
Introducción
¿Cómo se percibe la educación artística universitaria en 
nuestra sociedad? ¿Desde qué posición y quién respon-
de a esta pregunta? ¿Cómo abordar una reconstrucción 
crítica del medio en el que trabajamos? Partimos de esta 
serie de cuestiones pero también fundamentalmente de 
una apuesta por la enseñanza pública, por una creencia 
en la Universidad y la calidad de la misma, por los estu-
diantes y profesores que habitamos este espacio común 
y que nos planteamos el sentido de lo que allí hacemos, 
cómo alcanzar los debates contemporáneos (nacionales 
e internacionales) y compartirlos con los estudiantes. 

En esta tesitura aceptamos en el año 2010 formar 
parte del equipo decanal de Josu Larrañaga y comen-
zar a trabajar en la conformación del Vicedecanato de 
Extensión Universitaria. Su tarea consiste en coordinar 
las actividades sobre creación artística actual que se ge-
neran en ella, a través de un programa propio (el de este 
año 2013 es CortoCircuitos) y los programas Acciones 
Complementarias (que recoge propuestas de personas o 
grupos adscritos a la facultad o representados por ella) y 
Clase Abierta (en este caso, las que surgen con carácter 
esporádico y excepcional, aprovechando oportunidades 
al hilo de la oferta cultural del contexto, o clases cuyo 
interés excede el de los alumnos y alumnas matriculados 
en una determinada asignatura). En este marco, nues-
tros objetivos son establecer conexiones con distintos 
interlocutores y agentes externos para crear proyectos 
comunes y potenciar contenidos disciplinares que no fi-
guran en los programas oficiales, sin perder la esperan-
za de que algún día alcancen la oficialidad. Queremos 
construir la facultad en la que nos gustaría habitar y par- 

ticipar críticamente en el presente difundiendo nuestra 
propia vitalidad artística.

La Facultad de Bellas Artes, en una época que asis-
te al fin de las disciplinas, tiene por delante el reto que 
plantean los estudios visuales que se erigen como una 
estructura de campo de problemas ligados a lo visual y 
la batalla de los imaginarios culturales en los que inter-
viene. Los estudios visuales parten de la base de que no 
hay hechos, objetos, fenómenos, ni medios de visuali-
dad pura, sino más bien actos de ver extremadamente 
complejos que son el resultado de la mezcla de diversos 
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1. Michela Depetris. Acción!MAD 2011. Taller impartido por 
Nieves Correa. Facultad de Bellas Artes (UCM). 
Fotografía: Alejandro Simón
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operadores (textuales, mentales, imaginarios, sensoria-
les, mediáticos, institucionales) y diversos intereses de 
representación (raza, género, clase, diferencia cultural, 
económica). El supuesto básico que los sustenta es que 
todo ver es el resultado de una construcción cultural, y 
por lo tanto, siempre un hacer complejo e híbrido. En 
este sentido la pregunta por una estructura disciplinar en 
la enseñanza artística nos remite a uno de los problemas 
que ya enunciara José Luis Brea en La Era Postmedia 
(2002):

Un pensamiento técnico es entonces, por necesi-
dad, únicamente el afloramiento (en un orden de 
lenguaje) de un orden de cosas cumplido, cerrado. 
En el pensamiento sometido a gestión técnica el 
mundo se dice entonces como lo que ya es, como 
presente-pasado, sin la mínima holgura cronológi-
ca que hubiera permitido abrir un juego de trans-
formación, introducir la hipótesis de un juego de 
escritura de la voluntad del hombre en la historia.

Este es el carácter profundamente reaccionario 
con que lo técnico tiñe al pensamiento cuando lo 
somete al dominio de su forma orgánica pública, 
industrial: que a su paso este se convierte en mero 
testigo, obligadamente cómplice, de lo que hay1.

Tiene que ver con la necesidad de introducir otros co-
nocimientos pero no para ampliar el mundo de las disci-
plinas y repetir así el orden de las cosas, sino más bien 
para que:

el pensamiento toma por asalto a lo técnico y, con-
frontándolo, se impone resolver la tensión inédita 
—en la «forma»— que ello impone a la relación en-
tre el orden de las cosas y el del discurso que lo 
regula, entonces el pensamiento alcanza la ocasión 
de expresarse con toda su fuerza, como potencia 
de apertura de mundos, como poética desocul-
tación de aquello que vibra por advenir, como la 
capacidad de un atraer al mundo lo que aún no es, 
como expresión máxima entonces del dominio que 
la conciencia, ejercida como voluntad de poder, 
posee sobre el mundo, sobre el paisaje anonadado 
del ser2.

Pedagogías múltiples: 
el caso de la performance
Así, habría que regular la tasación del arte teniendo en 
cuenta que sobrevaloramos lo estrictamente personal, el 
sello propio, la vida interior, el gesto auténtico, la mirada 
visionaria, la pureza del estilo, la huella inconfundible y 
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2. Elefantes somos todos. Alexander Ríos y George Hutton. 
Muestra de alumnos de la Facultad de Bellas Artes (UCM) en 
la Nave 16 de Matadero Madrid dentro de la programación 
de Acción!MAD 2012. En el contexto del taller impartido por 
Nieves Correa. Fotografía Elena Pérez
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demás memeces que esconden interesadamente cómo 
la cuestión, el núcleo duro del arte, tiene más que ver 
con la reformulación que con la creación desde la nada 3.

En los últimos treinta años, la sustitución del para-
digma teatral por un paradigma performativo puede ser 
entendida como un síntoma de transformación y libe-
ración4. Sin embargo, la persistencia de estructuras de 
poder de las que se han ocupado los estudios visuales 
(culturales, sociales y políticos) resultan inmunes a estas 
transformaciones. Existen manifestaciones antagónicas 
a la teatralidad como son las estructuras y prácticas de 
invisibilidad que imponen la conciliación y el orden. ¿De 
qué modo lo teatral o dramatúrgico actúa como instru-
mento de sometimiento, modelado o replicación social, y 
cuándo, por el contrario, puede servir como herramienta 
de resistencia? Diversos programas en los ámbitos na-
cional e internacional exploran el modo en que las fun-
ciones de la teatralidad se relacionan y proyectan en la 
cultura contemporánea.

La utilización del formato teatral (acción/actuación/
observación/participación en tiempo real) implica la inte-
gración del cuerpo (en el espacio académico que gene-
ralmente lo excluye), su materialidad, en la construcción 
de la acción en espacios físicos no acotados como tea-
trales, sino también las diversas formas de teatralidad 
social que regulan ciertos comportamientos. Algunas fa-
cultades han abordado el reto de enseñar performance 
en sus programas de grado, licenciatura o máster, este 
es el caso de la Facultad de Bellas Artes de Valencia, en 
la que imparte clases Bartolomé Ferrando, que reflexiona 
de la siguiente manera sobre su práctica docente:

Aunque no lo he conseguido totalmente, siem-
pre he tenido la voluntad de desvincularme de un 
modo de enseñanza dirigido hacia un modo de 
hacer específico. […] Enseñar, decía Cage, «no 
debe ser decir algo para que el otro lo haga. No 
funciona». Por eso me interesa más bien mostrar y 

demostrar la apertura y las múltiples vías de desa-
rrollo que el arte de acción tiene, de cara a poder 
despertar el interés del estudiante hacia un modo 
de hacer anclado o enraizado en su propia expe-
riencia. […] Pero la performance no se enseña, 
dirán algunos. No, es cierto. Ni la performance ni 
ningún otro arte se enseña. Al hablar de la ense-
ñanza de la performance hago siempre referencia 
al hecho de definir y exponer los elementos para 
su creación, a fin de que cada cual los combine 
según su personal proceder mediante una práctica 
continua. […] Me interesa, mediante la enseñanza, 
intentar resaltar el proceso más que el resultado. 
Intentar que la atención se concentre en el hecho 
de hacer una práctica, de intervenir en un ejercicio, 
o de formar parte de una discusión sobre un tema 
teórico concreto, más que en la voluntad de que 
todo el aprendizaje se muestre dirigido a la crea-
ción y obtención de una performance bien resuel-
ta. […] Inicio el curso como dije, hablando de los 
factores necesarios a tener en cuenta en una per-
formance como el espacio, el tiempo, el cuerpo, la 
idea, la energía y la no representación, basándome 
en frases y citas de críticos de arte, poetas, críticos 
literarios, filósofos, artistas y performers, para lue-
go tratar de forma aleatoria, y sujeto al interés y a 
la voluntad del conjunto de estudiantes, las ideas 
y modos de hacer propios de algunos accionistas 
históricos, en paralelo a otros temas como el azar, 
la noción de límite, la riqueza del silencio o la im-
portancia de lo insignificante. […] la disposición a 
la pregunta por parte del otro, constituya en sí mis-
ma uno de los modos más intensos de aprendizaje 
[…] El desarrollo de una actitud analítica y crítica 
permite, creo, no solo el hecho de ser capaz de 
distinguir y apreciar el interés de una acción, sino, 
al mismo tiempo, acrecentar la posibilidad de ser 
más exigente con la propia práctica artística5.

Son estas propuestas pedagógicas que trabajan en 
el cruce entre la teatralidad artística o discursiva (sea 
practicada o no por artistas) y las teatralidades sociales 
(hegemónicas o disidentes) como pueden ser también el 
caso del curso Teatralidades Expandidas impartido en 
el Museo Reina Sofía las que nos parecen más intere-
santes.

Sí, hablemos de modos de enseñar performance

La performance es un género que reúne el conjunto 
de la práctica experimental en el arte, incluyendo 
las ciencias sociales, otros saberes propios de las 
prácticas corporales, las profesiones y oficios, en 
función de la división social del trabajo. La recu-
peración entre la praxis política y artística requiere 
atender la relación de heteronomía, por un momen-
to perdida, a partir de la conquista básica del arte 
como hecho social autónomo6.
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3. Atrapados en el Acto 2012. Facultad de Bellas Artes (UCM). 
En el contexto del taller impartido por Christian Fernández Mirón  
y David Crespo. Fotografía: Laura Barragán
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En una época marcada por diversas dificultades a la 
hora de gestionar los proyectos artísticos, la performan-
ce ofrece al estudiante la posibilidad de trabajar deter-
minando desde el proceso creativo7 hasta la exhibición 
y distribución de sus obras. De esta manera, el público 
al que van dirigidas las acciones no es necesariamente 
el que acude a un espacio expositivo preparado para la 
experiencia estética: «La performance y la acción logra-
ron romper el acotado espacio codificado del arte, dado 
que podían producirse en cualquier sitio imaginable sin 
una previa definición “artística”. Pero, a diferencia del 
teatro, que a primera vista representaría uno de sus refe-
rentes principales en la búsqueda de la hibridación, en la 
performance no hay un referente textual que organice y 
gestione el personaje y su relación con el espectador. Es 
el autor o artista el único referente existente. En el teatro 
se “interpreta” un texto, mientras que en la performance se 
“escribe” el texto. Ello producirá que, curiosamente, la 
carga crítica de multitud de performances con respecto 
al mundo esencialista de las estructuras artísticas acabe 
a su vez en las mismas posiciones “intraducibles” que se 
cuestionan»8. Cualquier espacio de la ciudad, público o 
privado, es susceptible como marco para las propues-
tas performativas, lo que supone un factor sumamente 
atractivo. En este sentido hablaba Douglas Crimp de 
los primeros trabajos de Joan Jonas y otros performers 
que trabajaron en Nueva York realizando acciones en lu-
gares que no requerían de una infraestructura especial: 
«Las pocas imágenes que conservamos para documen-

tar Choreomania son muy ilustrativas de cómo eran los 
espacios de la performance en el centro de Nueva York 
cuando esta nació como arte. Lugares de trabajo y vi-
vienda habitual de los artistas, estos lofts eran grandes 
comparados con los típicos apartamentos de los neo-
yorkinos, pero pequeños comparados con los espacios 
de performance públicos, incluso cuando se trataba de 
espacios improvisados, como el santuario de la Judson 
Church. Solo podíamos sentarnos en el suelo, apretuja-
dos entre una multitud de espectadores»9. La flexibilidad 
que ofrece este medio será uno de sus grandes atrac-
tivos, suponiendo la posibilidad de acción una oportu-
nidad para constituirse en una práctica de resistencia 
individual y colectiva.

Durante 2012, dentro del programa SIN CRÉDITOS 
organizado por el Vicedecanato de Extensión Univer-
sitaria en La Trasera de la Facultad de Bellas Artes, se 
realizaron tres actividades relacionadas con el arte de 
acción: Atrapados en el Acto fue un taller de iniciación 
a la performance impartido por David Crespo10 y Chris-
tian Fernández Mirón11 y en colaboración con el Cole-
gio Lourdes. Establecer redes con centros de educación 
secundaria suscita reflexiones interesantes, sobre todo 
cuando implican prácticas artísticas como las que es-
tamos tratando. En primer lugar, habría que destacar la 
apertura y el afán de experimentar de los docentes del 
colegio; desde allí, un grupo de profesores (Raúl Domingo 
Toledano, Cristina Castro y Carmen Villarroel12) plantean, 
con el apoyo de la dirección del centro, la necesidad de 
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4. Joana Mollà. Acción!MAD 2012. Facultad de Bellas Artes 
(UCM). Fotografía: Alejandro Simón
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que los alumnos y alumnas del bachillerato artístico co-
nozcan prácticas artísticas que no se limitan a las que se 
contemplan en el plan de estudios oficial. Y lo plantean 
no como un conocimiento teórico, contado a través de la 
relación de otros, sino como un conocimiento de primera 
mano (los alumnos participan en el taller de performance 
Atrapados en el Acto) y en la Facultad de Bellas Artes, 
el espacio al que muchos de ellos esperan acceder. Al 
margen de los contenidos del taller, que exponemos a 
continuación, uno de los aspectos más relevantes de la 
experiencia es la conciencia del potencial que, como ha 
quedado apuntado más arriba, la performance aporta a 
la exploración del espacio. Una de las prioridades del 
Vicedecanato de Extensión Universitaria es plantear una 
reflexión sobre los espacios que habitamos en la facul-
tad: desde la creatividad estos se pueden plantear como 
características susceptibles de transformación. Conocer 
y habitar el espacio institucional implica actitudes y pro-
cesos políticos relacionados, en última instancia, con el 
poder, y una de las aportaciones de las actividades re-
lacionadas con la performance que se han desarrollado 
en Bellas Artes UCM ha sido, precisamente, trabajar (en 
distintos sentidos), para poner esto en evidencia. 

Atrapados en el Acto se plantea como un viaje teó-
rico-práctico por la historia de la performance, seguido 
de un entramado de ejercicios que exploraban cuatro pi-
lares del arte de acción: tiempo, espacio, cuerpo e inte-
racción. Algunos ejercicios beben de la historia del arte, 
otros de la imaginación. El taller empezó con una «con-
ferencia en acción» donde los responsables hicieron 
una pequeña introducción al mundo de la performance, 
desde sus orígenes hasta la actualidad. Distribuyeron a 
los alumnos en dos grupos, uno por responsable, em-
pezaron a desarrollar las primeras propuestas, acciones 
basadas en distintos temas y formatos. La finalidad de 
estas acciones era reflexionar en una mesa redonda so-
bre lo que había ocurrido, tantear hasta qué punto los 

alumnos eran conscientes de lo que habían querido ha-
cer, lo que había surgido y lo que les había llegado a los 
demás. Cada día se plantearon acciones para desarrollar 
los días siguientes, siempre con la posibilidad de ser 
performances tanto individuales como colectivas. Los 
profesores fomentaron la idea de que la mejor forma de 
aprender y teorizar sobre la idea de acción era a través 
de su realización, un taller en gran medida práctico en el 
que los alumnos desarrollaron acciones a través de pro-
puestas realizadas por los profesores (véase figura 3).

Acción!MAD12: Performance y Arte de Acción EN 
Y DESDE la Facultad de Bellas Artes fue impartido por 
Nieves Correa13 y dentro del Festival Acción!MAD12 te-
nía también un carácter eminentemente práctico y es-
tructurado en torno a los elementos formales del arte de 
acción y performance como son el tiempo, el espacio y 
el cuerpo para que los estudiantes puedan descubrir sus 
intereses. De nuevo, una de las aportaciones más inte-
resantes de la actividad tiene que ver con la conexión 
entre el dentro y el afuera de la institución docente. EN 
la Facultad de Bellas Artes se desarrolla un taller emi-
nentemente práctico que impulsa las experiencias que 
permiten a los participantes generar propuestas de ac-
ción fuera de ella, concretamente en el marco de Frágil 
Acción!MAD, un programa dedicado a estudiantes de 
facultades de Bellas Artes de Europa. En el año 2012 el 
escenario fue Matadero Madrid (véanse figuras 1, 2 y 4).

La implicación de la Facultad de Bellas Artes con 
Acción!MAD12 pasaba también por su incorporación 
como sede al conjunto de las que componen el mapa de 
la performance madrileña durante el tiempo en el que se 
desarrolla el festival. En este sentido, en el Programa Sin 
Créditos la facultad ha sido «escenario» de acciones de 
Joana Mollà y Almudena Millán, jóvenes formadas, sig-
nificativamente, en la Facultad de Bellas Artes de Valen-
cia. A ellas asistieron los alumnos del Colegio Lourdes, 
pero, en cambio, la participación de estudiantes de la 
propia Facultad de Bellas Artes fue escasísima, y la de 
personas interesadas en el conjunto del festival, prácti-
camente inexistente. La incorporación de los públicos 
en las actividades de Extensión Universitaria es uno de 
los ejes de reflexión de nuestro trabajo, y aunque este no 
es lugar para desarrollarlo con la amplitud que merece, 
pensamos que es significativo relacionarla con la cau-
tividad del tiempo del estudiantado, que lo tiene pau-
tado con excesiva rigidez. Tiempo, y, como acabamos 
de señalar, espacio: dos variables en las que prácticas 
artísticas de acción tienen mucho que enseñar.

Por último, Acción es Acción fue un taller impartido 
por Belén Cueto14, que entiende la acción como ma-
terial imprescindible en la construcción de nuestro en-
torno y como una actitud y una herramienta de inter-
vención activa, aplicable para transformar la realidad y 
construirla de acuerdo a nuestra manera de estar en la 
vida, sea cual sea el ámbito de aplicación. Belén, que 
fue alumna de la Facultad de Bellas Artes de la UCM, 
entendía Acción es Acción como la oportunidad para 
trabajar con una estructura educativa, social y política, 
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5. Improvisaciones espacio/objeto. Facultad de Bellas Artes 
(UCM). En el contexto del taller impartido por Belén Cueto 
Acción es acción. Fotografía: Belén Cueto, 2012
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pero también con una estructura construida con la suma 
de las personas que le dan vida y sentido de existencia. 
Una situación vital, la de la gente que habita la Facultad 
de Bellas Artes, que es distinta para cada persona que 
forma parte de ella, y que, sumadas, conforman lo que 
entendemos por esta entidad. Acción es Acción fue un 
taller en el que se pusieron en común las ideas y emo-
ciones sobre la realidad que nos rodea en la facultad, y 
se planteó el trabajo en grupo para concretarlas en ac-
ciones que interviniesen de manera directa sobre dicha 
realidad, valorando estas ideas y sentimientos como 
material imprescindible en la construcción de nuestro 
entorno (véanse figuras 5 y 6).

Cierta valoración a modo de conclusiones
Con esta serie de ejemplos planteamos la posibilidad 
concreta de reflexionar sobre la institución educativa, 
sobre la Facultad de Bellas Artes de Madrid, como ya 
hicieran otros artistas que suponen una referencia en el 
intento de unir la investigación y la implicación de la labor 
artística. Desde la provisionalidad que supone establecer 
conclusiones en los poco más de dos años que lleva-
mos trabajando, es posible apuntar ciertas considera-
ciones que atañen a distintos campos de la educación 
artística universitaria15. Una de ellas tiene que ver con los 
formatos. En general, los estudiantes se muestran poco 
interesados hacia actividades que plantean un rol pasivo 
por su parte (conferencias y mesas redondas conven-
cionales, por citar ejemplos sencillos). Amador Fernán-
dez-Savater en una publicación de El Ranchito hacía la 
siguiente reflexión, que desde Extensión Universitaria 
compartimos: «(…) me parece que los formatos que 
tenemos para pensar están en crisis (como todo lo de-
más). Charlas y conferencias pueden estar bien, si obra 
un milagro, pero en todo caso son momentos de pura 
exposición de resultados. El proceso de pensamiento y 
el laboratorio-contexto en el que se piensa quedan siem-
pre en la sombra, ignorados. Y difícilmente después de 
una charla o conferencia se arma nada en el turno de de-
bate, lo habitual es la sucesión de monólogos y que muy 
rara vez se persiga entre todos una idea. Es decir, los 
formatos de pensamiento que tenemos no están hechos 
para condiciones de dispersión, donde precisamente 
producir vínculo y encuentro es la excepción y la norma 
es la ausencia de lenguajes comunes, la fragmentación 
y la autorreferencialidad de los mundos, los diálogos de 
sordos»16. En las tres actividades desarrolladas en la fa-
cultad descritas más arriba, la idea de participación por 
parte de los asistentes ha sido fundamental, y en aquellos 
casos en los que no lo ha sido, como lo apuntado so-
bre las performances realizadas por artistas en las que el 
público participaba como espectador, el balance no ha 
sido positivo. El conocimiento se ha plantado como el de 
las herramientas (conceptuales, emocionales, o del tipo 
que sea) que permitan a los individuos desarrollar sus 
competencias y aspiraciones. En este sentido, destaca-
ríamos la generación de herramientas colectivas, virtua-
les (blogs, Tumblr, etc.) o grupos de trabajo. Los talleres 

de performance han activado prácticas de colectividad 
especialmente valiosas, indicadores del grado de trans-
formación que estas actividades pueden provocar en los 
comportamientos artísticos vigentes en la enseñanza 
artística oficial en la universidad, profundamente indivi-
dualistas a día de hoy. Y no solo por el hecho de que la 
mayoría de las propuestas que han surgido de los talle-
res (especialmente las que se incorporaron al programa 
Frágil de Acción!MAD12) hayan sido desarrolladas por 
colectivos artísticos formados o consolidados en ellos.

Es sintomático que, en la colecciones del fanzine EXT. 
Acción17, el que reúne las tres actividades de arte de ac-
ción explicadas, no solo haya sido de autoría colectiva, 
sino que en su propio diseño y articulación de conteni-
dos se plantee como una práctica conjunta, proponién-
dose, además, al lector o usuario como propuesta de 
activación de respuesta y colaboración. «El propósito de 
este fanzine es que funcione como un instrumento de 
acción en sí mismo, de tal forma que su contenido sean 
acciones en formato editable» se declara en la portada18.

En el terreno de la conciencia, entre el estudiantado, 
de las posibilidades del desarrollo de comportamientos 
artísticos que no están en los programas oficiales de 
enseñanza, también nos parece interesante hacer notar 
el desplazamiento de las prácticas teatrales hacia prác-
ticas performativas. Entre los grupos de trabajo de La 
Trasera (http://bellasartes.ucm.es/la-trasera), Legos se 
presenta a sí mismo de la siguiente manera: «Como su 
propio nombre indica, somos legos en la materia, lo cual 
nos permite ejercer nuestra labor creativa de forma per-
sonal y fuera de cualquier tipo de norma establecida». 
El origen de este grupo de estudiantes es GIET (Grupo 
de Investigación y Experimentación Teatral), muy activo 
en la Facultad de Bellas Artes desde hace unos años a 
través de eventos literalmente teatrales. Sin abandonar 
estos intereses, el giro semántico de su propio nombre 
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6. Improvisaciones espacio/objeto. Facultad de Bellas Artes 
(UCM). En el contexto del taller impartido por Belén Cueto 
Acción es acción. Fotografía: Belén Cueto, 2012
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dice mucho de su deriva hacia formatos artísticos no 
predeterminados. Asiduos participantes en los talleres 
de performance y arte de acción impulsados desde Ex-
tensión Universitaria han impulsado también iniciativas 
independientes que siguen aprovechando el territorio de 
la facultad.

Si algo desencadenan claramente las actividades de 
acción en la Facultad de Bellas Bellas Artes de la UCM, 
al margen de los logros puntuales de cada taller, son ac-
titudes más abiertas (menos rígidas en sus planteamien-
tos disciplinares), participativas (menos absortas en el 
estereotipo del genio artístico individual) y más críticas 
(menos continuistas y dispuestas a avanzar a partir de 
los logros y de los errores). En este caso, bienvenidos los 
efectos colaterales. 

Recursos electrónicos

Proyectos creativos de Christian Fernández Mirón: 
http://www.fernandezmiron.com
Página web de David Crespo:
http://iamdavidcrespo.blogspot.com.es
Proyectos de Belén Cueto: 
http://www.belencueto.blogspot.com.es
Proyectos de Nieves Correa: 
http://www.nievescorrea.org
Página del taller Acción es Acción: 
http://accionesaccion.blogspot.com.es
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- Que el performer tiene la posibilidad de trabajar sin pautas 
ni normas.
- Que lo que está en juego no es el valor estético del proyec-
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fotografía en EFTI y Máster en Creación e Investigación en 
la UCM. Ha sido honrado con diferentes premios, realizando 

Selina Blasco y Lila Insúa

30



exposiciones individuales y colectivas y participando en dis-
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estábamos estudiando el cine de animación organizamos un 
cine público para los niños del barrio. De esta manera con-
seguimos que la gente se acercara a nosotros», explicó la 
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para Exposiciones, en el Vicedecanato de Extensión 
Universitaria de la misma facultad (http:// bellasartes.
ucm.es/extension), donde trabaja codo con codo con 
Selina Blasco y Alejandro Simón. Crítica por momentos, 
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