inesperada por parte del interlocutor, te quedarás en blanco. En cambio si memorizas las ideas, 
podrás explicarlas de una forma fluida y con tus propias palabras, al igual que lo harías en una 
conversación personal. Otra técnica que te será de gran ayuda para mantenerte organizado y evitar que 
surjan olvidos en el momento de hablar en público es el uso de fichas o notas de apoyo. 
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¿Cómo hacer fichas de apoyo? 
Al hablar de fichas de apoyo nos referimos a un bosquejo organizado de ideas, una especie de guión de tu 
presentación que reúna, en frases cortas, las palabras claves y puntos básicos. Éstos deben servir de guía 
para la presentación o charla ante el público, reduciendo al mínimo la posibilidad de descuidos o de caer en 
la desorganización. No se trata de tener el contenido de tu exposición en un par de hojas y leer palabra por 
palabra. Esto te restaría espontaneidad, llegando incluso a molestar y aburrir al público. El uso de fichas, 
notas de apoyo o el típico post-it es algo que el público entiende perfectamente, siempre y cuando los uses 
de forma adecuada. 

Recomendaciones para la elaboración y uso de las fichas de apoyo:  

⋅ Utiliza una letra grande, que sea fácil de captar con una mirada rápida. 

⋅ No recargues las fichas con mucho texto ya que dificultaría su consulta.  

⋅ Las fichas de apoyo sólo deben contener las ideas y frases principales con los títulos y 
subtítulos de tu presentación. 

⋅ Si vas a usar más de una ficha, numéralas. De esta manera vas a evitar que se 
desorganicen. 

⋅ Practica previamente tu presentación en voz alta usando tus fichas.  

⋅ No tienes que fingir que no usas las fichas, no las escondas, solo ve pasándolas con discreción. 

También puedes realizar tus fichas de apoyo con aplicaciones específicas y tenerlas en tus dispositivos móviles. 
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¿Cómo perder el miedo ante una presentación oral? 
Lo mejor que podemos hacer antes de una “intervención” en público es poner en práctica algunas técnicas 
que nos ayuden a tener mayor dominio sobre los temas que trata nuestra obra, para sentirnos más 
confiados, ser más didácticos, espontáneos y, en definitiva, aumentar el marco de acción e influencia en 
relación a nuestro trabajo. Cada uno conoce sus carencias al enfrentarse a una presentación oral y podrá 
combatirlas con algunos trucos, por ejemplo: 

⋅ Ensayar tu presentación como si tuvieras al público delante e imaginándote a ti mismo hablando con 
seguridad y convicción, como si estuvieras enseñando a quien te escucha. Imagínate hablando con 
alguien cercano. Cuando estás conversando con un colega eres espontáneo y las palabras fluyen de tu 
boca para expresar tus ideas de forma natural. Así que, en lugar de dar un discurso a un grupo de 
desconocidos, imagínate que estás teniendo una conversación con alguien próximo o cercano. Mientras 
hablas, puedes dirigir tu atención brevemente a alguien de la sala en particular, tratando de establecer 
contacto visual con esa persona al igual que lo harías en una conversación normal. Luego cambia y 
dirígete a otra y así sucesivamente. 

⋅ Utilizar a alguien con criterio como “conejillo de indias” o conversar con otros sobre tu 
presentación. Establecer conversaciones con amigos o colegas sobre los conceptos relacionados con tu 
exposición. Cuantas más oportunidades tengas de hablar con alguien sobre los puntos centrales de tu 
presentación, mayor dominio tendrás y te será más fácil expresarlos públicamente.   
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⋅ Grabarte en vídeo o audio realizando tu intervención 
oral o mientras practicas. Si tomáis la decisión de 
grabaros notaréis que a muchos no les gusta verse o 
escucharse a sí mismos en una grabación, pero estudia 
esa grabación, es una buena herramienta para mejorar 
tu actitud frente a una audiencia. Fíjate cómo te ves, si 
tu rostro está tenso y si tu expresión corporal no es 
enérgica. Escucha cómo suenas, si haces énfasis con 
tu voz en ciertos momentos, si varías tu volumen y la 
velocidad. 

¿Qué elementos afectan a nuestra presentación oral? 

⋅ EXTENSIÓN 

Expón solamente lo fundamental del tema. No quieras extenderte hasta agotarlo, acabarías cansando al 
público y perdiendo su atención. Si vas con retraso, resume partes poco importantes. Y para esto lo mejor 
es tenerlo muy bien preparado. No olvides que hablar mucho o dar demasiada información no significa ser 
más interesante. Es conveniente poner un límite de tiempo para nuestra exposición: no debe ser ni muy 
extensa (para no “cansar” a los oyentes) ni muy corta (para que no parezca que no tenemos nada que decir).  
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⋅ RITMO 

No hablar demasiado rápido para que la gente pueda seguir correctamente tu disertación. Pero tampoco 
hay que cometer el error de decir poco por miedo a que la gente se distraiga o pierda interés por el tema. 
No olvidemos que si los oyentes están ahí probablemente es porque les interesamos.  

⋅ MATERIAL DE APOYO 

Cuenta con todo tipo de ayudas que hagan comprender mejor la exposición que estás realizando: proyector, 
ordenador, diapositivas, gráficos, pizarra y cualquier tipo de documentación que pueda facilitar la 
comprensión a los oyentes. Pero no abuses de los mismos, puesto que hay peligro de marginarte 
totalmente como orador. Por muy bien que sepas tu discurso, siempre viene bien un apoyo visual o un 
listado de apuntes, palabras o ideas que te ayuden en caso de que no recuerdes alguno de los puntos que 
pretendías tratar a lo largo de tu oratoria. Estas palabras las puedes escribir o ayudarte de ese otro formato 
de presentación, de esta manera la gente tendrá otro punto de atención y tú quedaras como un verdadero 
profesional, ya que tu discurso estará preparado. Puedes preparar un esquema de lo que vas a decir en una 
“presentación digital”. Por ejemplo un PowerPoint, un archivo PDF,  mediante Keynote, realizar un blog 
online, etc. 

⋅ LENGUAJE CORPORAL 

El lenguaje corporal nos ayuda puesto que los mensajes no sólo se transmiten verbalmente. El componente 
no verbal es muy importante en la comunicación. La audiencia o el interlocutor tienen que percibir que tú 
confías, crees y apoyas tu obra, discurso o propuesta. Pero no es conveniente abusar de los gestos y la 
expresión corporal ya que puede dar la impresión de inseguridad y nerviosismo. Ensayar ante un espejo 
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puede ser muy útil, lo que ves en el espejo es lo que verán tus espectadores, trata de mejorar tu presencia 
mirándote y siendo crítico.  

⋅ TRANSMITIR SEGURIDAD 

Estar frente a un grupo de caras que te miran y que están 
pendientes de lo que vas a decir, no es fácil, especialmente si 
estás de pie y los oyentes sentados. Por lo que puedes apoyarte, 
moverte, reclinarte y sobretodo intentar tener las manos 
ocupadas, además de tranquilizarnos, nos ayuda a no gesticular 
demasiado. El simple hecho de sujetar un bolígrafo en la mano te 
va a dar el apoyo necesario para hablar con mayor seguridad. El 
espectador tendrá en cuenta tus palabras, tanto si tienes como si 
dejas de tener un objeto en la mano. Por otro lado todos 
hablamos con mayor seguridad si 
sabemos bien de lo que estamos 
hablando. Cuanto más conoces los 
referentes, ideas y contenidos de tu 
discurso, más seguro vas a estar. ¡No 
seas esnob ni te hagas el intelectual!  
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¿Hay algún protocolo para realizar presentaciones en público? 
Aparte del método elegido para tu entrevista, charla, conferencia o exposición, deberás tener en cuenta 
ciertos puntos básicos para cualquier tipo de oratoria: 

⋅ Presentarte, formal y profesionalmente, y ubicar tu intervención dentro del marco en el que se 
encuentre.  

⋅ Si quieres dar agradecimientos, hazlo al principio y de forma breve. Si lo dejas para el final romperás la 
naturalidad de tu discurso con el turno de preguntas.  

⋅ Mantener la cabeza elevada y mirar al frente y a la audiencia, siempre que puedas, e intentar cuidar la 
voz intentando vocalizar correctamente y utilizar un tono y volumen adecuados.  

⋅ Beber agua no es ninguna falta de respeto. Te permite aclarar la voz, pensar lo que vas a decir y, al fin y 
al cabo, relajarte mientras bebes. 

⋅ Utilizar ropa con la que te sientas cómodo, no intentes aparentar o cambiar tu imagen. Inevitablemente 
los interlocutores van a percibir que no estás vestido como de forma habitual. 

⋅ No ponerse nervioso ante las preguntas. Si en una ronda de preguntas no sabes contestar no pasa nada, 
lo importante es tener la seguridad para poder decir que no lo sabes. Si titubeas, aparentará que 
consideras malo no saber la respuesta, mejor responde con naturalidad. 

⋅ Mira a tu interlocutor/interlocutores a los ojos. Son personas y si las miras, prestan más atención 
porque notan que les están hablando a ellos. Mirar al infinito no es lo mejor. 
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⋅ Adapta el lenguaje a cada situación. Por ejemplo, cuando hablamos con un agente cultural 
probablemente cambies de vocabulario e incluso modifiques los códigos en tu forma de hablar y 
comunicarte, es normal. En cambio, serás más didáctico ante una audiencia general. 
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3. Herramientas de comunicación online 
3.1 Comunicación online 
ONLINE hace referencia a un estado de conectividad. Se dice que algo está “en línea”, on-line u online, si 
está conectado a una red o sistema mayor (que es implícitamente la red). El término fuera de línea (offline) 
indica un estado de desconexión. 

Existen algunos significados más específicos: 

a. En lenguaje coloquial, la mayor red en cuestión 
es normalmente Internet, por lo que “en línea” 
describe información que es accesible a través 
de Internet. 

b. En un sistema para la ejecución de una tarea 
en particular, se dice que un elemento del 
sistema está “en línea” si está operativo. 

c. En telecomunicación, el término tiene otro 
significado muy específico. Un aparato 
asociado a un sistema más grande está en 
línea si se encuentra bajo control directo del 
sistema, esto es, si se encuentra disponible para su uso inmediato por parte del sistema, sin 
intervención humana, pero que no puede operar de modo independiente del sistema.  

Norman Copenhagen, exposición “Online Vs Offline” (2012) |  
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Para un artista la normalización y uso general de disponer de información, archivos y servicios online abre 
la posibilidad de realizar un “dossier online”, tener una “galería de imágenes online”, la distribución de la 
obra o “venta online”, “divulgación y promoción online”... etc. 

¿Online  es igual a Internet? 
Podríamos decir que sí, aunque se extiende a otros formatos. Ante todo 
deberíamos saber que la red informática mundial o World Wide Web (www) 
es un sistema de distribución de información basado en hipertexto o 
hipermedios enlazados y accesibles a través de Internet. Con un navegador 
Web, un usuario visualiza sitios Web compuestos de páginas Web que 
pueden contener texto, imágenes, vídeos u otros contenidos multimedia. El 
usuario navega a través de ellos usando hiperenlaces. 

¿Cómo se comunica online ? 
Primero hay que conocer cuál es la diferencia entre WEB 1.0 y WEB 2.0 

⋅ WEB 1.0 

La Web 1.0 es la forma más básica que existe, con navegadores de sólo texto bastante rápidos. Después 
surgió el HTML que hizo las páginas Web más agradables a la vista. Posteriormente, se crearon los 
primeros navegadores visuales tales como Internet Explorer, Netscape... que evolucionaron hacia nuevas 
alternativas como Safari, Firefox, Google Chrome... 
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La Web 1.0 es sólo de consulta o “lectura”: el usuario no puede interactuar con el contenido de la página 
(no puede insertar comentarios, imágenes, citas, etc.), por lo que se crea una comunicación unidireccional 
totalmente limitada a lo que el Webmaster “sube” al espacio Web. Web 1.0 se refiere a un estado de la 
World Wide Web –y a cualquier página Web diseñada con un estilo anterior al fenómeno de la Web 2.0, pero, 
en general, es un término que fue creado para describir la Web antes del impacto de la fiebre “punto com” 
durante el auge del e-business  en el 2001, utilizado por las empresas comerciales. La crisis conocida como 
“Burbuja.com”, para muchos, supuso el momento en que Internet dio un giro en sus funciones.  

⋅ WEB 2.0 

El término Web 2.0 está asociado a 
aplicaciones Web que facilitan compartir 
información. La Web 2.0 utiliza la 
interoperabilidad, el diseño centrado en el 
usuario y la colaboración en la World Wide 
Web. Un sitio Web 2.0 permite a los usuarios 
interactuar y colaborar entre sí como 
creadores de contenido en una comunidad 
virtual (a diferencia de los sitios Web donde los 
usuarios se limitan a la observación pasiva de 
los contenidos).  
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¿Qué forma parte de la Web 2.0? 

⋅ LAS COMUNIDADES VIRTUALES o COMUNIDADES WEB 

Son las creadas o administradas por medio de foros, a través de un blog, grupos de noticias, salas de 
chat, plataformas para compartir archivos... y que tienen en común que sus vínculos, interacciones y 
relaciones NO se dan en un espacio físico sino en un espacio virtual como Internet. 

⋅ LAS APLICACIONES WEB 

Una aplicación Web es el software que permite al usuario el acceso a los espacios 
Web. Son ejemplos de aplicaciones Web: Webmails, Weblogs, tiendas online, etc. 

⋅ LOS SERVICIOS WEB (Web services) 

Son un conjunto de aplicaciones o de tecnologías con capacidad para interoperar en la Web. Estas 
aplicaciones intercambian datos entre sí con el objetivo de ofrecer unos 
servicios. Los proveedores ofrecen sus servicios como procedimientos remotos 
y los usuarios solicitan un servicio, llamando a estos procedimientos, a través de 
la Web. Por ejemplo, cuando reservamos un hotel, compramos un vuelo o 
realizamos transacciones online. 
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⋅ LOS SERVICIOS DE RED SOCIAL 

Son aquellos que potencian las relaciones online de personas que comparten alguna 
relación, mantienen intereses y actividades en común o están interesados en explorar los 
intereses y las actividades de otros. Por ejemplo: Facebook, Twitter, LinkedIn... 

⋅ SERVICIOS DE ALOJAMIENTO WEB 

El servicio de alojamiento de archivos, almacenamiento online, o centro de medios online es un servicio de 
alojamiento en Internet diseñado específicamente para albergar contenido estático, mayormente archivos 
grandes que no son páginas Web, imágenes, audio o vídeo, el almacenamiento virtual, así como el copiado 
de seguridad remoto. En general, estos servicios permiten acceso Web y FTP (File Transfer Protocol) y 
pueden estar optimizados para servir a muchos usuarios (como se indica con el término “alojamiento”) o 
estar optimizados para el almacenamiento de un usuario único (como se indica con el término 
“almacenamiento”). Se utilizan para que los materiales audiovisuales alojados en sus servidores 
sean distribuidos o 
accesibles para los 
diversos usuarios. 
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⋅ LAS WIKIS 

El término “wiki” proviene del hawaiano y significa “rápido”. WIKI 
es un concepto exclusivo del ámbito de Internet para 
nombrar páginas Web cuyos contenidos pueden ser editados por 
múltiples usuarios desde cualquier navegador. Estas páginas se 
desarrollan por medio de un patrón colaborativo por parte de los 
internautas, quienes pueden agregar, modificar o eliminar 
información. 

⋅ WEBLOGS, BLOGS, BITÁCORA DIGITAL, CIBERBITÁCORA o 
CIBERDIARIO 

Los términos ingleses “blog” y “Weblog” provienen de las palabras Web y log (la palabra en inglés “log”  
significa “diario”) y son sitios Web que se actualizan periódicamente. Éstos recopilan cronológicamente 
imágenes, textos o artículos de uno o varios autores, apareciendo 
el más reciente siempre primero o “arriba”. En un blog, el 
autor/editor/bloguero conserva siempre la libertad de dejar 
publicado lo que cree pertinente. Ya que los blogs son 
publicaciones en línea y generalmente admiten la inserción de 
comentarios u opiniones. Es muy frecuente que los Weblogs 
dispongan de una lista de enlaces a otros Weblogs, a páginas para 
ampliar información, citar fuentes o hacer notar que se continúa 
con un tema que empezó otro Weblog.  
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⋅ LOS MASHUPS 

En desarrollo Web, un mashup es una aplicación que usa y combina contenido de más de una fuente, para 
crear un nuevo servicio simple, visualizado en una interfaz gráfica. El término implica integración fácil y 
rápida, usando a menudo APIs abiertos (del inglés Application Programming Interface) y fuentes de datos 
para producir resultados 
“enriquecidos”. Sus 
características principales 
son la combinación, 
la visualización y 
la agregación. Es 
importante transformar 
los datos existentes en 
otros más útiles tanto para 
uso personal como 
profesional. Los mashups 
se presentan actualmente 
en tres formas: mashups 
de consumidores, 
mashups de datos y 
mashups empresariales. 
Un ejemplo: Google Maps. 
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⋅ FOLCSONOMÍA o MARCADORES SOCIALES 

Una “folcsonomía” es una forma de catalogar o 
clasificar las cosas de manera colaborativa. Es decir, 
es una forma de clasificación masiva en la cual las 
cosas son clasificadas por un conjunto de personas a 
la vez. La manera actual y más popular de realizar 
“folcsonomías” es por medio de tags (o etiquetas). 
Mediante la utilización de estas etiquetas 
conseguimos la indexación social o la clasificación 
colaborativa por medio de keywords en un espacio de 
nombres llano, sin jerarquías ni relaciones de 
parentesco predeterminadas. Se trata de una práctica 
que se produce en entornos de software social cuyos 
mejores exponentes son los sitios compartidos como 
Delicious (“A social bookmarks manager”), Flickr 
(“Photo Sharing”), Tagzania o Flof (“Create and share 
your map”)... 
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 Seguro que en el uso de la Web 2.0 os habéis encontrado, en algún formulario, el campo de: “etiquetas” 
o “tags”, donde te sugieren que pongas varias de estas etiquetas separadas por comas para encontrar un 
resultado de búsqueda o enmarcar el contenido que aportas. Este modo de catalogación como elementos 
de interacción, puede aparecer visualmente a modo de “nube de tags” o “nube de etiquetas”. La 
“folcsonomía” depende de las personas corrientes, no de los expertos, y es aquí donde la Web 2.0 pone a su 
alcance diversas herramientas, los marcadores sociales, para expresar la forma en que entienden y 
clasifican las cosas que les interesan, y compartir esa visión con otras personas. Las etiquetas o tags 
utilizadas a través de redes sociales como Twitter, Facebook, Instagram, reciben el nombre de “hashtag” 
(del inglés “hash”, almohadilla o numeral y “tag”, etiqueta). 
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Pero... ¿Y la Web 3.0? 
La Web 3.0 o “Web Semántica” es aquella que añade significado. La “Web Semántica” es un conjunto de 
actividades desarrolladas en el seno de World Wide Web Consortium, tendente a la creación de tecnologías 
para publicar datos legibles por aplicaciones informáticas. Se basa en la idea de añadir metadatos 

semánticos y ontológicos a la World Wide 
Web. Esas informaciones adicionales —que 
describen el contenido, el significado y la 
relación de los datos— se deben proporcionar 
de manera formal, para que así sean 
evaluadas automáticamente por máquinas de 
procesamiento. El objetivo es mejorar Internet 
ampliando la interoperabilidad entre los 
sistemas informáticos usando “agentes 
inteligentes”. Los “agentes inteligentes” son 
programas de las computadoras, que buscan 
información sin operadores humanos. Por 
este motivo se acordó con Tim Berners-Lee, 
el creador de la World Wide Web, llamar a la 
Web 3.0, “Web Semántica”. Todo ello conocido 
como técnicas de Inteligencia Artificial o 
Inteligencia Web. 
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Recapitulemos 

¿Cuáles son las diferencias entre Web 1.0 y Web 2.0? 

WEB 1.0  

⋅ Alojamiento de información estático. 
⋅ El rol del navegante o usuario es pasivo. 
⋅ La dirección de la información es unidireccional. 
⋅ La producción es individual y proviene de fuentes 

limitadas. 

 

WEB 2.0 

⋅ El usuario es generador de contenidos y puede 
editar y responder (blogs). 

⋅ El navegador o visitante tiene un rol activo, 
comparte información, participa y trabaja 
colaborativamente (ej: Google Drive). 

⋅ La interfaz es interactiva (ej: iGoogle, actualmente 
su página principal). 

⋅ Posee fuentes múltiples de producción (ej: wiki). 
⋅ Se forman comunidades de aprendizaje (ej: redes 

sociales). 
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3.2 Herramientas de uso frecuente 

¿Qué herramientas son las habituales en nuestra labor como artistas? 
Espacio o sitio WEB | E-mailing | Canales Web2.0 o redes sociales | Microsites, minisites o micromedios | 
Buscadores y posicionamiento Web | Reputación y notoriedad on-line | Tráfico | Publicidad (...) 

⋅ E-MAILING o divulgación vía e-mail 

El “E-mailing” es un método de marketing directo que utiliza el correo electrónico como medio de 
comunicación y divulgación para enviar mensajes a una audiencia, general o 
especializada. Lo utilizaremos para informar de las exposiciones, proyectos u 
otras actividades relacionadas con nuestra labor artística profesional. El 
inconveniente actual más grave del e-mailing es el SPAM (correo basura, 
mensaje basura, o correo no solicitado).   

Hay una auténtica saturación de e-mailing en las cuentas de correo de los 
agentes del sector, creando efecto SPAM y la consecuente aplicación de 
tecnología anti-spam por los propios usuarios: filtros, no recepción de imágenes, bloqueo de IPs, listas 
negras, eliminación automática de archivos adjuntos, reconocimiento de ‘subjects’...  
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¡Ojo! Estamos sujetos a la Ley Orgánica de Protección de Datos de Carácter Personal. Utilizar siempre el 
modo de envío “CCO” (Copia de carbón oculta) o “BCC” (Blind Carbon 
Copy). En un envío masivo las direcciones de email añadidas a “CCO” 
permanecen invisibles a los destinatarios del mensaje. Siempre 
utilizaremos CCO para enviar un mensaje a varios destinatarios sin que 
cada uno de ellos reciba las direcciones electrónicas de los demás. Esto 
es una precaución anti-correo masivo, virus y suplantación de identidad 
porque evita que los destinatarios propaguen gran cantidad de 
direcciones de correo electrónico (que es lo que ocurre si se ponen las 
direcciones en los campos “Para” o “CC”). 

⋅ NEWSLETTER o boletines informativos de noticias 

Un boletín informativo es una publicación distribuida de forma regular, generalmente centrada en un tema 
principal que es del interés de sus suscriptores. ¡Importante! Sólo deben recibir un newsletter aquellas 
personas que lo hayan solicitado. La finalidad de un newsletter, además de informar, es educar al 
interlocutor y así fortalecer la relación entre ambos, creando vínculos de complicidad e interés mutuo. 
Podemos encontrar empresas que ofrecen servicios de newletter de forma 
gratuita (por ej. MailChimp) o de pago (por ej. Exit o e-flux). La calidad y 
eficacia de un newsletter depende de la calidad y especialización de sus 
suscriptores, por lo que las empresas que ofrecen estos servicios tienen su 
propia política de precios, formatos y plantillas, y filtro cualitativo de clientes).  
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¿Cómo estructuramos la información en un Newsletter? 
a. Conclusiones al principio. 
b. Lo bueno, si breve, dos veces bueno. 
c. Procura no abusar del HTML o demás florituras dentro del 

mail. 
d. Envío mínimo: una vez al mes. Envío máximo: una vez a la 

semana. 
e. El newsletter, al fin y al cabo, es un correo electrónico, por lo 

que ojo con el envío. Utilizar los envíos en CCO o BCC e 
incorporar la función ‘suscribir’ o ‘Borrar de la lista’ al final 
del cuerpo del mensaje. Al igual que el statement, una hoja 
de sala o cualquier elemento de divulgación, el newsletter 
debe tener una buena estructura, apartados claros y la 
información precisa y necesaria. 
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3.3 Porfolio Web: estética y accesibilidad 

¿Qué es un porfolio online  o “en red”? 
Es un documento informativo acerca de tu trabajo y accesible para cualquier 
usuario conectado. Puede desarrollarse en formatos diferentes, a modo de 
sitio Web, o Weblog con opción de navegación convencional, descarga de 
documento PDF, Upload... 

Los espacios Web generalmente siguen dos metodologías en su realización: se usan formatos muy 
estéticos y dinámicos o más fríos y funcionales. A tener en cuenta: 

a. Formatos muy estéticos y dinámicos (Flash, JavaScript, etc.): 
estos formatos de ejecución no se leen en todos los ordenadores 
o en todos los navegadores. Tampoco en los dispositivos 
electrónicos. Dificultan la localización en buscadores.  

 

 

  http://www.joanavasconcelos.com/ |  

 

http://www.joanavasconcelos.com/
http://www.joanavasconcelos.com/
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b. Formatos más fríos pero funcionales (Html, Css, Ajaax, Xml...): 
son formatos de fácil navegación por parte del usuario. 
Compatibles con todos los equipos y navegadores.  

 

 

 

  http://www.falkepisano.info/ |  

c. Combinación de ambos 

 

 

 

 

 

  http://www.santiago-sierra.com |  

  

http://www.falkepisano.info/
http://www.santiago-sierra.com/
http://www.falkepisano.info/
http://www.santiago-sierra.com
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3.4 Navegación Web 
Para diseñar la arquitectura de nuestro espacio Web es necesario organizar todos los contenidos y es 
importante hacerlo en función del comportamiento del usuario. Según el análisis de este comportamiento 
es aconsejable: 

⋅ NÚMERO DE CATEGORIAS 

Utilizar un máximo de 7 a 10 categorías. 

⋅ REGLA DE LOS 3 “CLICS” 

Todos los contenidos deben ser accesibles a tres golpes de ratón. 

⋅ EL SCROLL 

El scroll dinamiza y agiliza la navegación.  

⋅ LA ESTRUCTURA 

La estructura de una Web es muy importante ya 
que, si esta es buena, permitirá al lector visualizar 
todos los contenidos de una manera fácil y clara, 
mientras que una Web mal estructurada producirá 
en el lector una sensación de estar perdido, no 
encontrará lo que busca de forma rápida y 
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terminará por abandonar nuestro sitio. Planifica la estructura antes de crear tu Web o porfolio online: 
Debes tener una idea clara de sus páginas (la técnica más efectiva: Mind Map) ya que es conveniente hacer 
uso de  esquemas sencillos en su forma. La estructura nace de los contenidos y no a la inversa. 

⋅ EL CONTENIDO 

Elige las mejores imágenes, vídeos, etc. y escribe contenido de calidad, bien redactado, breve, simple y 
eficaz. Cuando quieras dar una información y hacer que tu mensaje llegue eficientemente a los 
interlocutores, comprime los párrafos pero sin perder profundidad. 

⋅ USABILIDAD 

a. EL TEXTO 

Se suele “navegar” por el texto en la forma de “Triángulo Invertido”. El modo más eficiente de 
incorporar textos para la Web, es dar la información más importante en los primeros párrafos e ir 
desglosando los detalles secundarios en los párrafos siguientes. 

b. LOS CONTENIDOS 

Navegamos en “Patrón de lectura en F”. Utilizando la tecnología EyeTrack, en el año 2006, Jakob 
Nielsen encontró lo que se denomina un patrón de lectura en forma de “F” (F-Shape Pattern for 
Reading Web Content), con tres componentes: un movimiento horizontal en la parte superior del área 
de contenido; un segundo movimiento horizontal un poco más abajo, pero más corto que el anterior; y 
finalmente, un movimiento vertical en la parte izquierda de la pantalla. Este patrón nos enseña la 
geometría que sigue la vista de un internauta al leer cualquier contenido en la Web. 
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⋅ LOS LINKS 

Se denomina Links o apartado “Links” al directorio de enlaces situado en tu Web. Estos hacen que se 
dinamice una navegación en red según tus intereses y los de aquellos que estás enlazando. Conseguir 
enlaces en otras páginas hacia la tuya es casi lo mejor que puedes hacer para que tu página tenga más 
visitas y mejore su “ranking” en buscadores. Pero no vale cualquier página. Tus links deberían pertenecer a 
páginas de tu sector profesional y que además tengan interés y buena posición en buscadores. Por otro 
lado, asegúrate que los links están en sintonía con tu espacio Web, si no es así, cabe la posibilidad de 
perder a tu usuario. Ojo con la ubicación física de esta sección en tu página y de que al clicarlos se creen 
nuevas ventanas y no suplanten la tuya. 

⋅ OPTIMIZACIÓN EN BUSCADORES 

Posicionamiento Web o en buscadores mediante técnica o tecnología SEO (este término viene de las siglas 
en inglés: Search Engine Optimization). El posicionamiento Web es el proceso de mejorar la visibilidad de 
una página Web en los diferentes buscadores de manera orgánica (es decir, sin pagarle dinero al buscador 
para tener acceso a una posición destacada en los resultados). La tarea de optimizar la estructura de una 
Web y el contenido de la misma, tiene el objetivo de obtener posiciones de los resultados de los buscadores 
(cuando un usuario busca por una determinada palabra clave, tag o keyword).  
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3.5 Archivos compartidos 

¿Cómo agilizar el trabajo? 

⋅ INTERCAMBIO DE ARCHIVOS 

Una red PSP, o lo que se llama red Peer-to-Peer, sirve para compartir e 
intercambiar información de forma directa entre dos o más usuarios. 
Lamentablemente, esto ha propiciado que parte de los usuarios lo utilicen 
para intercambiar archivos cuyo contenido está sujeto a las leyes de 
copyright, lo que ha generado la Ley del Canon.   

⋅ COMPARTIR ARCHIVOS 

Esta forma de intercambiar o compartir información es más concreta, 
puesto que sólo la compartes con uno o 
diversos usuarios de forma privada. Puede realizarse desde la carpeta 
COMPARTIR de tu ordenador y el espacio de almacenaje de tu disco duro. No 
estás enviando nada, sencillamente permites el acceso a otro usuario a tu 
sistema mediante el reconocimiento del mismo desde la IP de tu equipo. Este 
método sólo es factible cuando ambos usuarios trabajan desde equipos 
propios y estables, además de conexiones de Internet con gran flujo de datos.  
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⋅ ENVIAR, COMPARTIR O CONSULTAR TUS ARCHIVOS DESDE CUALQUIER LUGAR 

Con frecuencia, se necesita compartir archivos de gran tamaño, que exceden la capacidad del correo 
electrónico, para ser enviados y recibidos por Internet. En tales casos, los servicios de almacenamiento 
para compartir archivos en línea son la alternativa. A través de este sistema es muy sencillo y seguro. 
Consiste en “subir” tus archivos (imágenes, documentos de trabajo, renders...) al espacio de un servidor 
(gratis o de pago) y el sistema facilitará un link de descarga para el usuario al que destinas el envío. Es así 
de fácil. Entre los más populares: Yousendit, Dropbox, Dropsend… 

Cada uno ofrece servicios específicos y volumen de 
gigabytes limitados en sus espacios virtuales. Pero 
puedes contratar sus servicios y aumentar la capacidad 
de almacenaje y flujo de información. Los archivos 
depositados en dichos espacios a veces permanecen de 
forma temporal o tú administras tu espacio según el 
máximo de capacidad contratada o cedida de forma 
gratuita. 
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3.6 Cloud Computing 

¿Qué es “la nube”? 
“La nube” o informática en la nube, procede del inglés Cloud Computing  y es un término que se define 
como una tecnología que ofrece servicios a través de la plataforma de Internet. Los usuarios de este 

servicio tienen acceso de forma gratuita o de pago según el servicio 
que necesiten usar. De este modo tienes acceso a tus archivos desde 
cualquier lugar sin necesidad de trabajar en tu ordenador (siempre y 
cuando éstos sean compatibles con el tipo de ordenador y el software 
necesario).   

 El término Cloud Computing es una tendencia que responde a 
múltiples características integradas. Uno de los ejemplos de esta 
“nube” es el servicio que presta Google Apps que incorpora desde un 
navegador hasta el almacenamiento de datos en sus servidores. Los 
programas deben estar en los servidores en línea y puedes acceder a 
los servicios y la información a través de Internet. 

Las ventajas del Cloud Computing son optimizar y simplificar la 
gestión de las infraestructuras (hardware) y aplicaciones informáticas (software) lo que permite centrarse 
en el desarrollo de nuestro trabajo desde cualquier lugar, especialmente en viajes, residencias en el 
extranjero o si trabajamos en diversos espacios físicos a la vez. Como posibles desventajas podríamos 
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mencionar la dependencia de Internet para acceder a la nube, la incertidumbre respecto a la ubicación 
concreta de nuestros datos, la desconfianza si la información es confidencial y pudiese caer en manos de 
terceros y la dependencia del Proveedor de Servicios. 

Por otro lado, otra de las utilidades del Cloud Computing es la posibilidad de sincronización automática, en 
el caso de que utilices como herramientas de trabajo diversos dispositivos electrónicos (smartphone, tablet, 
laptop...) además de un ordenador convencional.  

 La apuesta de Apple en este caso fue iCloud: “La 
nube como tiene que ser: automática y sin 
complicaciones. iCloud está integrada en tus apps 
para que puedas acceder a tu contenido desde 
todos tus dispositivos. Y es gratuita con iOS 5”. 

   



97 índice   

3.7 Otras herramientas 

¿Qué otras herramientas encontramos online  ? 

⋅ CROWDFUNDING 

Micromecenazgo (en inglés crowdfunding), también denominado financiación masiva, financiación en masa 
o por suscripción, financiación colectiva o microfinanciación colectiva. El crowdfunding es la cooperación 
colectiva, llevada a cabo por una o varias personas que realizan una red para conseguir dinero u otros 
recursos. Se suele utilizar Internet para financiar esfuerzos e iniciativas, para así llegar mejor a otras 
personas u organizaciones.  

 El micromecenazgo puede ser usado 
para muchos propósitos, desde 
artistas buscando apoyo de sus 
seguidores, campañas políticas, 
financiación de deudas, vivienda, 
escuelas, hasta el nacimiento de 
compañías o pequeños negocios. El 
creativo o futuro empresario que 
utilizará la financiación obtenida a 
través de las pequeñas donaciones que hacen los usuarios a través de la red, por lo general, suele ofrecer 
recompensas. Se puede obtener algún tipo de recompensa relacionada con el proyecto que se va a realizar. 
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La recompensa también puede estar enfocada a la promoción de la persona que realiza el donativo. Una 
plataforma de microfinanciación destinada a la creación en España es Verkami. 

Éste es su statement: “Verkami es una plataforma de crowdfunding para proyectos creativos: Apoya ideas 
diferentes y artistas innovadores. Verkami es “crowdfunding” para financiar proyectos originales y 
creadores independientes”. 
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⋅ DIVULGACIÓN 

Existen numerosas plataformas de divulgación online para proyectos artísticos 
u obras de arte que sirven al artista para aumentar el marco de visibilidad, o 
incluso ser utilizadas como espacios de exposición on-line de la obra. Según las 
necesidades de cada uno, optaremos por iniciativas particulares (a partir de la 
creación de un blog), utilizaremos las redes sociales (para una difusión 
generalizada) o mediante un espacio de experiencia compartida (a través de  
grupos de trabajo o foros concretos). Un ejemplo de divulgación más 
convencional sería la plataforma ArtStack, creada en Londres a finales de 2011 
por el emprendedor tecnológico Alex Gezelius, el historiador del arte Ezra 
Konvitz y el marchante James Lindon y que actualmente tiene versión en 
español. La misión de esta herramienta es hacer “más fácil descubrir y disfrutar 
de importantes obras de arte de todo el mundo”. Los usuarios pueden explorar y 
añadir imágenes a su stack de arte para crear su perfil personal, pueden seguir 
a cualquier persona de la plataforma para ver el arte que les gusta y descubrir nuevas obras. El sitio Web y 
la aplicación para iPhone permiten a los usuarios recordar y compartir las obras de arte que más les 
gusten y descubrir nuevas piezas a través de sus amigos y de personas a las que siguen. 

⋅ APRENDIZAJE 

Con un buen uso de las herramientas, Internet se convierte en un espacio de constante aprendizaje, no sólo 
para enriquecer nuestra producción artística, sino también para mejorar nuestras competencias y adoptar 
una actitud profesional ante el medio artístico. Además de los estudios reglados, ya sea en escuelas y 
universidades públicas o privadas en red, disponemos de numerosas iniciativas de formación técnica y 
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teórica (lifelong learning) e incluso cursos y seminarios en relación con la profesionalización del artista. 
Pero la sobresaturación de oferta formativa, puede resultar un inconveniente si no tenemos claras nuestras 
necesidades reales y el momento en el que se encuentra nuestra 
producción de arte. También puede servirnos de gran ayuda 
conocer las trayectorias de otros artistas, por ejemplo a través de 
plataformas como el proyecto “Oral Memories”.  

 

  http://oralmemories.com/ |  

Oral Memories es una plataforma para la promoción y difusión de 
los artistas emergentes y de media carrera españoles, tanto a nivel 
nacional e internacional. Este proyecto se basa en la realización de 
una serie de entrevistas audiovisuales a diferentes creadores sobre 
los planteamientos de su trabajo y como se inscriben en las prácticas artísticas del presente. “El desarrollo 
de este proyecto posibilita, mediante la aglutinación de estos creadores en un solo portal, mejorar el 
conocimiento y la accesibilidad a este conjunto de artistas, permitiendo una visión integral y caleidoscópica 
de la creación española contemporánea especialmente útil para instituciones, curators y coleccionistas 
internacionales” 

http://oralmemories.com/
http://oralmemories.com/
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