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¿Cómo estamos llevando nuestras reflexiones de los últimos veinte, 
diez, cinco años, de todos estos coloquios, a la acción? A una acción 
dirigida para que sí tengan un impacto real sobre las personas 
a las que nos avocamos todos los días, a nuestros estudiantes. 
¿Realmente estamos utilizando estas tecnologías de mejor mane-
ra? ¿Estamos haciendo la investigación cognitiva para desarrollar 
mejores modelos de aprendizaje? Las brechas entre la teoría y el 
estudio del conocimiento; el desarrollo de tecnologías y las nue-
vas plataformas; nuestras prácticas cotidianas y pedagógicas, son 
enormes. El trabajo que tenemos que empezar a hacer en foros y 
simposios como éste es ir cerrando esa brecha. 

Felicito a CENTRO por convocarnos para dialogar. ¿Qué hacemos?, 
¿dejamos que los estudiantes chateen en clase?, ¿empezamos a uti-
lizar la realidad aumentada?, ¿realmente vamos a empezar a usar las 
plataformas tecnológicas? ¿o nos veremos aquí en cinco años para 
hablar de nuevo de lo que podría ser la innovación en la educación, 
y, particularmente, en la educación creativa?

Arturo Cherbowski

Bienvenida
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El futuro de la educación creativa

Alejandro Villanueva: When we think about the future of Creative 
Education, I think that at the heart of that question is what humans 
should know in the future. So we think about how we are going to 
educate them. What are we going to teach? What do they need 
to learn? Do they know what to do? How to do it? Talking about 
the future always brings these two sentiments of optimism and fear; 
we are very excited about what may be coming: the promise of vir-
tual reality, the promise of artificial intelligence, the promise of Big 
Data, the promise of Biotechnology. But we are starting to think more 
about what that means for humans. If machines can do things faster, 
cheaper and, some people would claim, better than us, and on the 
other hand we are aiming to have humans that will live 100 or 120 
years, in good shape and energy, cancer and diabetes free, with ba-
sically no hazards, then, what is going to be our role as humans? And 
only as we start thinking about that question we can start thinking 
about what we are doing today and how do we leverage the future 
of creative education in a world, in a society, that is going to be very 
different from what we’ve seen in the past centuries. In the next thirty 
years, this world will have radical changes for good and for bad. 

Today we have three great organizations, four amazing educators 
who are going to share with us their visions on the work they’re do-
ing, the platforms they’re creating, and specially, tell us how these 
platforms make sense for humans in the future. So why don’t we 
start with Jake Dunagan on the other side. 

Jake Dunagan: Thank you very much, Alejandro, and thank you 
organizers for having me. I’m a futurist, and being in a place that’s so 
full of the future today is very exciting. You can feel it, all of the sense 
of opportunity and new beginnings, and really a place to shape and 
redesign the future. It’s a thrill to be in here, and I’m honored to join 
you today.

I’m just going to give a short presentation and then have a brief dis-
cussion afterwards. But, I want to give a talk around how we can 
re-imagine the future as really a human invention, a human tech-
nology that is open for us to design. It’s a little bit broader definition 
of technology than what we generally think about, as gadgets and 
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things, but a human invention can be altered intentionally and should 
and must be altered intentionally, and that is the core message that I 
want to give you, and some reasons on why we need to do that and 
how we can do it.

As Alejandro mentioned, I work in many different sectors: govern-
ment design, neuropolitics, and designed futures, so you’re going to 
hear a little bit of all of those.

Looking at foresight on the brain, what are neuroscience and cog-
nitive sciences telling us about how we project into the future, and 
how poorly we do that? I think we all think about the future, we just 
tend to not do it very well, but it’s really not our fault, and I’ll show 
you why, and there’s something we can do about it, I hope. So, here 
is why it’s not our fault: neuroimaging technologies have shown that 
we basically think about the future, we project to the future, using the 
same parts of our brains that we use to remember the past, which 
makes a lot of sense, because for most of human history whatever 
happened before was a good example or precursor of things that 
were coming later. But if things are changing much more rapidly, and 
changes accelerate, this becomes a problem for us, something that 
we have to overcome and acknowledge, because if we don’t, if we 
just randomly try to think about the future without some structure, 
without really intentionally trying to get better at it, we end up with 
some sort of amateur’s future that may be dangerous to us. As Carol 
says, it’s a poor sort of memory that only works backwards. 

So what we need to do is to artificially create, synthesize alterna-
tive memories, our memories of alternative futures. We need to lay 
those cognitive tracks, lay those neurological tracks to actually make 
a wider range of futures thinkable; we don’t always want to be colo-
nized by what has come before. I’m not against the past, that’s why 
we need to contextualize it. History has its place, but we need to, in 
many cases, get actively beyond that, and not be colonized by what-
ever media is showing us about the future. Whatever we’ve learned 
before, we have to get out in front of it. So how do we do that? The 
method that I’ve been developing with some colleagues around 
the world is a process we call Experiential Futures. This is actively 
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Neuroimaging technologies have 
shown that we basically
think about the future, we project 
to the future, using the same
parts of our brains that we use 
to remember the past.
Jake Dunagan
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trying to bridge that cognitive gulf between the lived present - this is, 
what we can only live in: the future is always abstract we’re never go-
ing to get there - so there’s a gulf between what we can experience 
now and what’s to come. We’re trying to bridge that gap actively and 
design ways to do that effectively. I’m just going to give you a couple 
of brief examples. 

One of the biggest projects we did was Hawaii 2050, a project that 
looked at sustainability for Hawaii in the future. We had about 600 
delegates come in, and we placed them in alternative versions of 
Hawaii in 2050. In one case, they were climate refugees coming 
in from flooded islands in the Pacific and they were being inducted 
into a fascist military system. Another one was a debate between 
two candidates running for governor, but they happened to be cor-
porations, so corporations, as legal persons, were able to run for 
governor.There were a couple others that we did, but the response 
was remarkable in that one. Since then, we kind of proved what we 
were thinking: if you put people into those alternative futures, they will 
think about it, it will hit them within their emotional core. If you’re not 
reaching people emotionally, then it’s easy to dismiss futures that 
people don’t like. So reaching them and creating that emotional core 
is a core part of this as well. So it’s not just the neurological brain, 
it is the whole ecology of the mind. 

We did another project for the World Oceans Day. It was a plas-
tic pollution project, looking at ocean pollution over the next twenty 
years. We went back to 1910 and then projected out to 2030, filling 
some water vessels with drinkable water and plastic, so people could 
come up and drink the water. We were inviting people to say “ok, that 
plastic pollution problem in the ocean, is the same water that goes 
through me, it’s part of a system.” And we’ve done tons of other kinds 
of things, from graphic design to products, to street art and videos, 
using a wide range of media to try to communicate and reach people. 

The take-away for me is that we need to make new futures, alter-
native futures, and radical futures, in our view, to try to address the 
problems of the 21st century. You got to make them thinkable and 
actionable, and you need to consciously design, create and unleash a 

wide range of possible futures into the present, and make those pos-
sible futures a full-bodied experience. My argument is that the future 
itself, the whole concept, is maybe our greatest invention and it will 
probably be our most important technology going forward. Thanks.

Alejandro Villanueva: Nik Hafermaas, I don’t think you need a big 
introduction. It’s a great pleasure to have you here, and we’re looking 
forward to hear more about the platforms you’re working on.

Nik Hafermaas: Being very brief, I’d like to share a couple of re-
lated thoughts. We all know about the first digital revolution (been 
there, done that), but I believe that we’re at the verge of a second 
digital revolution, and this second digital revolution will hopefully free 
us from all these little screens that we have so close in front of us, 
which create a filter and a barrier between us people. I believe that 
the second digital revolution will make digital media a seamless ex-
perience between people, with spaces, in urban environments, over 
distance, and we will not be tethered to these devices anymore. 

But what does that mean for the classroom and for curriculum? I run 
the Graphic Design department at the Art Center College of Design 
in California, and what we do is a Transmedia Design Program. There 
are a lot of questions that we ask ourselves; questions are always 
better than answers. The questions are: How do we work with Big 
Data? What is the future of Print Media? Is it going away or do we 
and future generations still get to enjoy the printed matter? Another 
question is: How do we create seamless experiences across all 
these media formats that are there but they’re also emerging? We 
don’t know yet what they’re actually going to be. 

We work on these questions every day in the classroom, in our 
transmedia curriculum and these are the questions that we don’t 
only talk about, but we experiment. So the students work “hands 
on” their projects to answer these questions; they create immer-
sive media experiences, they work with new interfaces. Students, 
who are graphic designers, not engineers, are starting to do their 
own coding and processing, so they opened the black box of soft-
ware created by engineers and started to create their own software 
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tools, which is a major step forward in the autonomy of the creative 
person of the 21st century. And, as you can see, paper doesn’t go 
away; it just gets enhanced with additional layers of experience. 
And the art, the craft, the excellence in typography, for example, 
does not go away, it just gets richer. So the graphic designer of the 
21st. century is not only doing ink on paper, he or she becomes a 
thinker, they take on circuiting, they think about spaces; most of all, 
they think about experience, human experience that is seamless 
between people. So these are the core questions that we’re work-
ing on [slides], and I can’t wait to see what kind of work we will be 
having there in five years.

So, what do we do? We reappropriate existing technology, we take 
game consoles and turn them into interactive educational experi-
ences, for example we translate complexity, but we need to extract 
an experience out of that is understandable to our audiences, and 
we need to foster the next generation of creative talent by creating 
a space that is open to experimentation. That’s why I’m so excited 
about Centro, because in that case we really share a common DNA. 
And sometimes you have to do something unexpected. This [Slide] 
was an experiment last fall. When you teach, you’re dealing with 
digital natives. I’m a digital immigrant, but digital natives are those 
people who grew up in the age of the Internet; they don’t know a 
world without the Internet. We did an experiment by inviting a group 
of fifteen students to go to Berlin, live there for three months in 
a different culture, with a different language and environment, and 
their entry ticket to participate was to not use the smartphone. So 
we had a group of fifteen students for three months who did not use 
their smartphones, who did not use the Internet, no laptop, nothing. 
If they wanted to text someone they had to write a postcard. So this 
was the latest greatest adventure for a millennial to embark in. It was 

scary. But guess what happened? After half of the time we said: “Ok, 
now you can have your devices back” and they said: “No, we don’t 
want them anymore because we could live very well without them, 
we don’t have that filter anymore, and we had an immediate experi-
ence between us and the environment, between us and people.” And 
I think to reclaim that, and to rethink digital media in a way where it 
becomes a tool that enhances the experience instead of dummying 
it down, that is probably one of the greatest goals that we have, that 
we all have to collaborate on.

So, with that [slide], I’m incredibly grateful and humbled to be here, 
exactly one year after this photo was taken here, and just to see this 
place in its splendor now, and all the amazing hard work that all of 
you did behind the scenes… Congratulations, thank you.

Alejandro Villanueva: I’m going to introduce now Estela Oliva and 
Carmen Salas. We’re looking forward to learn about their work 
and start the conversation.

Carmen Salas: We want to present some ideas that we are work-
ing on. Initially, in 2012 we went to the Mozilla Festival and we saw 
a presentation by Yoito, director at the MIT MediaLab. He said that 
actually how you change the world is not through politics or law, it’s 
through change in the culture; and this is totally relevant to what we 
were just discussing. It is also kind of the framework for Alphaville, 
which is a small company, it’s a creative studio and curatorial agency. 
Basically, our work focuses on trying to enable people to understand 
how digital technologies are transforming culture and society, and how 
we do this is by creating and developing innovative cultural experi-
ences, which could go from digital projects to experiences; we make 
exhibitions, events, conferences, and programs for several clients as 
well as our own projects. 

I’m just going to show you a few quite relevant examples. The first 
one is an experimental project we’ve done this year, called Iotorama. 
It’s an experiment about the Internet of things, which helps people 
to understand what it means and questions the future of the world 
connected around us; a 2.0 world, I guess, where we’ll have many 
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I believe that the second digital 
revolution will make digital media 
a seamless experience between 
people, with spaces, in urban 
environments, over distance, and 
we will not be tethered to these 
devices anymore.
Nik Hafermaas
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connected objects around us and it lives as an online platform, 
to which you’re free to enter: iotorama.io. The idea is for people to 
enter and learn the basics of connectivity through a really simple 
design of geometric shapes; there people can also learn about re-
lated projects that help them understand better what this future 
might be.

Estela Oliva: So the next project we want to talk about is an ex-
hibition we set up in Barcelona from October, last year, until March 
2015. We were commissioned by Mobile World Capital to present 
and exhibition for the opening of the Mobile World Center, which is a 
new hall for citizen innovation and digital culture, so they got in touch 
with us to curate an exhibition. The idea of the exhibition was to ex-
plore the impact of technology and the integration of technology in 
our society. So we brought about 35 artists, we designed the space 
across twelve areas, and we showcased interactive installations. The 
aim was to explore the integration of the digital world in our society and 
the transformations that these changes are bringing to the arts 
and culture. [Video]

In January 2014 we put together and event in London, the Exchange 
Creative Conference, and the idea was to bring together profession-
als from the creative technology and design industries. The aim was 
to create a hub in London for these people to exchange knowledge, 
ideas, and make meaningful connections, and also to give an oppor-
tunity to students, artists, and professionals to showcase their work. 
These conferences initiated during our Festival of Digital Art and 
Culture in 2011 and now this event runs as a standalone event every 
year in London. [Video] 

Carmen Salas: We think that this kind of events, can be Labs for 
innovation, and we think that there need to be more collaborations 
between the creative world, the education world, and the corporate 
world where we can all get together and continue discussing and 
generating ideas. That’s kind of the idea of our festival.

Alejandro Villanueva: I would like to pose one question so we 
open up the conversation for ten minutes, if that’s ok. My question 

for the panel is: With all the features of the platforms that you’ve 
described, we’ve talked about memories of alternative futures, about 
the seamless media experience, and these collaborative platforms, 
and we’re trying to think about the future of creative education. So, 
what would you say, would be a way of helping people become less 
of operators and more creators? That quality that we inherited from 
the gods: creating. What do you think is at the heart of preparing 
for the next 20 or 30 years in terms of helping people become more 
and more creators in the future?

Carmen Salas: I think that technology needs to be open so it al-
lows people to create, and we need to foster the culture of creation 
through everything we do.

Estela Oliva: I also think it is about collaboration between tech-
nologies and designers, thinkers, philosophers, especially in places 
like this where it is all about the students; but also, universities have 
the power to bring all these people to the table, and they should 
do it.

Nik Hafermaas: I think in education, right now, we have a very in-
teresting shift; the old model is: there’s a professor, there’s a faculty 
who imposes information and knowledge on the student. I can’t tell 
you how much I’ve learned from our students, and the younger they 
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get, the more we move into the digital future, the more we learn from 
those kids who really grew up with the media. For them it’s a second 
nature, and they have the curiosity; they like to open things, they like 
to hack things, and I think that if we listen to the next generation, 
then we can create conditions where open experimentation and real 
innovation can happen.

Jake Dunagan: Part of it is that… it sounds simple but is profound. 
The world was an invention, a construction; things that we’ve cre-
ated here were made by decisions that people made, and we tend 
to read those decisions as if they were natural or always there or 
inevitable, but they’re not inevitable. These were contingent decisions 
made by human beings at certain times for certain reasons, and 
to cast ourselves, and students, and everyone as social inventors 
or re-inventors, and to take on that identity is an attitude change. Of 
course, I’ve studied Anthropology, I believe in culture, but culture is 
not enough. We need to create structures of participation, ways to 
create systems and processes that allow people to create and to use 
the skills that they have; to acknowledge that identity and give them the 
right tools to participate and collaborate together to invent that future.

Alejandro Villanueva: In that sense, how do you see that hap-
pening with people having more and more free time. Today it seems 
like we don’t have any time, we’re always so busy, but you can also 
think “well if we’re going to live 100 or 120 years, we have a whole 
new dimension of time. And if machines are going to do all these 
things for us, then we’ll have all this free time. How do you do that 
if you have all of this new time available, which is different from our 
life today?

Jake Dunagan: Those of us who have children would scoff at that 
question every time. I think it’s a process of meta-learning, learning 
how to learn, and continue to update your skills along the way. So if 
we do have time and if we’re going to go serially form different career 
options, different domains, I think we’re going to have to learn how to 
learn much better, and make it fun. The things that I’ve done and the 
things we’re showing here, the experience itself, it’s not just learning 
a new thing, it is the thing and the moment at the time, is entertaining 

and fun; we need to really design things that engage people at the 
time whenever we can.

Nik Hafermaas: I don’t really see any free time; I just see clutter 
and distraction. I think that if we learn when to switch on and when 
to switch off these things and really contemplate things that do not 
change, that brings us back to each other, back to nature, back to the 
environment. That’s important stuff.
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Arturo Cherbowski: Quiero empezar haciéndoles algunas pre-
guntas a Simon Bolton y Karla Paniagua que tienen que ver con la 
pregunta ¿por qué entre más cambian las cosas parece que más 
se quedan igual? Esto unirlo a la presentación de las plataformas 
que acabamos de ver en el primer panel y, particularmente a este 
concepto tan innovador de ir generando memorias de futuros alter-
nativos. Y qué mejor manera de hacer eso que preguntarles a estos 
especialistas: ¿Cómo se imaginan el futuro de la educación en dise-
ño y de la educación en general? ¿Cuáles son estas memorias que 
se quieren generar, compartiéndonos su visión?

Simon Bolton, what do you think the future of education looks like? 
What would be those memories of those alternative futures that 
would help us do things differently?

Simon Bolton: I’d say I’ve been fortunate to travel around the world 
and be in many institutions. We’re reaching a phase where it’s about 
what I call Design Skills Plus. Historically, design education was 
about making sure that, in all our disciplines, we had key design skills. 
Those are now just a pre-requisite to enter the race, it’s now about 
what plus do we give these design students and what we have to really 
do is to develop critical curiosity and critical inquiry. I mean, to unlock 
insights within interests and how to inquire into challenging problems. 

The second biggest challenge we face is about language. We need to 
blend the language of design with business. In reality, it’s a challenge 
learning to be a designer. I mean, many of you are undergraduates 
or post graduates; your biggest challenge at this moment in time is 
learning to be a great designer. Unfortunately, when you graduate 
the biggest challenge is how to get into a dialogue with the industry 
or with the people who are going to employ you, so I think that is the 
second big challenge. 

Underpinning the word “creativity”: we need to make creativity 
more strategic, so the output of our solutions delivers both social 
and economic impact, so the message that I’m reinforcing is design 
education built upon the skills, but being more critical and more en-
gaging with the communities that helped our apprenticeship.
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Arturo Cherbowski: Thank you very much, Simon. Karla, what do 
you think?

Karla Paniagua: Bueno, yo creo que el futuro de la educación 
en realidad ya está aquí, lo estamos viviendo en este momento. 
Cualquiera de ustedes podría estar tomando un curso de matemá-
ticas en Khan Academy desde su lugar, sin ni siquiera estar en un 
campus universitario. De hecho, el Instituto para el Futuro de Palo 
Alto estuvo hace unos meses con nosotros y conversamos acerca de 
esto: la educación ya no está necesariamente en las universidades 
y, por lo tanto, quizás éste es un buen día para discutir cómo estos 
entornos pueden seguir siendo nichos para la discusión, puesto que 
ya no tenemos la exclusividad de los discursos académicos, éstos ya 
están en todas partes. De hecho, cualquier persona actualmente pue-
de no sólo tomar una lección sino elaborar su propia lección, subirla 
a Internet y compartirla con otras personas. Entonces ¿cómo vamos a 
hacer para seguir teniendo espacios privilegiados para hacernos pre-
guntas y discutir? Todo se resume a la forma en la que preguntamos, 
¿tú qué piensas acerca de eso, Simon?

Simon Bolton: We picked up on a couple of issues, like we don’t 
need any more processes in the world; we need designers that can 
ask the right questions. This is the real opportunity for design; criti-
cal inquiry helps you to ask the right questions because most of your 
journey is innovation, but if it’s not founded on the right question or the 
current right issue, the journey goes nowhere. The second issue is that 
we have to create an innovation mindset, not just in you, but in orga-
nizations. I’ve worked in some of the biggest companies in the world 
and I said to them: I can give you five tools you could use, but if the 
organizations don’t have the right mindset for innovation, we can’t suc-
ceed. So the first thing we have to do is ask the right questions, build 
an innovation mindset in you and the organizations that we work with.

Arturo Cherbowski: I think that’s a great answer, and along those 
lines I want to ask you precisely what are those questions? What are 
the creative questions that design research needs to be asking right 
now? Where is creativity in design research so as to have this impact 
upon organizations and also upon educational processes?
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We have to create an innovation 
mindset, not just in you, 
but in organizations.
Simon Bolton
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Karla Paniagua: Quizás voy a desilusionarlos con mi respuesta. 
En CENTRO abrimos un centro de investigación hace casi dos años 
y desde entonces nos hemos dedicado a estudiar todas las herra-
mientas que existen para propiciar la creatividad. Hemos analizado 
juegos, tarjetas, libros de técnicas; así sintetizamos 203 técnicas 
preguntándonos qué es lo que hace que la investigación creativa 
sea creativa, y tengo que decirles que la respuesta nos devuelve a lo 
básico, es decir que lo que hace que la investigación sea creativa es 
la pregunta o las preguntas de investigación, no las herramientas. 
Y las preguntas clave son esas que ya conocemos: ¿cómo?, ¿por 
qué? Nosotros podemos utilizar las herramientas más innovado-
ras, más vanguardistas y coloridas, pero si no hacemos la pregunta 
adecuada esas herramientas no sirven para nada, se vuelve inútiles. 
La creatividad tiene que ver con establecer conexiones inusuales e 
inesperadas, pero también con una capacidad para resolver proble-
mas, no es resultado de la magia, sino de un proceso formal y, por 
lo tant, uno de nuestros retos como investigadores es desmitificar 
la creatividad, y entender que la investigación en sí misma implica 
creatividad en tanto que busca resolver problemas. Hay un ejemplo 
que para mí explica muy bien lo que significa pensar la investigación 
de una forma creativa: un grupo de expertos que fueron contrata-
dos para resolver un problema en un hospital estadounidense, en 
un hospital donde morían muchos niños que ingresaban por el área 
de urgencias, encontraron inspiración en los pits de una pista de 
carreras de autos y así organizaron la sala de urgencias, siguiendo el 
diseño de la zona de pits. Esa conexión inesperada es lo que hace 
que una investigación, por más sencilla que sea, se vuelva creativa. 
En este caso, por ejemplo, esa solución, que es real, sirvió para dismi-
nuir la mortalidad de los niños. Entonces, creo que ese es el reto de 
los investigadores: buscar conexiones inusuales con métodos que 
quizás son clásicos, como la etnografía.

Simon Bolton: I’m going to burst the bubble for many of the grad-
uates here. Building on this innovation mindset we need to create 
what we call creative confidence, and I’m amazed; I go around the 
world seeing how organizations don’t ask fundamental questions 
like: What? Why? Who? Where? When? Those are the critical ques-
tions I start with. And we have to have creative confidence to ask very 
clear questions. The best reference I’ve been given was by a busi-
ness man, and it was: ask a designer to tell you the time and they’ll 
tell you how to create a watch. For you to be impactful, have very 
clear and simple to understand questions. Our skill is how we visual-
ize the future, what the previous panel said: how we engage with new 
technologies and experiences to bring the solutions to life. I see so 
many poor PhD questions that are overcomplicated. Make it simple.

Arturo Cherbowski: Maybe it’s not that bad that the more things 
change the more things stay the same, because the basic questions 
continue to be the basic questions that we’ve been taught in class-
rooms for many years. And it’s just amazing that we forget about 
them, that we forget to ask them when we do the work that we need 
to do. That leads me to another very important question, because I 
continue to be very worried about this: all the innovation that we talk 
about is in the everyday life of the students and the organizations that 
we live in. We just saw wonderful platforms, we just saw wonderful 
examples, and then I get completely worried that those platforms and 
works are available to very few groups in very determined institutions, 
and do not permeate form there. We’re not taking anything from what 
we do in these very privileged spaces, and then we just replicate 
again the dilemma of the avant-garde: we have these avant-garde 
spaces, we do wonderful experiments and they stay there, and then 
we have 26 million kids in basic public education in Mexico, but these 
things don’t reach them. Are we being creative with/for them? Do 
we do that? And I think there’s a basic structural question that needs 
to be asked, and that is: What are the biggest challenges for the or-
ganizations that we work with? Even though we all know what we’re 
talking about, and the platforms are there, organizations don’t tend 
to implement the stuff that we’re talking about; their most important 
challenges are making organizations to actually do the work.
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Karla Paniagua: Me gustaría poner sobre la mesa una pregunta 
que tiene que ver con la innovación, pues efectivamente hay una 
brecha entre el discurso y la realidad. Creo que una pregunta crucial 
que tenemos que hacernos como investigadores y como ciudada-
nos en general es “¿Qué tal si? / What if?”. Esa es una pregunta 
indispensable para poder crear, y les voy a decir por qué. Toda la 
literatura, y me parece que nuestra misma experiencia, arroja que el 
mayor obstáculo para innovar está en el miedo al fracaso, y la cultura 
nos educa para tener un miedo atroz al fracaso. Cuando cometes 
un error se te sanciona; cuando cometes un error puedes perder el 
trabajo, ser reprobado. De alguna manera, es un hecho que la forma 
en que reaccionamos frente al error habla de qué tan preparados 
estamos para innovar, para reinventarnos. Entonces, yo creo que un 
reto que tienen las organizaciones es acercarse al error desde otro 
lugar, y la verdad es que el Pensamiento de Diseño nos ofrece una 
respuesta, pues, desde este punto de vista, el error no es definitivo, 
es el bocetaje de una idea que va a dar lugar a algo mejor. Me parece 
que aquí tenemos una posible respuesta para las organizaciones: 
entender que el error no es definitivo, no es fatal. Cuando se asume 
el error como fatal, no se abre la posibilidad de aprender de él; en 
cambio, si lo entiendes como un prototipo puedes, por ejemplo, pen-
sar en la innovación sostenida. Otra cosa que habría que hacer sería 
desmitificar la innovación, en el sentido de que sólo 0.3% es verda-
deramente revolucionaria, lo demás son mejoras. Mejorar también es 
una forma de innovar, sin duda.

Arturo Cherbowski: Simon Bolton, what do you think of the chal-
lenges that organizations are facing?

Simon Bolton: I’ve spent most of my life working on this. I think 
that, just to reinforce, we keep using the word innovation; most 
businesses misuse it, and most of you use the word innovation as 
a substitute for either creativity or innovativeness. Innovation does 
not mean that, innovation is about delivering a solution. So the first 
problem here is miscommunication. The second thing is about con-
structive failure. We have to get a mindset where we learn rapidly 
from our tests, so they don’t call it failure; but the fact is that we get 
ideas out there quickly and find that they don’t work. And you guys 

are part of the problem, because there are two models of innova-
tion: one is the ideal model where people start with an idea and 
they gradually polish that process. You may be lucky and be one 
of these people in a million who has a fantastic idea, but I tell you 
there are another 99.99% of you who have poor ideas. You do that 
because you fear failure. What we have to do in institutions like this is 
develop an insight driven innovation model, so you have the ability to 
find out the issues, ask the questions, and develop the solutions; you 
will be more sustainable as designers and as an institution.

Arturo Cherbowski: If those are the challenges that organizations are 
facing, what are the challenges designers and educators are facing?

Karla Paniagua: Puedo hablarles de nuestra propia experiencia 
como institución. Aparte de investigar lo que ya les he comentado 
en relación con las diferentes técnicas creativas, en CENTRO es-
tamos desarrollando el primer estándar nacional para certificar la 
creatividad como una competencia transversal. Esto no es menor, 
puesto que otros países certifican esta competencia, que en realidad 
es accesible a cualquier profesión y que no es exclusiva de los ar-
tistas. Convertirnos en el primer certificador avalado por el Consejo 
Nacional para la Normalización y Certificación de Competencias 
Laborales (CONOCER) implica que primero tenemos que certificar-
nos como institución, y eso significa que también tenemos frente a 
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Creo que una pregunta crucial
que tenemos que hacernos 
como investigadores y como 
ciudadanos en general es 
“¿Qué tal si? / What if?”, esa 
es una pregunta indispensable
para poder crear.
Karla Paniagua
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nosotros el reto de seguir transformando nuestro mindset, de seguir 
enfrentando el error de una forma distinta. Todas estas asignaturas 
pendientes, estos retos de los que hemos conversado en esta mesa, 
CENTRO los reconoce como retos propios. Entonces estamos tra-
bajando en el desarrollo del estándar y también en el desarrollo del 
curso que va a permitir que la institución certifique a otras personas. 
Este curso se llama Mindblower, y la primera generación va a ser 
el personal de Centro. Imagínense entonces el tremendo reto que 
tenemos frente a nosotros. 

Simon Bolton: I just want to reinforce a number of things that we 
were talking about. I think the key challenge is to develop designers 
who have the confidence to start projects without knowing the solu-
tion; if you have that, you have a lifelong learning skill. I started as a 
product designer and now I do business innovation. I still use all the 
things I learned as a designer. But let me give you one insight: no-
body has ever come to me as a professional designer or innovation 
consultant and said: Simon Bolton, this is a really easy problem, it 
needs a couple of hours and 20, 000 dollars. We get the problems 
that they can’t solve; we get the scenarios they can’t envision. So 
therefore, if you are starting a process, looking with a solution in 
mind, you’re going to fail.
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Paulina Cornejo: Permítanme hablarles del proyecto de Diseño 
social de CENTRO. Es un interés que surge para responder a las 
necesidades del entorno y del contexto internacional, de que los profe-
sionales creativos se vinculen a las necesidades y a esta necesidad de 
crear o de responder a las problemáticas sociales desde sus lugares 
de acción, y de entender su potencial de afectar el cambio positivo en 
el mundo y de ver cómo esto no necesariamente tiene que responder 
a políticas asistencialistas ni a cuestiones de filantropía o caridad, ni 
todos estos asuntos que normalmente se asocian a que alguien tiene 
que perder en esa ecuación. Es una forma de educar y una tendencia 
de diseño en la que tendríamos que plantearnos nuestra responsabi-
lidad a la hora de pensar y de hacer prototipos para futuros mejores. 

Esta iniciativa se fundamenta en aprendizaje con base en proyectos, 
y los invitados que tenemos hoy hacen proyectos; dos de ellos se ha-
cen en colaboración con CENTRO. Uno de ellos es un proyecto que 
se hace desde otra universidad en Estados Unidos, y son aprendiza-
jes que tienen impacto no sólo en las comunidades, sino también en 
los alumnos; y estos impactos tienen un efecto en las capacidades 
que se generan en los estudiantes.

Los participantes de esta mesa son actores que vienen desde distin-
tos contextos –ya sea del diseño, del arte, de la política pública, de 
la educación– pero que utilizando las mismas herramientas, sin sa-
berlo y quizás sin querer, están haciendo cosas muy similares. Están 
tratando de proponer alternativas para modificar contextos sociales 
en donde las soluciones institucionales tradicionales no parecen dar 
resultados, y esto es lo que hacen los laboratorios sociales. 

Los laboratorios sociales reúnen tres características: una es la experi-
mentación, es decir, no hay planes establecidos, formales, fijos, sino a 
esta capacidad de hacer prototipo, de experimentar, de diseñar; todo el 
día estamos experimentando y planeando, modificando y adaptando. 
Esta capacidad de experimentación es la primera. La segunda es la 
colaboración, la transversalidad, y es algo que van a ver en estos tres 
proyectos. Y la tercera es el atender el problema de raíz; no se trata de 
soluciones que van a tener nada más un efecto, sino que tratan de ir a 
un problema de raíz para proponer soluciones distintas.
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Vamos a comenzar con Raúl Cárdenas.

Raúl Cárdenas: Déjenme decirles qué es el Laboratorio de 
Innovación e Investigación social Aplicada (LiiSA) y de qué se trata 
esta imagen [slide] que sucedió hace un mes aquí en CENTRO con 
los vecinos, con lo que es nuestro vecindario, que no podemos decir 
que es la colonia América o la 16 de septiembre u Observatorio, 
sino es algo más complejo, más mutable, con mayor fluidez. Y de 
qué manera lo leemos, de qué manera encontramos las formas  
de recuperar la innovación para que esa materia prima, que es la 
idea, se transforme en los proyectos que después pueden ser los 
prototipos de los que estamos hablando. Y la investigación, que en 
el caso de nosotros, en Torolab, en Tijuana, tomamos, en el momento 
en que esta ciudad era la más peligrosa del mundo, el territorio más 
peligroso del mundo, donde en ese momento estaba el dueño del 
cartel de Tijuana. Ahí hicimos un programa que se llama La granja: 
un centro de investigación entre arte, ciencia y una comunidad. Y 
con esta comunidad que nos dijeron era complicada, tenemos un 
programa de inteligencia vecinal con los centros CONACYT más im-
portantes de Baja California y de Sonora. Inteligencia vecinal es un 
think tank al que se le ocurren hipótesis. Lo padre de las hipótesis 
es que aunque puedas estar equivocado estás bien. A mí con LiiSA, 
lo que me toca hacer� es como si fuera un instituto de planificación 
estratégica específica para una comunidad. En LiiSA estamos los 
que nos ensuciamos las botas y vemos operaciones de campo y qué 
posibilidades hay. Siempre a partir de la posibilidad y no necesaria-
mente de la respuesta. 

Mariana Amatullo: El programa en el departamento de educación 
que he tenido la oportunidad de empezar y dirigir en los últimos 15 
años se llama Design Matters. Es un departamento de educación 
donde no damos títulos en innovación social, pero sí hay una espe-
cialización muy grande para todos los estudiantes que estudian en 
Pasadena en North Center. La propuesta que tenemos es la de tra-
bajar en diseño de manera transversal y muy colaborativa. Trabajamos 
con organizaciones de Naciones Unidas, con organizaciones ci-
viles de manera local e internacional y estamos muy volcados a la 
investigación, pero también a la acción del diseño. Como ha dicho 
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Raúl Cárdenas, ensuciarse las botas es algo muy importante para 
nosotros, así que nuestros estudiantes trabajan en Pasadena, pero 
trabajan a nivel internacional también, en temáticas donde vemos una 
intersección importante entre lo que puede aportar el diseño como 
herramienta de innovación y disciplinas muy ajenas al diseño. Son 
cuatro pilares que tenemos de investigación de proyectos [slide]. 

Ha sido muy interesante tener la oportunidad de experimentar con 
mis colegas, los profesores de Art Center y los estudiantes; tra-
tar de encontrar metodologías de impacto que permitan crecer 
al diseñador como líder. Este campo de innovación social es un 
campo, tanto en investigación como en literatura, relativamente 
emergente. Les muestro esta imagen [slide] de un centro de inves-
tigación en Londres, donde se ve que la innovación social es un eje 
de otras problemáticas muy complejas. Entonces, una de las cosas 
que nos preguntamos desde el punto de vista de la enseñanza del 
diseño en uno de los institutos más importantes del mundo es: ¿có-
mo podemos captar esa parte optimista y anticipatoria del diseño? 

Otra de las grandes oportunidades que el diseño y la innovación 
nos brindan es la de estar en un estado líquido, como dice Frank 
Gehry, donde uno está ideando, iterando, pero donde la solución de 
un problema es algo que se trata de postergar para poder tener más 
oportunidades de acción. Esto es algo que he visto de manera muy 
profunda. Los últimos cuatro años hice un doctorado en gestión y 
trabajé en una escuela de gestión en Estados Unidos, donde llevar 
la idea del pensamiento de diseño un poquito más adelante y medir 
cuál es el impacto real que el diseñador puede traer a problemáti-
cas de innovación social. Lo que he podido descubrir en parte de 
mi investigación es que conceptos como el de creatividad, como la 
oportunidad que tenemos los diseñadores de conectar puntos muy 
divergentes, tienen en realidad mucho impacto a nivel estadístico 
para llevar la investigación y el impacto social más adelante.

Un ejemplo muy breve que quería mostrarles, y lo pueden ver 
en nuestro sitio web, es la campaña “Es tiempo”. Se trata de un 
proyecto que hicimos hace seis años; empezó con una clase de 
estudiantes en Pasadena y ahora está en las calles, con un impacto 

de transformación muy grande en Los Ángeles entre la población 
hispana. Es un proyecto que no hacemos solos, y esto es impor-
tante recalcarlo en cuanto al diseño de impacto social. No es el 
diseño como herramienta única la que puede llevar a cambios en 
políticas públicas y sociales. Colaboramos mucho con la universi-
dad de Southern California, la Escuela de Medicina, la Escuela de 
Comunicación, con Stanford. El reto de nuestros estudiantes era 
tratar de entender qué podían diseñar para afrontar el problema 
del cáncer cervical, que es un cáncer muy curable si se detecta a 
tiempo. Hay índice muy alto en mujeres hispanas tanto en Estados 
Unidos como en Centro América de ese cáncer, pero si la mujer 
se hace un Papanicolau regularmente, es un cáncer que se puede 
prevenir. Sin embargo, los científicos de USC nos dijeron: no po-
demos comunicar de manera efectiva a estas señoras que vengan 
a nuestras clínicas gratis. Este fue el desafío que tuvo el grupo de 
diseño, y para ello hicimos mucho trabajo de etnografía y utiliza-
mos diversas técnicas. Estuvimos en la comunidad e hicimos focus 
groups, tratando de entender cuáles eran las barreras para poder 
comunicar de manera impactante. La primera barrera es que estas 
señoras están muy ocupadas; tomar la mitad de un día de tu trabajo 
para ir al médico es algo que no es viable. La segunda es que no 
sabían dónde estaban las clínicas, donde podían hacerse la revisión 
gratuita, y tampoco entendían la importancia, hoy en día, de la va-
cuna para prevenir este cáncer. Tomamos estas pistas y pautas, y lo 
brillante de esta campaña de diseño fue que tomaron la idea, The 
Big Idea, de la jacaranda, que florece todas las primaveras como 
recordatorio natural para diseñar una campaña integral llamada “Es 
tiempo”, y cuyo eslogan es: “es importante, es fácil, es tiempo”. Cada 
vez que florece este árbol es el recordatorio de que es momento 
de revisarse.

Seis años más tarde estamos teniendo evidencia científica del im-
pacto de esta campaña. Nos ha llevado seis años seguir trabajando 
con el grupo de científicos, recaudar los fondos para poder imple-
mentar la campaña de los estudiantes, y ha sido una satisfacción 
muy grand. Así que, por ejemplo, en esta diapositiva está un mapa 
en un paradero de autobús con la ubicación de clínicas gratis. Los 
gráficos son muy fáciles de poner en las clínicas, para que se vea 
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La innovación es algo conceptual 
pero también algo perceptual.
Mariana Amatullo
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dónde se localizan. Es una campaña relativamente simple y muy 
bella que ha cambiado la percepción de este tipo de barreras al ha-
cerse visibles. 

Los resultados estadísticos del efecto de la campaña nos hacen muy 
felices porque tenemos evidencia concreta de que muchas señoras 
que van a revisión cada semana lo hacen por haber visto la campaña, 
y la nueva comprensión que tienen de este problema tiene otro nivel 
de impacto. 

Quiero dejarlos con esta cita de Peter Drucker, quien es considera-
do uno de los grandes genios de gestión del mundo. Él dice que la 
innovación es algo conceptual, pero también algo perceptual, y creo 
que en esa parte del diseño en innovación social tenemos un papel 
muy importante, porque tenemos la posibilidad de tocar corazones e 
impactar muchas mentes. Muchas gracias.

Blanca Heredia: Quiero hablarles de dos asuntos que tienen muy 
poquito de modernos el día de hoy, y que descubrí o redescubrí gra-
cias a Talentum, que es un programa que busca identificar talento 
intelectual, sobresaliente en chicos y chicas provenientes de medios 
en desventaja social. ¿Por qué hacerlo? Porque México tiene un por-
centaje lastimosamente pequeño de estudiantes de alto rendimiento, 
medido esto como chicos que tienen los máximos niveles de logro 
en pruebas internacionales. Nada más para darles una idea de la 
magnitud del problema, México tiene, de acuerdo a los resultados de 
la prueba PISA, apoyada por la OCD, 0.6% de su población de 15 
años en niveles 5 y 6 de PISA en Matemáticas. Son los más altos; de 
ahí vienen los innovadores, los que van a hacer nuevas tecnologías, 
los que van a revolucionar el manejo de recursos humanos, software, 
arte, procesos productivos. Tendríamos que tener, de acuerdo a una 
estimación que hemos hecho en la Unidad de Investigación sobre 
Política Educativa del CIDE, el 7%, pero tenemos 0.6 (6 de cada mil), 
deberíamos de tener 7 de cada 100. Esto representa en términos 
absolutos que en México no se están detectando, más o menos, al 
año 95 mil estudiantes que tienen este nivel, y que no habría nin-
guna razón para suponer que los turcos, los argentinos, los lituanos, 
los uruguayos tuvieran que ser más listos que los mexicanos. Esto 
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importa porque el talento es uno de los activos mejor distribuidos en 
una sociedad, y porque en una sociedad con tan alto porcentaje de 
la población en situación de pobreza, impulsar el talento, detectar 
el talento, constituye una palanca de cohesión social, de inclusión 
social, de movilidad social. 

Si nos detenemos un minuto a pensarlo, el tema de este panel es 
“Lo social en el futuro de la educación creativa”. Seguramente� to-
dos aquí hemos estado involucrados en procesos educativos, de 
una manera o de otra, como maestros y como alumnos. Si se ponen 
a pensar un segundo, el proceso de educar tiene algo de mágico. 
¿Cómo ocurre que podemos moldear una mente, un cuerpo, un co-
razón, una mirada? Si lo pensamos bien, este acto fundamental, que 
es parte central de completar el proceso de humanizarnos, es uno 
que requiere de un montón de cosas.

Yo quiero hablar de dos cosas que, a mi juicio, son ingredientes 
centrales de esa cosa mágica que ocurre entre dos personas cuan-
do logran comunicarse y una logra moldear la mirada, el cuerpo, el 
corazón, la mente de otra. Ninguna de las dos es particularmen-
te moderna, no encajan muy bien en esta visión futurista, pero me 
parece que son absolutamente fundamentales. Son ambas muy an-
tiguas y las tenemos muy olvidadas. Yo las redescubrí en esa cosa 
que pasa en un laboratorio y que es lo mejor que puede pasarte en 
un laboratorio. Me pasó en Talentum y fue descubrir –en este caso, 
redescubrir– algo. De eso se tratan los laboratorios: de descubrir 
cosas. Yo redescubrí dos ingredientes sin los cuales, me parece, 
que la educación ni ocurre ni vale la pena. La primera es la conexión 
emocional; si no hay una conexión emocional es como si la línea del 
teléfono se rompiera; no hay posibilidad de transmitir información, 
conocimiento, nada, porque no hay cable que conecte esas cosas. 
Parte de lo que me hace sentir en casa aquí hoy, tiene que ver con 
ese vínculo; ya me moldeó, ya me educaron ustedes, ya vi cosas que 
no había visto en mucho tiempo, no nada más por la belleza del edi-
ficio o por lo impresionante de sus profesores y sus programas, sino 
porque con las mujeres con las que me ha tocado convivir, juntas 
tendimos ese cable. 

La segunda cosa tiene que ver con la vocación, y aquí viene el tema 
de lo social. En un mundo en el que, como dice David Brooks, esta-
mos instalados en el Big me, en lograr el éxito y la fama a cualquier 
precio en todo momento, se nos ha olvidado que hay una cosa que 
es interna, que tenemos que hacer todos los días y que sin ella la vi-
da de verdad no vale la pena, en parte porque además lo otro nunca 
alcanza a llenarnos. Lo único que nos puede hacer sentir que valió 
la pena vivir y responder la pregunta ”¿Para qué estamos aquí?”, 
tiene que ver con encontrar qué le puedes dar tú al mundo, no al 
revés. Eso es Talentum: un programa que sale e identifica, a través 
de pruebas, a chicos y chicas extraordinariamente talentosas; 
muchísimos de los cuáles ni siquiera sabían que eran talento-
sos. En matemáticas está 6% por encima en términos de potencial 
de habilidad matemática, y muchísimos de ellos piensan que son 
malos en matemáticas. El programa tiene dos componentes cen-
trales; el programa que estamos haciendo ahora es una edición 
nueva: Talentum mujeres; solamente chicas de primero de bachi-
llerato, de una preparatoria pública de aquí cerca de CENTRO. La 
mitad de ellas vienen a CENTRO y la otra mitad se va al CIDE. Van 
durante doce sábados; les damos conferencias, cursos, pero lo más 
importante, les ponemos tutores, que son estudiantes de CENTRO, 
CIDE y otras universidades, para quienes esta experiencia aca-
ba siendo tan enriquecedora y tan transformadora como para las 
propias alumnas que participan. Déjenme terminar contándoles y 
dándoles una probadita de Talentum con una participante reciente 
de este programa. Ella se llama Sarahí, que quiere decir princesa 
en hebreo. 

Sarahí es una chica de la Ciudad de México, cuyo padre murió unas 
semanas antes de que iniciara en Talentum. Su madre es una mu-
jer oaxaqueña, trabajadora doméstica, que no sabe leer ni escribir. 
Sarahí no sabía que era talentosa; estaba convencida de que era 
mala en matemáticas. No lo sabía porque nadie en su escuela se 
lo había dicho, porque en su vida ajetreada de llevar a los hermani-
tos a la escuela, ocuparse de la casa, tampoco había tenido tiempo 
para enterarse de que era muy talentosa. Y llegó Talentum, gracias 
al apoyo, por cierto del estado mexicano, que todavía existe aunque 
nos cueste creerlo, y la niña no faltó a una sola de las clases; y al 
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final acabó ganando los dos concursos de la Ciudad de México: el 
de robótica y el del reto social, donde les tocó armar y proponer una 
solución para este reto.

Termino compartiéndoles que estoy convencida que con todo lo 
importante que es la tecnología, con todo lo importante que es la 
innovación, no hay innovación que nos alcance para llenarnos el alma 
y hacernos sentir vivos y que vale la pena vivir, porque además 
es un barril sin fondo. La única manera es volver a colocar en el 
centro del proceso educativo la idea de la conexión emocional, de 
que nos importamos, de que nos reconocemos como humanos, 
de que nos damos y sabemos recibir. Y al mismo tiempo, reubicar 
en el centro de la empresa educativa la idea de que nos toca, como 
educadores, alertar a nuestros estudiantes con respecto a la enor-
me importancia que tiene cultivar su vocación, cultivar aquello a lo 
que están llamados a hacer para contribuir al mundo que los rodea. 
Porque sin eso la vida se vuelve una persecución insaciable de cosas 
efímeras que al final nos dejan un tanto vacíos. Muchas gracias.

Paulina Cornejo: Veo muchas líneas de convergencia. Una idea 
que se me ocurre es preguntarles qué inspiró sus proyectos desde 
cada uno de los ámbitos de donde vienen, ¿qué inspira los proyectos 
de cada uno y cuáles son sus tiempos? Porque entiendo que al venir 
del ámbito académico o artístico o de la política pública cambian 
estos tiempos. Mariana Amatullo, tú hablas de seis años de medición 
para ver el efecto que viene desde el diseño. Hablábamos de que tu 
proyecto se gesta en colaboración con la escuela de medicina, pero 
¿qué hace que esté albergado en el diseño y no en la medicina? El 
proyecto de Raúl Cárdenas es un proyecto que viene desde el mun-
do del arte, pero que a su vez ha generado política pública y que hoy 
está albergado en una escuela de diseño y que actúa con vecinos. 

Una locura, porque tiene muchos niveles de lectura y muchos niveles 
de incidencia, y desde la granja para acá, el proyecto tiene cuatro 
años de gestación. Esto se teje con los niveles de colaboración; son 
proyectos que no se hubieran dado nunca con una participación 
aislada o particular. Sé que estoy preguntando muchísimo, pero les 
agradeceré me respondan lo que se puedan.

Mariana Amatullo: La pregunta de los tiempos es interesante, so-
bre todo para universidades y escuelas que están tratando de poner 
más innovación social en el currículo. En Arte Center, el proyecto que 
les mostré, “Es tiempo”, se hizo en catorce semanas, que es lo que 
dura nuestro semestre. Nuestros profesores y estudiantes, trabajan-
do en colaboración con la comunidad y con nuestros colaboradores 
en la escuela de medicina y comunicación de USC, llegaron a esos 
resultados, descubrieron las barreras y a desarrollaron todas las pau-
tas de la campaña en catorce semanas, en 2009. 

Después, incubar un proyecto para implementarlo y tener equipos 
fuera del diseño que puedan medir el resultado y comprobar el im-
pacto en innovación social, son palabras mayores, y en eso se han 
ido los seis años. Los tiempos de impacto social y de implementación 
a veces son más cortos; a veces tenemos proyectos que en un año 
ya están en el campo. Pero en este ejemplo en particular, fueron seis. 
Hay que pensar en fondos para poder hacer que estas campañas lle-
guen a escala, y hay que pensar en medir el impacto de una manera 
muy rigurosa, con muchos elementos económicos, y eso no lo hace-
mos. Pero hacemos cuatro o cinco proyectos por semestre. Nuestros 
estudiantes, también en el departamento de Nik Hafermaas, en va-
rios departamentos, trabajan durante catorce semanas, y estamos 
muy orgullosos de poder trabajar de esa forma.

Raúl Cárdenas: Torolab básicamente hace proyectos transdis-
ciplinarios, donde no ves el principio y el final entre la medicina y 
la práctica artística, sobre ideas de otras personas de vivir mejor. 
Eso se conecta con un lugar, y eso son relaciones y conexiones, eso 
es la inspiración: entender esa manera absolutamente extraña de 
cómo vamos configurando lo que todos y cada uno de nosotros pen-
samos que es mejor. Es la construcción que va de la poesía a la 
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No hay innovación que nos 
alcance para llenarnos el alma
y hacernos sentir vivos y que 
vale la pena vivir, porque además 
es un barril sin fondo. La única 
manera es volver a colocar en 
el centro del proceso educativo 
la idea de la conexión emocional.
Blanca Heredia
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supervivencia. Los tiempos son naturales a la propia lógica de estas 
ideas y de estas construcciones. Tenemos proyectos como urbanis-
mo molecular de nuestra fisionomía a nivel atómico, después a nivel 
de ciudad. Estamos tratando de bajarle un grado centígrado a una 
ciudad. No se trata de productividad, sino de las relaciones de los 
unos con los otros. Tenemos diez años trabajando en el proyecto y 
nos faltan 27 para terminar. 

Pero, por ejemplo, en el proyecto de Tijuana, a menos de cinco años 
de trabajo, en uno de los territorios más peligrosos del mundo, se ha 
bajado 82% en los crímenes de alto impacto. Ese tipo de relaciones 
no nos las esperábamos, pero aquí están las conexiones emocio-
nales, cuando la gente tiene la imagen de que este lugar deja de 
ser peligroso. Literalmente lo es, pero la gente no tiene esa imagen. 
Ahorita, ¿cómo me levanto y sigo adelante? Esas son de las cosas 
estratégicas tan importantes como el acceso a la economía. Aquí 
mismo, en CENTRO, empezamos con ochenta alumnos y ya tene-
mos ciento veinte; y aparte tenemos muchos otros alumnos que van 
sin que les cuente ni de servicio social. 

No sabemos cuál es la temporalidad, pero lo que sí sabemos es que 
cada cierto tiempo podemos tener cortes de caja, de corto plazo; 
pero definitivamente las relaciones se establecen a largo plazo, y es 
como este tipo de proyectos se debe de leer

Blanca Heredia: A mí me inspiraron muchas cosas. Me inspiró que 
me importa mucho México, que siempre he pensado que la parte del 
cuerpo más atractiva es la cabeza, lo que hay adentro. Me inspiró 
mi propia historia; a mí la educación me cambió la vida. Y es como 
si tuvieras un territorio en donde hay mucho oro, mucha luz abajo, 
y que no nos tomamos el tiempo para descubrir ese oro y esa luz. 
Aquí simplemente les comparto una cosa personal, que tiene que 
ver con la vocación. Un muy buen indicio de cuando has encontrado 
tu vocación es cuando eso que te propones hacer no puedes dejar 
de hacerlo. Una parte que casi no es elección, es como si fueras un 
vehículo. Hay una cosa que te dice que “tienes hacerlo”, no es de po-
nerse en duda, te come por adentro, y tuvo que ver con eso. Ocurrió 
en un lugar curioso, con un amigo mío en Nueva York, un banquero 

muy exitoso. Le pregunté ¿te arrepientes de no haber regresado 
a México? Y me dijo: No. Sin duda, él tiene muchos vínculos con 
México. Le pregunté “¿Por qué?” Me dijo: “Me queda clarísimo; mis 
hijas que se despiertan todos los días para ir a hacer natación com-
petitiva a las cinco de la mañana, y mi hija ha suspendido todo para 
entrar a Harvard. Si nos hubiéramos quedado en México, hubieran 
hecho lo mismo que tantos de los hijos de nuestros amigos, Blanca 
Heredia, hubieran estado en el pre-copeo desde el martes”. Yo no 
quiero eso, no me gusta un país que le deja a muy pocos o a nin-
guno, que no impulsa a suficientes jóvenes a descubrir sus propios 
talentos, sean pobres o sean ricos. De hecho México, en los estudios 
que hemos estado haciendo, los chicos de mayores ingresos están 
peor que sus pares a nivel internacional, están peor que los chicos 
de menores ingresos en otros lugares.

Coincido en una parte con Raúl Cárdenas respecto a la celeridad de 
los tiempos que vivimos; me preocupa. Hay cosas que no caben en 
seis segundos de un video de Vine. Muchas de estas cosas no se 
pueden hacer en seis segundos. Necesitamos encontrar la manera 
de abrirle espacio a proyectos que requieren tiempos de maduración 
más largos.

Raúl Cárdenas: Yo aliento a mis alumnos respecto al tiempo, 
porque hay proyectos que no tienen un tiempo natural académico. 
Hay muchachos aquí que dejaron de ir de vacaciones, hicieron una 
campaña, después de una campaña política, para abrir nuestro taller 
vecinal de diseño. Era una manera natural de diálogo, y suspendieron 
aquello y eso hizo que tuviéramos lleno aquí en CENTRO. Fue la ma-
nera natural para establecer esas conexiones de las que he estado 
hablando. Así que una porra para mis muchachos que se quedaron 
para aventarse esa campaña.
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Sebastián Ocampo: Les presento a Antonio Quirarte, León Felipe 
Sánchez y Shawn Sim. El tema tiene que ver con el futuro de la edu-
cación creativa, y esta mesa en particular tiene que ver con estos 
conceptos de los que todos hemos escuchado hablar y tal vez no 
todos sabemos exactamente de qué se trata: de la cultura maker, 
de los Maker Labs, de las patentes, de si debemos de abrirnos en 
este sentido; y traemos algunos ejemplos concretos que encarnan 
estos movimientos. En el mejor de los casos, realmente yo no tendría 
que hablar nada y serán ellos quienes hablen de todo esto. Habrá 
una serie de preguntas, pero quisiéramos empezar con León Felipe 
Sánchez y saber y no dar por entendido que todo mundo sabe de qué 
se trata esto: qué es la cultura maker y cuáles podrían ser los pilares 
o los statements alrededor de los cuales se reúne este movimiento. 
Muchas gracias a los tres por estar aquí y adelante.

León Felipe Sánchez: El tema es analizar el futuro de la educación 
creativa, lo que está sucediendo hoy en el entorno digital, el tema de 
tecnologías de la información. Cómo nos ha facilitado el que gente 
que antes no tenía acceso a crear, a producir cierto tipo de contenidos 
y ciertas obras ahora lo tenga, y eso ha causado una revolución en 
muchos sentidos. El caso concreto que me toca analizar es el aspecto 
legal. Sabemos que prácticamente todo lo que hacemos en el entorno 
digital está regulado, porque la ley tiene un principio de neutralidad 
tecnológica, lo cual quiere decir que regula conductas y no medios. 
También es cierto que tenemos algunas lagunas, algunas áreas grises 
que hay que cubrir con una actualización a la legislación.

Hablando de makers, el tema de impresión 3D, no es la próxima ba-
talla de la propiedad intelectual; es la batalla actual. Cuando vemos 
que con una impresión 3D podemos replicar piezas de automóviles, 
piezas de diferentes artefactos que nos sirven, y que probablemente 
están protegidos y que tiene algún tipo de patente, entonces estamos 
cruzando una línea que, tal vez, aún sin tener la intención de hacerlo, 
infringe el derecho de un tercero. Pero hay que analizar el fenómeno 
no únicamente desde el punto de vista de lo que implicaría el llevar a 
cabo esta conducta de reproducir algo sin la autorización debida, sino 
también desde la probable responsabilidad que nos puede acarrear 
a nosotros.
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Por ejemplo, si nosotros queremos imprimir discos para frenos de 
coche –es un ejemplo que platicaba con Toño Quirarte–, el tema con 
esta impresión tiene que ver con los materiales que se están utili-
zando. El caso de Porche es un ejemplo: tenía el desarrollo de unos 
nuevos discos para poder frenar los coches a menor distancia, pero 
no sabían qué estaba pasando, porque después de cierta fricción li-
teralmente se tronaban, se quebraban, y no se explicaban por qué 
estaba pasando eso. Después de un par de años de investigación, 
dieron con que el material con el que estaban haciendo los discos 
era un tipo de acero que tenía ciertas impurezas, lo cual ocasionaba 
que después de cierta fricción se tronaran los discos de los frenos y 
ni siquiera alcanzarán a frenar. Desde nuestra prespectiva, eso ten-
dría dos consecuencias legales. Primero el estar reproduciendo un 
artefacto que probablemente está protegido por una patente y, por 
otro lado, la responsabilidad legal de estar entregando un producto 
que probablemente sea defectuoso o que no cumpla con las carac-
terísticas específicas para el buen desempeño de la parte. Esto lleva 
a nuevos terrenos sobre los que hay que reflexionar y sobre los que 
hay que repensar el esquema. 

Hablamos de creatividad y hoy tenemos un esquema de patentes en 
el que una invención se protege por un periodo de veinte años, que 
es el estándar internacional. Si nos ponemos a pensar el estándar 
internacional de veinte años, en muchos casos no sirve, no porque 
no se quiera la protección, sino porque básicamente es inútil que se 
proteja algo por veinte años, cuando probablemente cae en obsoles-
cencia en seis meses o en un año. Entonces, lo que está sucediendo 
ahora es que hay muchas compañías que sí están patentando sus 
creaciones e invenciones, pero lo hacen más como un método de 
defensa para no ser demandados por terceros, que como un método 
de protección y de apropiación de la tecnología. El ejemplo de Tesla 
es un ejemplo reciente y muy bueno. Tesla tiene protegidas todas 
sus tecnologías en cuanto a baterías y automóviles eléctricos, pero 
lo que ellos dijeron fue, “bueno, vamos a liberar todas nuestras pa-
tentes para que nuestra competencia pueda beneficiarse de esas 
tecnologías y creemos un ecosistema en el que el auto eléctrico 
tenga una mayor probabilidad de ser adquirido por la persona común 
y corriente”, porque hoy un carro eléctrico todavía no está al alcance 

de cualquier bolsillo. Sin embargo, la visión de Tesla es la de llegar 
al punto de que a partir de la liberación de estas patentes le ade-
lante cinco años a la competencia en investigación; pero Tesla ya 
les lleva quince, por lo que tampoco les perjudica, al tiempo que con 
ese conocimiento compartido se genera un ecosistema en donde la 
tendencia será abaratar dicha tecnología.

Sebastián Ocampo: Entonces las emociones relacionadas con 
abrir una patente pueden ser de índole comercial, pueden ser una 
especie de crowdfunding, en relación con el conocimiento. Sin em-
bargo, justamente Shawn Sim, con el tema de las patentes, a través 
de Notcom, ha abordado y desarrollado una experiencia que dio 
lugar a que actualmente la colección sea parte de la exposición per-
manente del MoMA. Entonces, ¿nos podrías platicar un poco de la 
experiencia y de cómo han abordado este tema de las patentes, en 
particular, a través de tu trabajo?.

Shawn Sim: One of our projects is the Free Universal Construction 
Kit, and basically, as a kid I wanted to play with all of the toys togeth-
er. I wanted to be able to plug in Lego to Linking Log; Linking Log 
to Kinects; Kinects to Tinker Toy, and all of them. Literally, I would 
tape or glue them together; whatever was necessary to play with it. 
So, after acquiring a set of skills that would allow me to do this, we 
reversed engines to a tenth thousand of an inch, like a micron scale, 
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and we gave the 3D printable files away for free. The interesting 
thing is that there are 81 different pieces and almost all of them are 
off patent; they’re no longer protected. Lego is no longer a patented 
form, so I can make exactly a Lego; obviously, I cannot call it a 
Lego for trademark reasons. [Slide] So here is the kit: there are male 
to female, female to male of each of them. And you guys are clever 
people. That’s why it’s called the Free Universal Construction Kit. 
Basically, here you can see they are arranged like the periodic table 
or the matrix, where we’re taking one half of the toy combining it 
with one half of the other. And the interesting thing is, when reverse 
engineering these things, I had to be really sensitive to a lot of the 
sensory feedback: the clicks, and the snaps, and how it feels, and 
these things that you sort of take for granted. But the feedback is 
necessary for a kid to understand that something is fully clicked in, 
it’s now structural. 

Finding how deep all of these previously patented forms went was a 
whole new experience for me, because Lego isn’t that complicated, 
but it is. Previously, the patent was on the form; right now, the patent 
is on the fabrication process, and they change their mold like every 
60,000 Legos or something to keep the tolerance that tight, so that 
none of them are sloppy. So I gained a tremendous appreciation for 
everything I took for granted as a kid. 

This particular project was really about the idea, or the civic duty, of 
reverse engineering: if it’s not made, go make it, and ideally make 
it really, really well and beautiful and functional. It’s interesting, be-
cause, my partner and I talked a lot about wanting to project that 
idea of reverse engineering or remixing. We wanted all these various 
things to work together, and there’s an elegant way to do that, and 
it just so happens that we found the way to communicate that idea 
through a toy, which for us was a striking goal, because everybody 
can play with it. But at the same time, we’re promoting children with 
cool parents that maybe have a 3D printer… It did a couple of things; 
it allowed us to communicate those ideas, but what’s really interest-
ing is that you hand these to kids and watch them play with it and 
they get to the essence, to the very root of our idea in the simplest 
form. They make me feel a little dumb.

Sebastián Ocampo: En este sentido, y para hablar sobre los 
Maker’s spaces, Maker Labs, y en particular sobre el contraste o lo 
que aparentemente uno podría hablar de Street Smart frente a una 
educación formal o institucional, Antonio Quirarte ¿qué es un Maker’s 
Space, un Maker Lab y de qué manera piensas que se relacionan con 
la educación?

Antonio Quirarte: Un maker’s space es un espacio donde se puede 
tener acceso a herramientas sofisticadas que forman parte fundamental 
del movimiento maker. Entre las cualidades de el movimiento maker 
también está lo que se conoce como la democratización de la manufac-
tura. Cuando platico en universidades o escuelas, la primera pregunta 
es quién tiene acceso a Google, afortunadamente todos levantan la 
mano. Eso tienen que ver con la democratización del conocimiento, 
realmente eso empareja el piso, y yo les digo que están en las mismas 
posibilidades de conocimiento que cualquier otra universidad del mun-
do. Lo que está sucediendo ahora con el movimiento maker es que 
también ya hay una democratización de la manufactura; no solamente 
tienes acceso al conocimiento de forma libre y gratuita, sino también a 
herramientas que te van a permitir hacer prácticamente cualquier co-
sa. Y no solamente en instituciones privadas, como esta escuela, sino 
también en maker spaces, privados o públicos, donde la gente, con una 
módica cantidad mensual tendrá acceso a herramientas que sería muy 
costoso tener en casa, o lo más seguro es que te corrieran antes por 
el ruido y el polvo que producirías. Entonces mejor pagar o integrarte 
a un lugar así. La otra ventaja de los maker’s spaces es que, además 
de encontrar las herramientas que necesitas, vas a encontrar a locos 
como tú; a gente que también está creando cosas, y que también tiene 
las intenciones de compartir. Ese es el principal pilar del movimiento 
maker: su comunidad y que hay una atmósfera de cooperación como 
nunca antes se había visto. Esto, además de la manufactura está tam-
bién cambiando la forma de educar; la gente está aprendiendo a partir 
del acto del hacer. Se está adquiriendo sentido en el acto del hacer. 
Bien sabemos, y los académicos pasan por evoluciones y actualiza-
ciones educativas, el construccionismo se basa en validar lo que ya 
aprendí haciendo cosas. Ahora el construccionismo me está dicien-
do: aprende haciendo, y aquí, realmente el profesor se convierte en una 
guía, más que en eso que conocemos habitualmente como profesor. 
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El movimiento maker son dos revoluciones en una: va más allá de 
una revolución de manufactura; es sobre todo una revolución educa-
tiva que está cambiando la forma de aprender haciendo.

Sebastián Ocampo: O sea que sí hay un entendido de que todo 
se comparte, y el conocimiento se va alimentando y va creciendo con 
la participación de la comunidad. Pero ¿qué pasa con el ejemplo 
de MakerBot, que abrió y nació muy abierto y de pronto ya no les 
pareció seguir compartiendo licencias? ¿Alguien quiere comentar en 
relación con este espíritu?

León Felipe Sánchez: Como recordarán les hablé de las empre-
sas que patentan para que no los demanden. Esto es un poco lo 
que sucede con el tema de las licencias abiertas de conocimiento 
abierto. Desafortunadamente, la ley establece que si tú quieres utili-
zar algo necesitas tener autorización; no hay de otra. En un ambiente 
un poco más formal, donde digamos ”todos somos buena onda, pe-
ro vamos a estar todos seguros”, hay que valerse de licencias, de 
contratos y de instrumentos jurídicos que garanticen que las cosas 
van a seguir abiertas. Lo que sucedió con MakerBot, y lo que ha 
sucedido con otras empresas y con otros proyectos, es que nacen 
abiertos pero llega un momento en que alguien decide cerrarlos. Es 
ahí donde se rompe ese vínculo de reciprocidad entre la comunidad 
que colaboró para construir ese proyecto y quien finalmente termina 
apropiándose de ese conocimiento comunitario, cerrándolo para su 
propio provecho. Ahí es donde se tienen que establecer, justamente, 
estos candados para que lo que suceda sea lo contrario a mantener 
cerrado el conocimiento: se trata de mantenerlo abierto. Si ustedes 
revisan diferentes versiones de licencias que tienden a garantizar 
este tipo de situaciones, justamente una de las condiciones que 
establecen, en el caso de software libre, es: “si tú vas a utilizar mi 
código, te dejo que lo ejecutes, que lo descompiles, que hagas inge-
niería en reversa, que lo adaptes, etc., con la condición de que todo 
eso lo pongas a disposición de la comunidad de donde lo tomaste, 
y que no lo cierres.” Si lo cierras estás violando los términos de la 
licencia, y entonces, yo, como propietario original de este código, 
tengo una acción en tu contra.
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Sebastián Ocampo: Entonces sigue habiendo lagunas y es un 
territorio verde que se está definiendo. ¿Podríamos decir que esa es 
la postura que están expresando en general o dirían que todo está 
perfecto y funcionando?

León Felipe Sánchez: Creo que falta mucho para la perfección. 
Hay un dicho que dice “lo perfecto es enemigo de lo bueno”. Creo 
que hay mucho qué trabajar. 

Sebastián Ocampo: Shawn, ayer estábamos hablando sobre el 
término �constructivist doing, que tiene que ver con learning by 
doing. Es un término que empleaste de manera muy natural. ¿Nos 
podrías explicar qué quiere decir esto para ti?

Shawn Sim: Yes, and I think that talking about it in the context 
of a design school is very important. I’m an avid philosophy reader, 
and design theory of architecture. But my passion is making physical 
things, manifesting an idea physically, in which case you can’t delam-
inate or just separate the two. You want it to be good, you have to 
be rooted at something that is meaningful and purposeful and has 
significance, asking a significant question. But then you have to do 
your own thinking or your philosophy justice by being able to make it 
that way. If I want to be the world’s best industrial designer and I have 
amazing thoughts and philosophy about the future, but I can’t make 
shit, well then, that’s a problem; you can’t do justice to your thoughts. 
In our practice, making things as rigor is just as important as the 
thought. You always have to be doing and making, and you’re going 
to discover things along the way, and if you’re not playing with your 
hands and building things, you’re cheating yourself out of these mys-
tery pathways that you might find yourself going down. Like, we’re 
working on a chandelier; well, the joint I made that connects the 

structure, that’s actually a good car part, being able to be open about 
these things. I think constructivist learning, in the context of a design 
school, is necessary. You have to be making.

Sebastián Ocampo: Ahora que te estaba escuchando, recuerdo 
algo que nos dijo un profesor hace una semana. Se dirigía a un alum-
no que ya no quería trabajar, sólo quería estudiar, y le dijo: “no hay 
que ser el zopilote planeado”. El zopilote planeador es el que planea, 
planea, planea pero nunca obra.

Shawn Sim: I agree, I know a lot of talented people, and it’s frus-
trating watching people that are so sincere and deep, and talk to me 
about the future of interaction. And they try to make it, they try, but 
at some point I feel that if you’re really passionate about manifesting 
the idea or helping the world understand what is beauty, then you 
need to be reading and studying and practicing your philosophy, and 
you need to be actively trying to make it every day. Like I said, you 
can’t de-laminate it.
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In our practice, making things 
as rigor is just as important as 
the thought.
Shawn Sim
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Erica Clark: This is going to be a slight change in pace from the 
rhythm we’ve had today; this is going to be a conversation between 
the people here on stage. This is a low-tech panel, there is nothing 
on the screen and I encourage everyone to put away cell phones and 
things like that. 

What we want to think about is the title of this entire symposium and 
the title of this panel, and the fact that we’re going to go out to the 
weeds a little bit and think about large definitions. The title of this 
symposium is “The Future of Creative Education”, so that means: Is 
it creative education or is the education of creatives? What do we 
mean by culture? We’re all in western culture, but what do we mean 
by sub-definitions of that? I like to think of culture as macro, and 
context as micro, as the two flowing back and forth between each 
other; or perhaps like science, where culture is the genetic seedbed, 
and context is the environment in which culture develops and feeds 
back to the culture.

With that in mind, I’m also sitting with three people who are artists 
in their own right. They’re also part of the culture, and they’ve con-
tributed to the culture in various ways. We have Breixo Viejo, who 
is a filmmaker, historian, and teacher at Columbia; we have Jorge 
Bolado, who is extremely well known here; he’s a filmmaker, teacher, 
part of Centro’s foundation; and we have Kenneth Goldsmith, who is 
a poet. He makes the most intimate of creations and is the maker of 
UbuWeb, which is THE resource for avant-garde art on the web. So 
with those contexts in mind, I’d like to add one quote by Arthur Miller, 
a great American playwright. He said: “Artists do what they do, the 
rest is up to the zeitgeist.” Think about that.

One question I have for everyone is: The other day I looked at 
Creative Education on Google, and, nobody cheat, how many entries 
do you think there are? Raise your hand if you have an idea. Well, try 
1,007,000; so we’re dealing with a large subject here. The first per-
son I’d like to talk with is Jorge: I’d like to know from your perspective, 
what, in this culture here in México, was able to give rise to this 
school and whether you think it is translatable to another culture?
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Jorge Bolado: De todo lo que he escuchado y he estado pensando: 
hablan de laboratorios, me siento un laboratorio en mí mismo; hablan 
de hipótesis, me siento yo mismo una hipótesis; entre fallos y erro-
res, soy un fallo y un error. Y hablaron de no dar pasos para atrás, y 
yo sí los doy. Aunque he visto que andan de lado, no para atrás, y lo 
justifico, digo que doy pasos para atrás para tomar impulso y llegar 
más lejos. En fin, creo que hay muchas maneras de ventilar las cosas. 
Mi camino ha sido la educación, y siento que en la educación está 
todo. Si reflexionamos rápidamente sobre lo que es la educación, es 
transmitir lo de antes a los que siguen, y hacer la selección de qué de 
antes se transmite; creo que es una responsabilidad muy grande. En 
mi opinión, en el contexto, no sólo de México sino de todo el mundo, 
creo que hay que tomar lo más que se pueda y no nada más algo 
que sea específico. De hecho me quedé pensando en las palabras, y 
yo estoy siempre a favor de lo general y no de lo específico, porque 
creo que en lo general, por ser general, viene incluido lo específico. 
En cambio, en lo específico no viene incluido lo general, no sé si me 
valgan estos juegos de palabras. Pero, entonces, dado que estamos 
en esas cosas, se me ocurrió traer un pequeño poema, porque es-
tos días me rondó. Déjenme decirles que luego tengo problemas de 
dermatitis y me sale una dermatitis en la frente que parece como 
una herida que me cubro con el copete; uno se acompleja de sus 
defectillos. Entonces este poema parecía que me hablaba, es de un 
poeta alemán que lo escribió alrededor de hace cien años. Se llama 
Gottfried Benn, y el poema se llama: “Madre”, y dice: 

Madre:
Te llevo como una herida 
en mi frente, que no se cierra. 
No siempre duele. Y no se derrama 
mortalmente el corazón por ella. 
Sólo de vez en vez estoy ciego y siento 
sangre en la boca.

No saben lo que me conmovió; me conmovió hasta las lágrimas, por 
experiencias pasadas, y luego me quedé pensando: “¿Quién diablos 
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tiene el derecho de retirarme esa posibilidad, siendo demasiado es-
pecífico en la enseñanza y no darme la poesía o robármela? ¿A quién 
se le ocurre que eso está bien cuando ya no quiero pensar en edu-
cación, no quiero pensar en escuela, porque creo que nos estamos 
particularizando demasiado?” Ahora somos ciclistas, ahora somos 
veganos, ahora somos buenas personas o lo que sea, pero se nos 
olvida que antes que nada somos seres humanos. Ni siquiera hablan-
do de preferencias de cualquier tipo, ni siquiera si somos hombres 
o mujeres, o si nos gusta o no la poesía, sino que antes que nada 
somos seres humanos. Y creo que a veces se olvida eso en la educa-
ción; la educación es algo propio del ser humano y, como tal, eso no 
se debe olvidar. Creo que ese es el contexto en el que deberíamos 
plantearnos; ni siquiera de escuelas o de naciones, sino de huma-
nidad entera. Y pienso lo que sería ver Viridiana de Buñuel, si no la 
conociera como un cliché, y viera hasta el cansancio La última cena 
de Leonardo Da Vinci: pues sí me produciría risa la secuencia de 
los mendigos sentados a la mesa, pero no sería lo mismo. Entonces 
pienso que es muy importante todo el contexto para la educación, y 
se profundiza y se divierte uno más.

Erica Clark: To me what you were also talking about with that poem 
was: inspiration. Painful as it can be, but I also think you’ve made a 
great introduction to Breixo. He is an historian, who also happens to 
be working on the films of Luis Buñuel. In addition, Breixo Viejo has 
lived and worked in at least five cities that I know of, and I think he 
would like to talk about the effects of different sub cultures on edu-
cation and on critical faculty, which I think is a terribly important thing 
to develop as you are students here. How do you distinguish between 
original and imitation? How do you develop your critical faculties if 
you’re totally immersed in one culture versus exposure to others?

Breixo Viejo: When I first heard this expression: Creative Education 
–I cannot imagine anything creative if it’s not critical–, for me it was an 
immediate reaction. Creation, art…what is the tradition that survived 
in the history of art? In the tradition, many times of anti-art, of artists 
who reject the very idea, the very notion of art as a bourgeois phe-
nomenon, and since we’re talking about Buñuel, remembering when 
he screened L’Age d’Ore in Paris, he said: “This is an invitation to 
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murder”. People asked themselves, what was this man talking about, 
it’s supposed to be a movie; but no, it wasn’t a movie. Buñuel was not 
making films to create art; he was making films to change society. I 
think this is something that we have to remember and something that 
we have to take from the avant-gardes in the 1920’s in Europe, later 
on the neo avant-gardes in Latin America. It’s very important that 
we understand that we have to be critical with tradition, critical with 
the status quo, and if there’s not a critique, if there’s not an under-
standing that things aren’t going always well, that there are problems, 
and that we have to discern between things that are important and  
things that are not important, then we’re not going anywhere. So, 
yes, living in different countries was essential for me, because it was 
a way to learn the context, the context Jorge mentioned. The way to 
learn different cultures of behavior, different modes of education, and 
my critical perception of the world was enhanced by these experi-
ences in different countries and different universities.

Erica Clark: You’ve made the point before that Creative Education dif-
fers so much between these cultures. Can you explain more about that?

Breixo Viejo: I studied German Philosophy in Berlin, then I studied 
Film studies in New York, then I went back to Madrid and did studies 
on Spanish cinema; not only different subjects, but completely differ-
ent societies and cultures. Context is essential, Jorge talked about 
the notion of the need to understand everything, I was thinking: in 
factory workers; one of the saddest things about factory workers is 
that they’re alienated from the process of production, and they work 
on a particular thing, not knowing the final outcome of the produc-
tion. And I think, as a student, who is only studying in one country, it is 
a little bit sad, because he doesn’t know other languages, he doesn’t 
know other cultures. In the general context, the student is going to 
learn two things: what is good of the other countries he/she visits 
and what is good about his/her country. 

Erica Clark: How many people here have studied in another coun-
try...? Fantastic. Unfortunately, is not quite the same in the States, and 
this is very impressive. I was just curious about that. 

What you’re also saying, though, brings me back to something that 
was brought up this morning and that I have issues with, which is 
the idea that we have to collaborate now in any artistic or creative 
output. I’m not so sure about that, I’m not sure that all artistic creation 
comes initially from collaboration. I have a feeling that when Mark 
Boris choreographs a dance, he doesn’t first turn to someone and 
say: Whom should I use? What should I do? What music should I 
use? He has an idea. 

Feel free to have issues with me; perhaps there’ll be questions about 
this, but I think that the creative person also knows when to enlist 
collaboration. And this is something that I hope Kenneth Goldsmith 
will talk about, because your craft, your art is so private, and that 
most of the people you put in UbuWeb are ultimately very private, 
and there’s a paradox between their private creation and sharing it 
in such a large way.

Kenneth Goldsmith: We’re all public all the time, there is no pri-
vate. We’ve chosen to live our lives completely publicly, and express 
through social media; we’re nothing of a secret. And we’re also in 
a situation where if you can think of it, it already exists. I think that 
creative education today is often not very creative; I think creativity 
is often formulaic, which it never was before. For the past ten years, 
I’ve been teaching a class called Uncreative Writing, at the University 
of Pennsylvania, where my students must be unoriginal, they must 
plagiarize, they must steal, and they must appropriate, and then they 
must discuss why they made those choices. So normally they’re very 
good at plagiarism, but they’re trying to do it by sneaking, so I said 
no, what are the decision processes when you have to be account-
able for plagiarizing openly and put it in the table? And it becomes 
very interesting. One thing that I’ve learned is that self-expression 
is impossible to snuff. No matter what you do with language, you’re 
always expressing yourself. So the idea of the traditional notion of 
creativity is expressed through what you’re choosing and why you’re 
choosing, and then how you’re putting it together. 

Now, I’m a poet, and I sometimes think why is literature not using the 
example of the DJ, the rest of the culture uses DJ culture. The DJ is 
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I think that creative education 
today is often not very creative; 
I think creativity is often formulaic, 
which it never was before.
Kenneth Goldsmith
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judged by who has the best samples and who puts those samples 
together in the most original and compelling way, using preexisting 
material. Nobody expects a great DJ to get up in the middle of his or 
her set and break out a guitar to show that you know how to play an 
instrument. So, this, I think… there’s a term called unoriginal genius; 
genius is still possible but not in the way that we used to think of it. 
Most people would be better at this than others, it’s not a leveling, 
but it is admitting that we have to re-tool these ideas of creativity 
and genius to uncreativity and unoriginal genius for the 21st century.

Erica Clark: Fabulous comment. Jorge, would you like to comment 
on that as well?

Jorge Bolado: I’m a lazy man, basically. I think I’m stealing all the time, 
and many of the great artists say that; but I’m so lazy that I don’t even 
want to think about if I’m stealing or not, because I totally agree with 
Kenneth Goldsmith, that everything that I do is myself. Probably, my 
thinking now is that we are creating a fight among ideas, like general 
or specific, original or unoriginal. But I think everything can go hand in 
hand, walking together; sounds hippie even though I’m punk. Maybe 
it´s the age, I’m growing older. I think that we don’t need this fight 
between what’s original or what’s unoriginal. Who knows what is origi-
nal?, I saw the Altamira caves and they are the real original; everything 
from that point on are just copies and copies. They even invented film-
making, but in stone, which is more difficult than using a camera. I think 
that we’re having a lot of fights of ideas, more than reflection or doing.

Kenneth Goldsmith: I think that’s righ; I think the digital era has 
brought back things that we thought were gone. For example, print 
on demand books; we have more books than we’ve ever had, and 
now they’re more beautiful, because the web is so ugly. Things like 
painting seem to be doing quite well because the web can’t paint; 
things like pottery seem to be doing beautifully, or artisanal food. 
The things that the web can’t do have become more valuable. It has 
changed in unexpected ways.

Erica Clark: This is partly because we’re sensual creatures, and 
those things tap into very busy part of humanity.



80 81

CENTRO El futuro de la educación creativa

Kenneth Goldsmith: Yes, but 25 years ago it seemed like all of 
that was finished, it really seemed like it was gone. And the web is 
not sensual; we can’t be sensual on the web, which also gives our 
bodies back to ourselves. There were all these ideas that we would 
no longer be living in our bodies, like virtual reality. But what really 
has given our bodies and a sense of geography back to ourselves is 
this; and this suddenly locates us in a geographical specificity. I think 
exactly what you’re saying, Jorge; it’s not either or, but I think that a 
lot of people don’t’ want to admit the mix and want to hold to some of 
the older things. Let me just say one more thing, I think that the web 
is additive, I think nothing is really lost with the web; I think everybody is 
afraid of losing something, but I don’t think that we’re losing anything, 
I actually think it’s all gaining, and all coexistence.

Breixo Viejo: I totally agree with that, and I’d also like to say that 
this happens as well when you make films. Cuando haces cine, es 
fundamental tener un conocimiento de la historia del cine, cuando 
haces crítica de cine, cuando haces historia del cine, es fundamental 
tener un conocimiento de la práctica y de la realización del cine. No 
se puede escribir sobre Antonioni, por ejemplo, sin haber tenido una 
cámara en la mano y sin haberse dado cuenta de los movimientos de 
cámara, los tipos de formatos: 16mm, 35mm, el modo de iluminación. 
No es posible, de la misma manera que no es posible rodar sin haber 
leído los tratados filosóficos de Bresson, de los grandes cineastas 
como Einsenstein; tienen que ir de la mano. Es lo mismo que estabas 
diciendo tú, Jorge: ¿por qué habría que excluir?, ¿por qué tiene que 
ser original contra no original?, ¿por qué tiene que ser la teoría contra 
la práctica? Todo lo contrario: tienen que estar juntos, tienen que ir 
aunados. Y creo que en Centro eso lo han entendido perfectamente, 
aunar teoría y práctica en una misma disciplina.

Erica Clark: How many people here still read books, paper books? 
That’s what I thought. Point taken. We rest our case. 

Jorge, I’d like you to talk some more regarding what you think about 
whether CENTRO is transplantable to another culture? Do you think 
this would work in other places you’ve been? 

Jorge Bolado: Estoy seguro. Digo, yo no uso teléfono celular, 
prácticamente nunca lo he usado. Entonces pierdo la seguridad en 
mí mismo, ya no soy esa persona que todos sí son. Alguna vez ha-
blamos de exportar CENTRO y pensamos que sería otro CENTRO, 
pero sólo porque estábamos pensando en la cáscara, estábamos 
pensando en la manera en que aplicamos, no en la esencia. En la 
esencia, creo que CENTRO es transportable, porque es una expe-
riencia educativa, multidisciplinaria; porque es una experiencia que 
genera la idea de que nuestros profesores tienen que ejercer en 
la praxis; no ser  profesores de tiempo completo, sino profesores 
actualizados, porque piensan que los estudiantes tienen que practi-
car, haciendo cosas, pero nunca olvidar la teoría. Todas esas cosas 
son exportables. Creo en la bendición de las ideas, y creo que eso 
es la educación: la transmisión de las ideas a través del tiempo, pues 
las ideas son exportables. Las ideas fueron anteriores al Internet, 
al teléfono celular, de hecho las ideas los propiciaron. Las ideas se 
han concretado en libros, a veces en lienzos, a veces en escritura 
musical o interpretación; se han concretado en estos simposios. Las 
ideas son transmisibles, y creo que podemos llegar a cualquier lugar 
del mundo si tenemos esas ideas bastante claras porque, como lo 
dije antes, somos humanos. No veo mucha diferencia, y lo digo de 
corazón. Hace no mucho, estaba con la tribu de los mursi en Etiopía, 
que son mujeres que se ponen platos en la boca y tienen los oídos 
expandidos, incluso el cuello expendido. Estuve con ellos y llegaba la 
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gente y tomaba fotos y se iba; generalmente gente de mucho dinero. 
A mí me decían el blanco pobre: llegué en una moto, me costó tres 
días, en fin. Estuve con ellos, me quedé con ellos, y no tomé fotos. 
Pensaba que era de la gente más primitiva del mundo; andan com-
pletamente desnudos, a veces se pintan de blanco y me descubrí su 
igual; vi que podíamos comunicarnos. Muy rápido empecé a hacer un 
pequeño diccionario, me ayudaron ellos, español-mursi y descubrí 
sus gustos por el español y mis gustos por el mursi, porque resulta 
que tenemos las mismas letras. Compartí el pan, literalmente, no el 
agua, porque sí me dio miedo. Bebí un poco de su mal café, y des-
cubrí que eran exactamente iguales que yo, nomás que encuerados. 
Entonces no veo la dificultad de exportar las ideas, poner CENTRO 
mursi en el sur de Etiopía, sería loquísimo, pero no lo veo nada lejano.

Erica Clark: What I want to say is that, when I came for the first time 
to the new school, I thought: this is much more than a school. This is 
a university, and I think it is helping to redefine what a university can 
and should be. Certainly, it’s not just a Design school, it’s not just an Art 
school; it’s a school for understanding the world, the culture we live in, 
the context, etc. And with that, if anyone else has a comment, I’d like to 
turn it over for questions. As I said before, this should be a conversation.
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Kerstin Scheuch: Uzyel Karp es la primera persona creativa 
que yo conocí cuando llegué a México, hace trece años. And Ivan 
Chermayeff and Sagi Haviv, I mean you have had, amongst many 
other things, wonderful exhibitions eight years ago, and secondly, 
they designed our new logo. And all three have a very close connec-
tion to Centro; all three of them are teachers in the same field: Visual 
Communication. 

We’re going to explore a little bit more on the role of the teacher in 
education. I personally think that it is the most important ingredient, 
and I’m starting off with a rather personal note which is, I would like 
to ask you, Ivan Chermayeff, who were your greatest teachers and 
why do you think they were so good teachers or why do you think 
they were so important?

Ivan Chermayeff: I had a father who was a great teacher. When I 
was about four years old he told me that every piece of rubbish that 
I’d put on a piece of paper was great. That was a very good thing; 
he never stopped doing that for the rest of my life, but he wouldn’t 
exaggerate as much later on as he did in the beginning. 

My father was a professor in many schools, but what impressed 
me was, when he was retired at the age of 67 from Yale University, 
he used the next thirty years of his life, every single day, including 
weekends, to write letters to his students of the past thirty years; he 
never stopped. They became famous architects all over the world 
and they would send him what they were doing and he would crit-
icize it; and this went on for thirty years. It was a lot of work and 
I was very impressed by that. He also had another thing; he loved 
my grandmother almost as much as my mother. He accepted her 
because when she was 75 years old, she was an English lady of 
great size who survived two husbands who died naturally, and she 
was left with a lot of older people in England and she was so bored 
with them that she sold her entry and moved to the United States, 
moved in with my parents, and lived with us for thirty more years of 
her life. One thing about her that was so impressive was, when she 
was 98 years old she said to my brother and I that we both do her 
in; she did not want to spend the rest of her days in bed. Of course 
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we couldn’t kill our grandmother, because we loved her too much, 
and she lived five more years in bed, and no day has passed since 
then that I don’t think of her. 

Now, there’s one other teacher along the way. I went, as it happens, 
to 24 schools. The third before last was Harvard University, and 
when I went to Harvard, I remember one thing which was really 
great. I went to the dean, at the very beginning, and I said to him: “I 
can only afford to stay here two years, I’m not interested in having 
a degree from this great university, I want to be a designer, and 
you’ve never heard of it, and I’m moving on. I want to skip all the 
freshmen classes and study with great professors, regardless of 
subject matter. Can I do that?”, I asked. He said, “Yes, that’s a great 
idea”. I did and took five courses for two years, and they were abso-
lutely extraordinary people that I listened to, and met, and talked to. 
One of them was a Russian teacher who was one of the greatest 
I’ve ever had. His class, had only about twelve of us, because he 
gave a course in altruism and nobody thought it was worthwhile. 
So we were twelve students, which was especially good also. And 
on the blackboard he wrote all the content and so on, which he 
never referred to ever, but that was part of our reading. We never 
discussed a reading for the whole course, ever, but he did ask us to 
write a great paper; each of us had to write a very important paper 
and walk in the last day of class with our papers, and we’d pile all 
on his desk, and he said: Which ones of you, if any, were veterans? 
There were two guys who were in Vietnam, and he said, “You get 
an A and the rest gets B”. He took all the papers and threw them 
on the wastebasket. He was the most memorable teacher I’ve ever 
had; he was absolutely extraordinary and terrific.

Kerstin Scheuch: To Sagi and Uzyel. Personally, how do you think 
you are contributing to being the best teachers you can be? What 
are you doing to have people remember you?

Uzyel Karp: Well, people know, here in CENTRO, the idea of me, 
the idea before and after having a class with me. I would say that 
my role is to question permanently what they do, to question where 
they want to go. I think it’s also the idea of provoking this with the 
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rest of my teachers, the teachers that are in Visual Communication. 
I believe it’s a fact that none of the design teachers go into ped-
agogical studies, you really go by experience. This opens the 
opportunity to try different ways, there is no recipe. For me, what 
is worth is to question all the time what they’re doing. For many 
students, I think is very difficult to go through the process until they 
finish the courses; it’s difficult to understand that you don’t know 
where you’re going to end up. And a way is to look at the creative 
part from where you approach problems, without looking for a cre-
ative solution. I don’t really care about the solutions. This is difficult 
for students; especially for those who always try using the formula, 
asking only where they want to go. Traditional schools always use 
the formula. But if you really go and play, go and swim, I’m going to 
be there. You’re not going to drown.

Sagi Haviv: For me, the reason I became a designer is because of 
my teachers, and the word ”inspiration” is very cliché, but in fact I 
found myself admiring their passion for design, their strictness about 
design, their getting angry about bad design. And from school I went 
and joined Ivan and Tom, and I basically work with two people from 
whom I learn all the time. So for me being inspired by somebody’s 
attitude and how they do things is everything, so what I try to do as 
a teacher is to come across for my students as somebody who really 
cares, and it’s easy, because I do care. We teach a class at school 
called Visual Arts; it is twelve students that come into our office every 
week and we teach them identity design. But in fact, the first proj-
ect that we give them is not an identity project, it´s a poster project, 
and the results are so incredible; they come up with things that we 
would be proud to put our name on. I want to show you a couple of 
them [Slide]. The assignment is about opposites, all we tell them is to 
design a poster about opposites, whatever opposites they want. We 
have a “Less is more” attitude, and it catches on pretty quickly in the 
classroom, so they try to do something that’s very simple and it’s im-
mediately understandable in terms of opposites, but also has visual 
impact. And for us a measure of success is kind of in the results, but I 
think the proof is in the pulling a little bit, and the posters are so great 
and they’re done by students that just walked through the door. This 
is the first assignment that they get. For us this is riveting, and we get 

very excited about it. And there’s never one point of view; the three of 
us teach this class, in which we sometimes argue in front of the stu-
dents and they learn form that. There’s not one way of approaching 
a problem, there’s not one way of doing design. 

Kerstin Scheuch: What we found when we talked before is that 
we disagree in some ways to teach and that was really interesting 
because, before this panel started, I went to our library and I found 
40 books on how to improve your teaching and how to teach better, 
etc. Then, in the end, when you have all these guidelines, many of 
them very well researched and really good to stimulate thought, 
but in the end I feel it’s almost like a movie, where you have the 
script and if 100 people did it, it would be 100 different movies. So 
moving from that to another argument we were talking about is: I 
know all of you are extremely obsessed with execution, no matter 
how much you say that it doesn’t matter. I know Ivan is obsessed 
with color. So can you tell us something about what color means in 
Design education?

Ivan Chermayeff: It’s very important. What we do is not to have 
answers but have possible thoughts, and we are three equal part-
ners and we all work on the same project. Then we put our things 
together and argue about the pros and cons of what we do, and 
come up not with one answer but with anywhere from three to 
seven answers that we think would be worth carrying forward to a 
higher level of completion, with the feeling that if any of them were 
selected by one of our clients it would be perfectly ok. So that’s the 
way we work, and it really amounts to, as we’re very critical of each 
other, not turning in any garbage. And it’s usually very successful, 
even though we might have to argue a great deal, because it’s not 
quite what our client asked for.

Sagi Haviv: But that’s the way we teach our class. Basically the one 
thing you have in school that you may not find anywhere else in your 
career is ten or fifteen kids sitting with you critiquing your work. And 
that’s really an amazing thing, and that is the thing that I miss the 
most not being at school. 
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Basically the one thing you have 
in school that you may not find 
anywhere else in your career 
is ten of fifteen kids sitting with 
you, critiquing your work, and 
that’s really an amazing thing, 
and that is the thing that I miss 
the most not being at school.
Sagi Haviv
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So, the way we run our class is: the first thing that the students learn 
is that you have to speak in class. Ivan talked about Korean girls. In 
Korea the culture is different, people don’t speak up usually; so that’s 
sort of a big learning curve for them. But it is a huge thing to get 
your work critiqued by your peers, whether it´s your partners, your 
fellow students… because it also makes you think critically. So you 
learn from every one of the designs up on the board, not just from 
your own.

Kerstin Scheuch: Here the culture is obviously also different 
regarding how you approach the critiquing of the works and the eval-
uation of the works in general.

Uzyel Karp: I really believe in group therapy or group evaluation; 
I think it is very important to critique the work of the rest of your 
students. What I do in certain classes is that we agree altogether, 
because many parts of creativity are very subjective. So we put all the 
work together and we discuss the work, and talk about what works 
and what doesn’t’, and usually we end up with very similar ideas for 
solutions. But I would say that it is important that students criticize 
the work of their classmates and their own work, which is a perma-
nent way of judging Design.

As someone said on the last panel about students having different 
levels, I think it’s important for students with different levels to be 
able to be part of a group critique and to see and learn from the rest 
of the classmates as much as they can learn from the teacher. It’s all 
about having group evaluations.

Sagi Haviv: One thing about concept versus execution: I mean, we 
are in the business of ideas, we’re not in the business of production. 
So for us, an idea excites us. Of course, the way you execute the 
idea is everything, but I think that today, in the digital age –Kenneth 
Goldsmith said that the web is ugly and we couldn’t agree more– we 
still want the students to focus on not being able to create web sites, 
cold web sites or code and app. For us the most important thing is 
that they demonstrate that they can think, so that they can be lead-
ers, that they can go and be a creative director, so they’re not in the 
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lower levels of execution and production wherever they go or work. 
The most important thing for us is to develop the conceptual ability 
to develop a concept.

Kerstin Scheuch: I think that’s not true at all, because I’ve seen 
you with really great ideas and then you don’t stop bugging me until 
the last detail, the last mini detail, which honestly nobody would ever 
notice except you, has been arranged correctly. And I think you have 
just the same focus on the execution that you have on the idea. 

Sagi Haviv: True fact, and the thing is those posters that we showed, 
for example, are the results of a full semester of work. Students 
would come in with an idea, and if the idea was good we would work 
with them to refine the idea. And that’s where the execution comes 
in, but everything starts form an idea.

Ivan Chermayeff: I just wanted to say something, because Kerstin 
asked about color, and I can’t sit still, even though I’m the only one 
in the design profession who has no buttons: I have no cell phone, 
no screens on my desk and I never touch buttons of any kind; I don’t 
even dial my own telephone. What I do is wander around in the street 
and pick up garbage. There’s nothing I like better than cans that have 
been driven over by trucks and missed gloves, women usually lose 
them getting in and out of cabs. I have dozens of pairs of gloves and 
tons of squashed cans, and tones of colored paper. So if I have a 
moment between telephone calls and meetings with Sagi and Tom, 
I’m making collages with colors and garbage.

Sagi Haviv: To follow up on that idea of no buttons, it is very import-
ant for us that students don’t do anything in the computer in the first 
few weeks. We always work with them on a real project for a client, 

but they all have to come in with sketches every week: pencil to 
paper, no computer whatsoever. Ivan, you always say that computers 
make things slow. I don’t know if I agree with that, but there certainly 
is a connection between the mind and the hand that is very direct, 
and you can mold an idea much quicker, and the preprogrammed 
functions of the computer can get in your way most of the time.

Kerstin Scheuch: The next question is about teaching with exam-
ples, even copying good work, looking at other things to train the 
eye, time, and all that. I know that Sagi Haviv and Uzyel Karp will 
not agree, but Uzyel Karp, would you like to start so Sagi Haviv can 
disagree.

Uzyel Karp: Well, I don’t believe in examples. I don’t think it is good 
to start with examples. I really think that first ideas are the best on the 
way of synthesizing something. If I ask you to draw a giraffe I won’t 
let you go and see a picture of a giraffe to do your drawing. I want 
to see how the giraffe looks like in your mind, because the giraffe in 
your mind may not need the size of the knees, the horns, the spots 
of the fur. I want to see the basic idea of a giraffe in your mind. If you 
go into the picture then you completely erase the synthesis of your 
own idea. For everything you want to do, first go with gut and draw 
anything that is there in your mind. Don’t underestimate the power 
of the mind and the power of memory. If you see other examples 
you get influenced in that moment. It’s always great to see the work 
of other designers, but when you’re working, one must forget about 
examples. 

Sagi Haviv: Yeah, I totally disagree with that. In fact, what was spo-
ken about earlier that things are all around us and we take it all in, 
and we see examples anywhere, anyway; so I would much rather 
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control the examples that I show my students to talk critically about 
what works and what doesn’t work, so they can have a benchmark 
when they go into a project. In fact it goes even further. I believe also 
that doing things with the students, for the students, right in front 
of them to improve their design, is also a great way to teach them. 
When I was sitting with great masters, when I was going to school, 
I would bring in a poster and the teacher would sit with me in the 
computer and would move things around. And when you sit next to 
somebody who’s great, you almost become one with them, you kind 
of start realizing their considerations ant the way they look at things, 
and the way they process things, and that’s how you become a better 
designer. You are always going to be yourself, but if you can connect 
with somebody else’s impulses, I think you can learn a lot, and that’s 
the way I learned, and I feel that was very helpful.
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Jake Dunagan. California College of Arts, EU 
Profesor adjunto de planeación estratégica y medios tácticos en 
California College of Arts, dentro del programa de la maestría en Diseño. 
También es investigador asociado en el Instituto para el Futuro, una 
organización no lucrativa dedicada a la investigación sobre el futuro 
con sede en Palo Alto, California. La investigación de Dunagan exa-
mina el rol de las tecnologías emergentes en la transformación del 
individuo, la cultura y los gobiernos. En particular, explora como políti-
cos, organizaciones y la sociedad en general se están adaptando a la 
era de la ‘neruociencia’, un tiempo con la posibilidad sin precedente 
de observar y modificar la mente. Recientemente, ha llevado a ca-
bo investigaciones e impartido conferencias sobre diseño cognitivo 
integral, previsión judicial, tecnología para niños, neurociencia, ener-
gías alternativas, medios sociales y el futuro laboral. Jake también es 
diseñador de artefactos, gadgets, juegos y experiencias en mundos 
futuros, y está involucrado en guerrillas de participación pública que 
buscan insertar en el pensamiento presente el futuro ecológico. 
iftf.org/jakedunagan | cca.edu/academics/faculty/jdunagan

Alpha-Ville. Reino Unido
Alpha-Ville es una agencia curatorial y un estudio creativo con se-
de en Londres que opera en la vanguardia del arte contemporáneo, 
la tecnología y la cultura digital. Fundado en 2009, su práctica se 
centra en la creación, conservación y distribución de exposiciones 
excepcionales, instalaciones interactivas, conferencias, programas 
de aprendizaje, eventos en vivo y proyectos digitales para una di-
versidad de clientes, desde el sector comercial, hasta el público y 
cultural. Dirigido por sus fundadoras Estela Oliva (directora creati-
va y especialista en medios digitales) y Carmen Salas (curadora y 
productora cultural), con más de una década de operaciones, Alpha-
Ville tiene experiencia en sectores culturales, creativos y digitales y 
está fuertemente conectado con una amplia comunidad de artistas, 
diseñadores y tecnólogos alrededor del mundo.
alpha-ville.co.uk

Sobre los ponentes

Nikolaus Hafermaas. Ueberall, Art Center College of Design, 
Alemania, EU
Artista internacionalmente reconocido, diseñador y líder educativo. 
Como Director del Departamento de Diseño gráfico en el Art Center 
College of Design en Pasadena, California, encabeza una facultad de 
más de 50 diseñadores profesionales y 300 estudiantes y creó el pro-
grama de Diseño Transmedia, fusionando impresos, empaque, movilidad 
y diseño interactivo. Es fundador de Ueberall International con sede en 
Los Ángeles, la plataforma artística que concibe y produce instalaciones 
de arte dinámicas, en donde convergen medios digitales y experiencias 
espaciales, como las esculturas programadas con datos, eCLOUD y 
AirFIELD, para el Aeropuerto Internacional de San Jose y el Aeropuerto 
Internacional de Atlanta, respectivamente. Actualmente, trabaja en pro-
yectos de alto perfil en San Diego y Seattle. Como ex director y director 
creativo en Triad Berlin, en colaboración con sus dos socios, formó uno 
de los despachos líderes en diseño en Alemania. Su equipo creó los 
pabellones para la Expo Mundial2000 y la Swiss Expo02.
artcenter.edu/gx | ueberall.us

Alejandro Villanueva. POSIBLE Plataforma 
para emprendedores, Fundación Televisa, México
Asesor de la Fundación Televisa, Villanueva tiene una licenciatura en 
Administración de Empresas y una maestría en negocios, así como 
diplomados en derechos humanos, política social y análisis estratégi-
co, por diversas instituciones. Ha apoyado a organizaciones públicas, 
privadas y filantrópicas y fue Consejero de la Ciudad de México 
(1995). Villanueva también ha participado en proyectos sociales 
con la Universidad de Harvard en la iniciativa de equidad global, el 
Instituto de Recursos Mundiales de Ashoka y la Fundación Mexicana 
para la Salud. Fue director regional del programa para Latinoamérica 
y el Caribe de la Fundación WK Kellogg. Actualmente, es el principal 
asesor de la Fundación Televisa, en la Ciudad de México, y es miem-
bro de diversos consejos y fundaciones, como el Centro Mexicano 
para la Filantropía, Hispanos en Filantropía y la Fundación Paralife, 
entre otros. Recientemente, fue nombrado Director de POSIBLE, 
una iniciativa que busca impulsar el espíritu de emprendimiento 
empresarial en México. 
posible.org.com
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Simon Bolton. Universidad de la Ciudad de Birmingham, 
Reino Unido
Reconocido diseñador y consultor en innovación, es Decano Rector 
Asociado de Investigación y Empresa en el Birmingham Institute of 
Art and Design en la Universidad de la Ciudad de Birmingham. Su 
trabajo ha sido mostrado en el Museo del Diseño de Londres, la 
Galería Axis en Tokio y el Centro Pompidou de París, entre otros. Ha 
publicado en las principales revistas de diseño a nivel internacional 
en Europa, Asia y América del Norte. Ha trabajado a nivel nacional 
e internacional promoviendo el papel y el uso del diseño y la innova-
ción en colaboración con organizaciones como el Design Council, la 
Sociedad de Diseño Industrial de America, el consejo de Promoción 
Internacional de Diseño de Corea y el Centro de Diseño de Hong 
Kong. Bolton se especializa en ayudar a las empresas a mejorar y 
desarrollar sus capacidades en lo referente a diseño e innovación 
con el fin de incrementar el rendimiento de sus negocios. 
bcu.ac.uk/research/our-people/a-e/simon-bolton

Karla Paniagua. CENTRO, México
Antropóloga visual, experta en estudios transdisciplinarios de la cul-
tura. Profesora, conferencista, autora de libros, artículos, columnas 
y ficciones breves. Como investigadora, se centra en el estudio de 
la representación del sujeto en Internet. En CENTRO, coordina el 
Centro de Investigación en Economía Creativa (CIEC), la certifica-
ción de competencias creativas Mindblower y la especialidad en 
Diseño del Mañana, además de ser editora en jefe de la revista se-
mestral Economía Creativa. 
centro.edu.mx

Arturo Cherbowski. Santander Universidades, México
Politólogo por la Universidad de Berkeley en California, tiene un 
doctorado y una maestría por la Universidad de Yale. Desde 2007 
es Director de Universia México, una red de más de 1200 universi-
dades de Iberoamérica, como parte del proyecto de responsabilidad 
social de Grupo Santader. La red se centra en la creación de produc-
tos y proyectos de valor agregado para instituciones de educación 
superior. En 2011 fue nombrado Director Ejecutivo de Santander 
Universidades en México, línea de acción social del Banco Santander 
que promueve iniciativas que apoyan el desarrollo de las universida-
des y los estudiantes a través de becas, conferencias, proyectos de 
colaboración y productos financieros y servicios para las comunida-
des universitarias.
santanderuniversidades.com.mx

Mariana Amatullo. Designmatters, 
Art Center College of Design, EU
Académica y diseñadora, investigadora en diseño, estratega, edu-
cadora y escritora. Amatullo es cofundadora y vicepresidente de 
Designmatters, el reconocido instituto de impacto social del Art Center 
College of Design en Pasadena, California. Desde su creación co-
mo un nuevo programa de la universidad en 2001, Desingmatters 
se ha expandido, y hoy cuenta con un departamento de educación 
con ofertas de Posgrado (a través de la Maestría en Prácticas de 
diseño de medios) y un curso de licenciatura (Designmatters 
Concentration). Amatullo ha ayudado a conceptualizar y gestionar la 
cartera de proyectos educativos en diseño, tanto a nivel local como 
global, y ha impulsado colaboraciones de investigación y publicacio-
nes en la intersección entre arte, diseño e innovación social. Es líder 
en proyectos de diseño e iniciativas experienciales, incluyendo alian-
zas con instituciones y organizaciones en la India, China, Uganda y 
varios países de América Latina y Europa. 
designmattersatartcenter.org
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Raúl Cárdenas. Torolab, México
Fundador y director de Torolab (1995), un taller/laboratorio colec-
tivo dedicado a la investigación y estudios contextuales. Estudió 
arquitectura en la Universidad Iberoamericana en Tijuana y tiene una 
maestría en Artes Visuales por la Universidad de California, en San 
Diego. Su trabajo ha sido exhibido en el MoMA, el Museo de Arte 
Moderno en Louisiana, DK, en Moderna Museeet, Estocolmo y en el 
Museo de Arte Contemporáneo de Sydney, entre otros espacios. Ha 
recibido numerosos premios entre los que destacan la Rockefeller 
Foundation, la American Center Foundation y la Iniciativa de 
Agentes Culturales de la Universidad de Harvard. 
En 2011 fundó el Creative Digital Hub para el Plan Estratégico 
Metropolitano de Tijuana, del cual es director. Actualmente es inves-
tigador residente en CENTRO, donde fundó y dirige el Laboratorio 
de Investigación e Innovación Social Aplicada (LiiSA). 
torolab.org

Blanca Heredia. CIDE, México 
Blanca Heredia es especialista en educación y políticas educativas. 
Actualmente es profesora, investigadora y directora del Programa 
Interdisciplinario de Políticas y Prácticas Educativas (PIPE) en el 
CIDE (Centro de Investigación y Docencia Económica); también se 
desempeña como consultora en temas educativos. Fue Secretaria 
Académica del CIDE, vicerrectora académica de la Universidad 
Americana de París y representante de la OCDE en México pa-
ra América Latina. Heredia fue comisionada para el Desarrollo 
Político de la Secretaría de Gobernación; ha sido profesora adjunta 
en la Universidad de Georgetown, la Universidad de Northwestern y 
la Universidad Complutense de Madrid, así como consultora para el 
Banco Mundial, el Banco Interamericano de Desarrollo y la Agencia 
Noruega para el Desarrollo (NORAD), entre otras instituciones. Blanca 
Heredia tiene un doctorado en Ciencias Políticas por la Universidad 
de Columbia y una licenciatura en Relaciones Internacionales por El 
Colegio de México.
pipe.cide.edu/equipo-pipe

Paulina Cornejo Moreno Valle. CENTRO, México
Licenciada en Historia del Arte por la Universidad de Barcelona 
y candidata a maestra en Estudios de Diseño por la Universidad 
CENTRO. De 2003 a 2008 fue curadora de la Colección Jacques 
y Natasha Gelman. En 2010 co-curó el proyecto RESIDUAL/inter-
venciones artísticas en la ciudad (UNAM/Goethe-Institut Mexiko), 
que abordó la recuperación del espacio público, la regeneración de 
sentido de pertenencia y la responsabilidad compartida en el manejo 
de residuos. Autora de 100 Tácticas Creativas para la Seguridad 
Ciudadana 2012, toolkit publicado por el Centro Nacional de 
Prevención del Delito y Participación Ciudadana, que dialoga sobre 
la efectividad de estrategias creativas como instrumentos para la co-
hesión social, la activación y la recuperación de espacios. En 2013, 
trabajó como consultora del programa para la convivencia ciudadana 
de USAID en el diseño de modelos para la mediación comunitaria, 
la cultura de paz y la prevención de la violencia. Es socia fundadora 
de Mexsic/consultoría en impacto social y desde 2014 es titular del 
Hub de diseño social en CENTRO, una iniciativa que busca desarro-
llar capacidades en los profesionales creativos a partir del diálogo, la 
investigación y el desarrollo de proyectos que generen valor social.
centro.edu.mx

Antonio Quirarte. Hacedores.com, México
Quitarte es un pionero de Internet en México. En 1995, fundó 
InterPlaNet, una de las primeras empresas en el acceso, desarro-
llo web y hosting en el país. Durante 17 años, como CEO de la 
InterPlaNet, adquirió y perfeccionó sus conocimientos en lo relativo 
a la creación, el desarrollo y la administración de empresas de tec-
nología. Actualmente dirige hacedores.com, una iniciativa dedicada a 
promover y difundir el movimiento maker en México y América Latina.
hacedores.com
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León Felipe Sánchez. Creative Commons, México
Egresado de la Facultad de Derecho de la Universidad Nacional 
Autónoma de México, es socio en Fulton y Fulton, SC, despacho es-
pecializado en propiedad intelectual, tecnologías de la información, 
derecho marítimo y litigios civiles y comerciales.
Es co-líder de Creative Commons México, el proyecto responsa-
ble de la adaptación, implementación y difusión de licencias de la 
legislación nacional en Internet en México. Ha sido representante 
de México en la Cumbre Internacional de ‘Commons’ en varias edi-
ciones. Ha participado en innumerables debates y simposios sobre 
nuevas políticas sobre propiedad intelectual y derechos de autor en 
entornos académicos digitales.
creativecommons.mx

Shawn Sims. NOTlabs, EU
Shawn Sims es un artista y diseñador que trabaja en varias discipli-
nas entre las que se encuentran el diseño industrial e interactivo, la 
robótica y la producción. Originario de Nashville, Tennessee, tiene 
una licenciatura en arquitectura por el Pratt Institute y una maes-
tría en Diseño interactivo tangible en Carnegie Mellon University’s 
Computational Lab. Sims recibió el Prix Ars Electronica, y su 
obra es parte de la colección permanente del MoMA, el Museo 
Cooper-Hewitt y el Smithsonian Design Museum. Es director de 
NOTlabs en NOTCOT Inc., donde lidera una plataforma de pro-
yectos multidisciplinarios.
notcot.com

Sebastián Ocampo. CENTRO, México
Diseñador mexicano, nacido en Inglaterra, Ocampo realizó estudios 
en la Escuela Nacional de Artes Decorativas de París (ENSAD). En 
2000, recibió el Sello de VIA (Asociación para la Evaluación de la 
Innovación en Mobiliario) por su colaboración con CLP Marqueterie. 
También ha formado parte de numerosas exposiciones como Art 
Deco, Museo Franz Mayer (México) y 18 Ans: 18 Chaise (18 Años: 
18 sillas) en el Centro Cultural Francés en Damasco, Siria. Como 
parte de sus actividades profesionales, Ocampo ha trabajado pa-
ra VIA, la revista Intramuros, Muebles Salón de París, el Fondo de 
Promoción de la Artesanía y la Embajada de Francia en México. En 
la actualidad es Director de Diseño Industrial en el CENTRO, donde 
se promueve y coordina proyectos creativos de diversos tipos. 
centro.edu.mx

Kenneth Goldsmith. UbuWeb, Universidad de Pennsylvania, EU
Poeta estadounidense y editor-fundador de UbuWeb, una platafor-
ma de libre acceso de arte y material de vanguardia, donde puede 
encontrarse poesía concreta y sonora, archivos de videoarte, cine un-
derground y arte sonoro en Internet. Goldsmith también es profesor 
de Poética y prácticas poéticas en la Universidad de Pennsylvania 
y es editor en jefe de PennSound. Es autor de numerosos libros de 
poesía, y editor de I’ll Be Your MIrror: The Selected Andy Warhol 
Interviews (2011), así como coeditor de Against Experssion: An 
Anthology of Conceptual Writing (2011). El documental sobre su 
trabajo, Sucking on Words, se estrenó en la Biblioteca Británica en 
2007. En 2013, fue nombrado el primer poeta laureado de Museo 
de Arte Moderno, MoMA, de Nueva York.
ubuweb.com
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Breixo Viejo. University of London (UCL), Reino Unido, España
Investigador asociado en la School of European Language, Culture 
and Society, de la Universidad de Londres, donde actualmente tra-
baja en el proyecto Luis Buñuel: una vida en cartas. Es autor de 
libros como Música Moderna para un nuevo cine: Eisler, Adorno y 
el Film Music Project (2008), un análisis profundo de la intersección 
entre teoría, crítica y cine; y Film Books (próximo a publicarse), una 
historia visual de la literatura cinematográfica de 1895 a la fecha; 
entre muchas otras publicaciones y ensayos. También fue co-cura-
dor de la serie de películas de Marcel Ophuls dentro del Full Frame 
Documentary Film Festival de Durham, en el Reino Unido y Samuel 
Beckett para el Museo Reina Sofía, de Madrid. Obtuvo su maestría 
en Media Studies en la New School for Social Research, Nueva York 
en 2002 y un doctorado en la Historia del cine (Cum Laude) en la 
Universidad Autónoma de Madrid, en 2004. El próximo semestre, 
dictará el seminario en Cine español y mexicano en el departamento 
de Estudios de Cine de la Universidad de Columbia, en Nueva York. 
Viejo ha dirigido varios cortometrajes experimentales, como Portraits 
(2008), Last Will (2010) y The Prisioner’s Song (2013), que han si-
do seleccionados en festivales internacionales de cine, como los de 
Gijón, Atenas, Barcelona y Nottingham. Con el apoyo de Film&Video 
Umbrella/Arts Council, dirigió Dreams (2010).
breixoviejo.com

Jorge Bolado. CENTRO, México 
Profesor en varias universidades y escuelas de cine durante más 
de 30 años. También se desempeñó como director de la Facultad de 
Documentales en la Escuela Internacional de Cine y TV de San 
Antonio de los Baños, Cuba y como profesor en la Universidad 
Iberoamericana durante once años. Ha publicado en diversos medios, 
que van desde el periódico La Prensa hasta la revista Vogue. Ha 
trabajado en cine y televisión como productor, fotógrafo, ingeniero 
en sonido y director. Su película, Segundo Siglo, se proyectó en nu-
merosos festivales internacionales de cine. Produjo Partes Usadas y 
Martha. En colaboración con CENTRO, Bolado desarrolló el plan de 
estudios de la licenciatura en Cine y Televisión y de la Maestría en 
Guión, de la cual es actualmente director.
centro.edu.mx

Erica Clark. Observatorios Carnegie, EU
Clark es consultora de planificación estratégica de los Observatorios 
Carnegie en Pasadena, California, en el departamento de astrono-
mía del Carnegie Institution for Science, donde supervisa muchas 
de las actividades de divulgación y educación, incluyendo ciclos de 
conferencias, programas para estudiantes talentosos de ciencia, 
eventos especiales para los amigos de los observatorios y presenta-
ciones multimedia. De 1999 a 2009 fue vicepresidente y fundadora 
del Departamento de Iniciativas Internacionales en el Art Center 
College of Design en Pasadena, California. Bajo su dirección se lan-
zaron proyectos como Designmatters, la bienal Art Center Design 
Conference; colaboraciones con las escuelas de negocios INSEAD 
y ESADE en Francia, Singapur y España; y The City of Learning, un 
consorcio de organizaciones educativas, culturales y cívicas. Como 
directora de desarrollo en el Museo de Arte Contemporáneo de Los 
Ángeles. Fue co-curadora de la serie literaria Racing Toward the 
Millenium, en colaboración con la Biblioteca Central de Los Ángeles.
obs.carnegiescience.edu
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Ivan Chermayeff. Chermayeff & Geismar & Haviv, EU 
Prolífico diseñador, ilustrador y artista, creador de la identidad gráfica 
y logotipos icónicos de marcas memorables para cientos de clientes. 
Es socio fundador de Chermayeff & Geismar & Haviv, un despacho de 
diseño gráfico de liderazgo internacional en el ámbito de la identidad 
corporativa, desarrollo de marcas y diseño de logotipos. El trabajo 
de Chermayeff para marcas comerciales, carteles, publicaciones e 
instalaciones de arte para edificios contemporáneos es reconocido 
ampliamente y ha recibido casi todos los premios otorgados por el 
gremio, incluyendo medallas de oro por parte del American Institute 
of Graphic Arts y la Society of Illustrators. Ivan ha sido responsable 
de más de una docena de proyectos de identidad gráfica en Turquía 
y en 2007 organizó una exposición en el Pera Museum de Estambul, 
muestra que presentó el trabajo de más de cincuenta años de la 
firma. Ha recibido premios como Yale Arts Medal, el President’s 
Fellow Award de la Rhode Island School of Design y la Industrial Art 
Medal del American Institute of Architects. Fue Presidente electo de 
la AIGA y seleccionado por el Art Directors Club Hall of Fame y se 
desempeñó por dos décadas como consejero del MoMA. 
Chermayeff realizó estudios en la Universidad de Harvard, el Instituto 
de Diseño de Chicago y la Universidad de Yale. 
ivanchermayeff.com

Sagi Haviv. Chermayeff & Geismar & Haviv, EU
Diseñador gráfico y socio de la firma Chermayeff & Geismar & Haviv. 
Entre sus incontables proyectos están el logo e identidad gráfica de 
la Librería del Congreso, el National Parks de los muelles de Nueva 
York, Radio Free Europe, Conservation International y la reconoci-
da marca de moda Armani Exchange. 
Haviv diseñó la multipremiada animación Logomotion, un tributo de 
diez minutos de la firma y sus logotipos, que no sólo fue la primera 
animación en su tipo, sino que creó una nueva manera de presen-
tación de portafolios. Haviv también es autor de la animación para 
la pieza central del performance de Alicia Keys en el Black Ball 
(2009). Su trabajo en televisión incluye las secuencias para la serie 
de documentales de la PBS, Carrier (2008) y Circus (2010), las 
cuales recibieron el Premio Emmy.
En 2003 tras graduarse en The Cooper Union School for Art, se une 
a la firma Chermayeff & Geismar. Actualmente es profesor de Diseño 
e Identidad Visual en The School for Visual Arts de Nueva York.
cgstudionyc.com | youtube.com/watch?v=svOrt6w55P4
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Uzyel Karp, CENTRO, México
Estudió la maestría en Diseño editorial, tipografía e impresión en la 
Escuela de Diseño de Basilea e inició su práctica profesional en 
Suiza. En México, fundó el Taller de comunicación gráfica, que se 
ha especializado en la realización de proyectos culturales. Además, 
genera y produce diversos proyectos independientes de carácter 
editorial y experimental.
Sus proyectos editoriales han sido reconocidos por varias institucio-
nes promotoras de la lectura y del libro ilustrado. En 2014, el Banco 
del Libro de Venezuela, seleccionó su colección “Había otra vez”. Ha 
recibido el Dreyfus Grant, el premio de la AAM al mejor diseño de 
libro de arte, el premio BAQ, en dos ocasiones, para la mejor revista 
de América, y el Premio Quórum en varias ediciones. Es miembro del 
Consejo Mexicano de Diseño y del consejo editorial de la revista de 
tipografía Typo, así como del Consejo de Comunicación y Diseño 
de Grupo Expansión. Su trabajo ha sido publicado y expuesto en 
diferentes medios impresos y electrónicos.
Ha impartido clases y talleres en licenciatura y maestría en la 
Universidad Anáhuac y en la Escuela de Diseño del Instituto Nacional 
de Bellas Artes. Desde 2003 dirige la licenciatura en Comunicación 
Visual en CENTRO. 
centro.edu.mx

Kerstin Scheuch. Directora General, CENTRO, 
Austria, México 
Directora General de CENTRO, la primera universidad enfocada en 
estudios creativos en la Ciudad de México. Entre 2001 y 2002, de-
sarrolló el plan estratégico de CENTRO y dirigió todos los aspectos 
de éste, desde la implementación hasta su apertura en 2004. 
Posteriormente, desarrolló la estrategia de crecimiento para el nuevo 
Campus Constituyentes y lidera su exitosa implementación.
De 2005 a 2007, de manera paralela a su labor en CENTRO, 
Kerstin trabajó como consultora en el Art Center College of Design 
(Pasadena), donde llevó a cabo un proyecto de investigación sobre los 
modelos de innovación educativa en diseño en Barcelona. Entrevistó 
a más de 180 líderes de la industria, así como a emprendedores, 
educadores y responsables de la elaboración de políticas.
Fue consultora ejecutiva para KPMG Londres (2000-2001). De 1996 
a 1999 –durante el 100º Aniversario–, Kerstin se desempeñó como 
Directora General del Pabellón de la secesión de Viena. Previamente, 
estuvo a cargo de las relaciones públicas y mercadotecnia del XXIV 
Consejo de Exhibición Europea en colaboración con el Ministerio de 
Educación y Asuntos Culturales de Austria (1995-1996) y trabajó 
en Sotheby’s Viena como enlace entre expertos y clientes (1991-
1993). Kerstin es licenciada en Historia del Arte por la University St 
Andrews en Viena y posee un MBA por Insead, Fontainebleau, Francia.
centro.edu.mx
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