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Jeff Koons se forma entre 1972 y 1975 en las escuelas de arte del Instituto de Maryland, Baltimore y del Instituto de Chicago, donde traba amistad con su profesor, Ed Paschke. Inspirado principalmente en el Pop Art de la década de 1960, comenzó a preocuparse por la penetrante influencia de la moderna sociedad de consumo. Sus trabajos artísticos remiten, a menudo de manera escandalosa, a la imaginería de la cultura popular, realizados deliberadamente con mal gusto e incluso a veces recurriendo a imágenes de tinte pornográfico. Además de imitar la imaginería sensacional de la publicidad y de la pornografía, a menudo incorpora a su obra artística productos domésticos. Las obra artística de Koons ha significado una contribución vital al movimiento artístico estadounidense conocido como "Neo-Geo", en el que se incluyen también Asley Bickerton, Peter Halley, Haim Steinbach y Meyer Vaismann.

En 1976 se traslada a Nueva York. Trabaja durante algún tiempo comercializando algodón en la New York Stock Exchange para solventar su práctica artística, al momento un conjunto de trabajos en los que flores y juguetes inflables producidos masivamente se emplazan de manera cuidadosa sobre espejos, uniendo una ingenuidad infantil con metáforas de lo sexual y el consumismo. Empleado en el MOMA para la venta de membrecías, entra en contacto con el medio artístico más encumbrado.

A inicios de los 80 comienza en seleccionar objetos asociados al confort, a los que expone en vitrinas como obras de arte. Poco después este trabaja se extenderá a la serie de pelotas de basket suspendidas en acuarios. En el curso de los 90 sus intereses abordan la realidad mortal de lo efímero y la circularidad. En 1991 contrae enlace con la actriz pornográfica y diputada del Partido Radical italiano Ilona Staller, "la Cicciolina", con quien venía desplegando un conjunto de sus trabajos más controvertidos, en los que aborda por medio de explícitas fotografías, pinturas y esculturas sus relaciones sexuales.
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Jeff Koons. Facildiversión-etérea
http://www.guggenheim-bilbao.es/caste/exposiciones/permanente/jeff_koons/jeff_koons.htm
Jeff Koons saltó a la fama a mediados de la década de los ochenta como miembro de una generación de artistas ocupada en explorar el significado del arte en una era saturada por los medios de comunicación y por la crisis de representación que ello conlleva. Movido por una declarada intención artística de "comunicarse con las masas", Koons se inspira en el lenguaje visual de la publicidad, el marketing y la industria del entretenimiento. Poniendo a prueba los límites entre alta y baja cultura, su colección escultórica incluye aspiradoras encerradas en contenedores de plexiglás, balones de baloncesto flotando en acuarios de cristal y homenajes en porcelana a Michael Jackson y la Pantera Rosa. Al prolongar el linaje de Dadá y Duchamp, y al integrar referencias al arte minimalista y pop, el artista confiere al arte un carácter de bien de consumo inclasificable dentro de la jerarquía de la estética convencional.

 
En su nueva serie de piezas titulada Facildiversión-etérea (Easyfun-Ethereal) encargada por el Deutsche Guggenheim Berlin muestra comida, moda y diversión. El conjunto formado por siete pinturas de gran formato está plagado de enormes chorros de chocolate y exquisitos sandwiches sonrientes, húmedos labios pintados e intensos tonos de cabello, además de vertiginosos viajes en montaña rusa y divertidos disfraces de Halloween. Por medio de reproducciones escaneadas extraídas de publicaciones ilustradas y fotografías personales, Koons combina imágenes familiares en ocasiones no relacionadas entre sí para crear cuadros tipo collage ejecutados con la precisión del realismo fotográfico. Las obras evocan la iconografía publicitaria y la técnica pictórica de las vallas publicitarias presentes en el arte pop de James Rosenquist, si bien, por comparación, la obra de Koons rezuma una sensación de exceso y efervescencia. Comprime su iconografía en un primer plano y trata sus temas como imágenes intencionadamente opacas y planas que parecen negar cualquier tipo de crítica social o implicación psicológica específica. En su lugar, pone de relieve una satisfacción personal absoluta como un canto a la atracción y el deseo sexual adulto, así como a un consumo infantil insaciable de cultura popular. 

A pesar de que en sus obras abundan los iconos familiares extraídos de la realidad cotidiana, el artista ha explicado su intención concreta al utilizar elementos kitsch. En el transcurso de una entrevista Koons declaró lo siguiente en relación con una serie anterior de pinturas titulada también Facildiversión (Easyfun, 1999), de la que deriva esta nueva serie: "He trabajado con objetos que algunas veces han sido calificados de kitsch, sin embargo, nunca me ha interesado en sí lo kitsch. Siempre intento imprimir en los espectadores confianza en sí mismos, una base. Para mí, mis cuadros giran más en torno al espectador que a cualquier otra cosa". Su obra está imbuida de elementos barrocos y, en este sentido, la serpenteante y dinámica iconografía representada en su nueva serie ha sido concebida para atraer al observador, para generar optimismo e infundir en él "confianza y seguridad". 

Su nuevo estilo de pintura pop incluye con gran inteligencia otras referencias de la historia del arte, sobre todo al surrealismo y al expresionismo abstracto. En la obra Labios (Lips), por ejemplo, nos asalta la fantasía etérea y vaporosa. Las imágenes flotantes de unos labios carnosos y de un ojo de largas pestañas evocan la onírica iconografía de René Magritte, Max Ernst y Salvador Dalí, mientras que el zumo derramado alrededor sugiere las salpicaduras de pintura del expresionismo abstracto de Jackson Pollock. Koons también se refiere a él en otra de sus obras: aunque su título Postes Azules (Blue Poles) describe los soportes de una montaña rusa, en realidad lo toma prestado de una obra tardía del maestro moderno. Mediante la fusión de imágenes pop con el surrealismo y unos toques de abstracción, Koons crea un híbrido de diversión y fantasía que da lugar a una serie de obras que representan formas ingrávidas de placer onírico. En Facildiversión-etérea, el artista se apresura a abrazar el futuro mediante el uso de la tecnología del ordenador al tiempo que mantiene un estrecho vínculo con las tradiciones artísticas del pasado. 

Perteneciente a un colectivo de artistas de los años 80 entregados a la búsqueda de lenguajes populistas con los que explorar el colapso del arte y el lenguaje, Koons descolla y se convierte en el artista más internacional de su generación. Su obra ha sido objeto de numerosas exposiciones tanto en los Estados Unidos como en Europa, entre las que destacan importantes retrospectivas organizadas por el San Francisco Museum of Modern Art y el Stedelijk Museum de Ámsterdam en 1992/1993. En mayo de 2000 instaló una nueva escultura floral titulada Split-Rocker en el Palais des Papes de Avignon y un mes más tarde recreó su famoso Puppy de 1992 para el Rockefeller Center de Nueva York. 

GUGGENHEIM MUSEOA (Bilbao). De Jasper Johns a Jeff Koons: Cuatro Décadas de Arte en las Colecciones Broad. Comisaria: Lisa Dennison. Exp. itin.: Los Angeles County Museum of Art; Corcoran Gallery of Art, Washington, D.C.; Museum of Fine Arts, Boston; Museo Guggenheim Bilbao (15 de febrero-de septiembre de 2003).

CALVO SERRALLER, Francisco. "De Jasper Johns a Jeff Koons"

Esta exposición sumada a la de Calder sitúan al Guggenheim como una de las plataformas artísticas contemporáneas más sugestivas. La bien nutrida colección del matrimonio californiano Broad, es utilizada como base para una revisión histórica de honda envergadura intelectual, gracias al criterio empleado por sus dos comisarias: Stephanie Barron y Lynn Zelevansky. Con inteligencia crítica y un gran atrevimiento han reducido a veinte los artistas americanos representantes de cuatro décadas, seleccionando con gusto y exhaustividad un importante número de obras de cada uno de ellos, y convirtiendo esos nombres en la tesis de su argumento, o si se quiere, en la guía de lo más relevante del arte americano de las últimas décadas. Además se han centrado en los problemas y su significación, prescindiendo de la compartimentación por género, soporte o técnica..., potenciado un hilo argumental en el que dialogan artistas como Jasper Johns, Rauschengerg y Twombly, o se replica a Warhol, con Lichenstein y, atención, con Ruscha, situándose desde una perspectiva crítica comprometida con los problemas actuales.

PORTOCARRERO, Enrique. "El Museo Bilbaíno Expone la Colección de Broad, con Obras de Jasper Johns, Warhol y Jeff Koons" 

Sería inútil tratar de encontrar en la nueva exposición que ahora se inaugura en el Museo Guggenheim una explicación exhaustiva del acontecer artístico en las cuatro últimas décadas. De hecho, como cualquier otra muestra basada en una colección, esta exposición de los fondos Broad no sólo se delimita por criterios cronológicos, sino también por las afinidades artísticas de sus propietarias o por las propias determinaciones de los comisarios. Eso explica, en buena lógica, algunas lagunas tan evidentes como Rauschenberg, Stella, Jim Dine, Francesco Clemente o, incluso, la transvanguardia europea.

Pero más allá de esto último, las obras presentadas de la colección Broad también pueden reflejar con una cierta nitidez el hilo conductor del discurso artístico contemporáneo, con especial énfasis en el arte norteamericano. Véase, por ejemplo, esa común inspiración de la revolución dadaísta, el surrealismo el 'action painting' el pop y los informalismos posteriores, en un arranque tan espectacular como el protagonizado en el recorrido por las obras de Johns, Twombly, Lichtenstein y Warhol. Otro tanto se puede decir del reverso de la moneda informalista o, lo que es lo mismo, de aquel maravilloso retorno a la pintura-pintura que hicieron con la mejor literalidad los europeos Anselm Kiefer y George Baselitz. Espectacular es, finalmente, el encaje que en el discurso de los informalismos de esta muestra tienen las fotografías de Cindy Sherman, auténtico ejemplo de un medio artístico convertido en modo de comunicación de masas.

ESTEBAN, Iñaki. "Coleccionistas con el Ojo Abierto"

Hijo único de un pintor de brocha y de una modista procedente de una familia muy culta y liberal, ambos de origen lituano, Eli Broad se crió en las afueras de Detroit y heredó el espíritu emprendedor de su padre y de su madre. El resultado de ambas influencias genéticas se ha hecho carne en este empresario, uno de los más ricos de Estados Unidos, dueño de una colección de arte contemporáneo que ha atesorado a lo largo de treinta años y se sitúa entre las primeras de todo el mundo. 

Una selección de estas obras se exhibirá desde mañana y hasta el próximo 7 de septiembre en el Museo Guggenheim de Bilbao. De Jasper Johns a Andy Warhol, de Cindy Sherman y Jeff Koons hasta los artistas californianos más jóvenes y prometedores, todo lo más brillante y reconocido cabe en esta colección del matrimonio formado por Eli y Edythe Broad, ejemplo de los coleccionistas apasionados y rigurosos a un tiempo, poseedores de unas 400 obras de cerca de 150 artistas. 

Eli Broad insiste en que la gran recompensa del coleccionismo reside en la aportación educativa que comporta conocer las entrañas de las obras y el alma de los creadores: «Soy un hombre de negocios y la gente como yo se pasa todo el día con banqueros y con colegas para seguir haciendo más negocios. Dudo que sepamos qué pasa realmente en el mundo. Y a mí, el contacto con los artistas e investigadores me abre la visión, me entero de cosas que no sabía». 

Fue su mujer, Edye, la que empezó a ir a las galerías, llevaba a casa una litografía de Braque o un cartel de Tolouse-Lautrec. A partir de 1973 su marido le siguió en sus incursiones y se enganchó al arte. Su primera adquisición importante fue un dibujo de Van Gogh, que luego cambió por una pintura de Robert Rauschenberg fechada en 1954. «El dibujo había estado enrollado durante mucho tiempo y era difícil conservarlo, así que lo cambiamos por esa obra y orientamos nuestra colección al arte contemporáneo».

Serra en el jardín

Las obras realizadas después de la Segunda Guerra Mundial le permiten conocer personalmente a sus autores. Conoció a Warhol, es amigo de Johns y de Cy Twombly, Richard Serra construyó una escultura en hierro, similar a la Serpiente del Gugenheim, para el jardín de su casa.

Habla de cómo hace 20 años él y su mujer conocieron a Cindy Sherman, una de las artistas más reconocidas y caras de la actualidad, en un sótano de Nueva York, donde estaba la galería Metro Pictures. Le compraron unas fotografías por 200 dólares ­hoy piezas codiciadas por todos los museos del mundo­ y actualmente poseen 110 instantáneas de la artista. 

Se acuerda también de Jean-Michel Basquiat, una «figura trágica» que murió a los 28 años. «Estaba todo el día drogado y bebiendo whisky. Andy Warhol fue su gran apoyo. Duró muy poco después de su muerte». 

A los Broad les gusta tomar sus propias decisiones, eso sí, después de haber visto y leído mucho sobre los artistas a los que compran obra. «Coleccionar no es simplemente adquirir un objeto. Hay que acercarse al creador, a las cosas que hace, compararlas entre ellas y con lo que realizan otros artistas». 

Cuando van «a cualquier parte del mundo», visitan los museos, las galerías, los estudios, compran libros, catálogos y revistas. Eli Broad se encuentra a menudo con gente que le pregunta por qué su afición por el arte contemporáneo, a veces no muy comprensible, al menos a primera vista. «Me dicen que les gustan los impresionistas. Y yo les digo que aquellos pintores también fueron contemporáneos en su tiempo, muy poco comprendidos, criticados y rechazados». 

Con el tiempo, los Broad han llegado a ser conocidos por su gran pasión coleccionista, menos por sus negocios inmobiliarios y financieros. Prestan sus obras a los museos porque piensan que una de las funciones del coleccionista es compartir su experiencia con el arte y mueven los cuadros y esculturas de su casa periódicamente, como si cambiaran de exposición. 

La vida de este hombre y esta mujer, ambos hijos de emigrantes, ha adquirido un sentido distinto desde que empezaron su colección, una trayectoria que ahora ha encontrado una estación de paso en el Guggenheim Bilbao. ldés. La celebración de la efemérides alcanzará al gran público con dos jornadas de acceso gratuito, mañana y pasado.

"Los políticos no afrontan riesgos"

Uno de los propósitos de la Fundación Broad es prestar obra a otros museos, algo de lo que generalmente suelen recelar instituciones de su clase por el miedo a los daños que puedan sufrir en el transporte. La próxima exposición en el Guggenheim, sobre Alexander Calder, y la del Reina Sofía sobre Jonathan Lasker tendrán obras prestadas por los Broad. 

Pero además la fundación, que tiene su base de operaciones en Santa Mónica (California), trabaja en otros frentes, como la educación. «Me di cuenta de que en Estados Unidos tenemos el mejor sistema universitario del mundo, pero una de los peores resultados en la educación primaria: créame, algo terrible. Así que empezamos a invertir en formar a los directores de las escuelas para las gobiernen y dirijan mejor sus centros, para que las relaciones laborales sean más fluidas. Invertimos y no nos importa equivocarnos. No despediría a nadie por ello. Y hacemos lo que no hacen los gobiernos, que tienen pavor a dar un mal paso porque luego pueden salir en la primera página de los periódicos de un modo que no desean. Los políticos no afrontan riesgos». 

Entre los centros que patrocinan está la Universidad de Michigan, donde estudió Eli Broad. Él afirma que, entre sus primos, es el único que sólo tiene una carrera. Los otros tienen varias, se dedican a lo que les gusta y no les importa el dinero.

ESTEBAN, Iñaki. "Jeff Koons Artista" (entrevista)

http://canales.elcorreodigital.com/guggenheim/jasperjohns/jasperjohns_entrevista.html
Impecablemente trajeado, amable y curioso, el artista neoyorquino Jeff Koons, el creador del Puppy, acudió ayer a la inauguración de la muestra de la colección Broad en el museo Guggenheim.

-Celebración, divertimento, banalidad: con estas expresiones ha titulado su trabajo, reflejo de la cultura popular norteamericana. ¿Cree que después del 11-S y a la vista de la guerra con Irak todavía son válidas?

-Bueno, también he trabajado sobre el concepto de degradación. En Nueva York todos hemos experimentado un intenso sentimiento de tristeza. Pero el artista se concentra en su obra y disfruta de lo hermosa que es la vida. Después del 11-S he dejado de fumar porque quería sacar más partido de la belleza de este mundo, que aún existe. 

-¿Y lo ha conseguido dejando de fumar?

-Sí, incluso ha influido en mi obra. Ahora veo las cosas con más brillo, con más energía. 

-¿Cuando conoció al matrimonio Broad? 

-Sabía que les gustaba mi trabajo desde 1985 o 1986. Pero los conocí a principios de los noventa. Admiro a los Broad. Estoy de acuerdo con ellos en que una de las cosas más importantes en la vida es la educación. El arte enriquece nuestras vidas, y ellos quieren compartir esa experiencia. 

-¿Recuerda la primera vez que vendió una obra suya?

-Mi padre tenía una tienda de muebles, era un decorador de interiores. De él aprendí el sentido de la estética. Yo empecé a ir a clases de arte a los siete años. Cuando tenía nueve, mi padre ya colgaba mis cuadros en una galería que había dentro de la tienda. Allí se vendieron mis primeras obras, algo que me dio confianza. Luego, en la adolescencia, me adentré en la obra de Salvador Dalí y pensaba que algún día, cuando fuera adulto, yo también podría vivir del arte.

-El Puppy se ha convertido en un símbolo de Bilbao. 

-Estoy muy orgulloso. Cuando hice la pieza pensé en la idea de cuidar de alguien, de tener control sobre las cosas: todas la plantas deber estar bien distribuidas en el interior y hay que regarlas metódicamente. Pero luego el resultado está en manos de Dios, de la naturaleza. Unas flores van a crecer en un sentido y otras en el contrario. Algunas dominarán a las restantes. Es como la vida, hay que controlarla para aprovecharla mejor y para ayudar a los que te rodean. El Puppy celebra su fertilidad y su caos. 

-¿Cree que la gente, en general, entiende lo que significa esa escultura?

-Entienden que las flores crecen y cambian, que hay un futuro en ellas, pero que también necesitan una estructura que las sostenga. 

-Un colectivo de artistas, Mike Nedo, ha entrado en el Guggenheim burlando las medidas de seguridad para colocar «la peor obra posible». Alegan que cualquier cosa, por el simple hecho de exponerse en un museo, se convierte en una obra de arte.

-No creo que todas las cosas que se exponen en un museo lo sean. Las grandes obras de arte deben ser como una especie de camaleón, que refleja los distintos significados que el espectador le atribuye. Tiene que fluir un diálogo, un conocimiento por parte del artista y de que quien contempla. 

-Usted ha expuesto, por ejemplo, una aspiradora sin modificaciones, sin que interviniese su mano. Si firmara este paquete de cigarrillos y lo mostrara en una urna dentro del museo, ¿sería una obra de arte?

-Quizá. Ahora bien, no creo que fuera una de mis mejores obras. 

-Usted es un artista famoso. ¿Qué opina de la fama?

-Lo único que me interesa es construir mi arte y que tenga espectadores. Ésa mi preocupación desde que me levanto hasta que me acuesto. Intento preservar mi anonimato. Es verdad que experimenté con los medios de comunicación a finales de los ochenta, pero no disfruté con esa experiencia. Estuve muchos años sin conceder una entrevista. 

-¿Qué es lo que más y lo que menos le gusta del País Vasco?

-Le diré lo que más me gusta: la carne, la tortilla de patatas, los partidos de fútbol, el cambio arquitectónico de la ciudad alrededor del Guggenheim. El Palacio Euskalduna me ha parecido como una escultura de Chillida. Es una ciudad que florece.

"De la Crítica a la Complicidad"

PETER NAGY: ¿De qué maneras esta nueva obra se aparta de o elabora sobre la obra producida por los apropiadores de la generación de las Imágenes
 (el grupo asociado, desde temprano, con Metro Pictures: Sherrie Levine, Richard Prince, Troy Brauntuch, etc.)? Haim, ¿quisieras responder, dado que tu obra es, de muchas maneras, una elaboración de aquellas estrategias...

HAIM STEINBACH: [...] Mientras que la mayor parte de los artistas de la generación de las Imágenes ha estado levantando imágenes para realizar su obra, yo he estado utilizando objetos. El discurso en el que ha estado comprometido este arte cuestiona la posición del sujeto en relación con imagen/objeto. Ha habido una creciente conciencia de la manera en que los medios afecta nuestra visión de la realidad de una manera pictórica. En un sentido, los medios nos han convertido en turistas y voyeurs fuera de nuestra propia experiencia. Los artistas de las Imágenes han estado comprometidos con el cuestionamiento de su propia posición como productores de arte con relación al bagaje mítico de subjetividad e individualidad, del cual se han vuelto agudamente concientes. Ha habido un cambio en las actividades del nuevo grupo de artistas porque hay un renovado interés en localizar el deseo de uno, con lo cual quiero decir la obtención de placer en objetos y mercancías propia de uno mismo, lo que incluye lo que llamamos obras de arte. Hay un más poderoso sentido de ser cómplice de la producción de deseo, lo que tradicionalmente llamamos hermosos objetos seductores, más que de estar posicionados en algún lugar exterior a ello. En este sentido, la idea de crítica en el arte también está cambiando.

ASHLEY BICKERTON: Si vamos dirigiéndonos a delinear una diferencia, esta tendrá que estar entre el programa original , como fue perfilado por críticos  tales como Douglas Crimp y Craig Owens, y las tendencias que ahora comienzan a emerger con los artistas más jóvenes. Una palabra clave operativa que quizá ya sea útil, podría ser “verdad”: siento que el grupo de las Imágenes fue tras una particular deconstrucción o quiebre del proceso de la corrupción de la verdad, mientras respecto a esto, siento que estamos utilizando ese proceso de corrupción como una forma poética, un basamento o plataforma de lanzamiento para el discurso poético en sí mismo. A través de elecciones táctiles y presentación, el objeto artístico ha sido ubicado ahora en una relación discursiva con el más amplio escenario dela realidad política y social del cual es parte. En un diálogo autoconsciente y continuo con el clima social, político e intelectual del momento y el lugar en el que operará, y con el proceso completo de su absorción. Gran parte de la obra producida por el grupo de las Imágenes fue esencialmente deconstructivo y orientado al trabajo en su espectacular didáctica. Fue una fresca aproximación a la cultura caliente, mientras esta nueva obra de la que hablamos tiene más que ver con la información en general, específicamente el cisma que existe entre información y significados asumidos, particularmente cómo la elaboración formal de información afecta necesariamente sus significados posibles. Esta obra tiene una inclinación algo menos utópica que su predecesora.

PETER NAGY: Así, hemos aprendido algunas estrategias de la generación de las Imágenes.

ASHLEY BICKERTON: Hemos aprendido e incorporado conscientemente estrategias de un montón de fuentes histórico-artísticas. Tiendo a pensar ya mismo, al menos desde esta posición ventajosa, con el lavado de información contradictoria que hemos atestiguado en el período de postguerra, con las idas y vueltas de toda suerte de ismos, que estamos capacitados para dar un paso atrás y fundir, de hecho implosionar una variedad de estrategias y epistemologías diferentes dentro del objeto artístico total que es capaz de hablar de su difícil situación propia tanto como de la general. Esto lo opondría a la operativa programática dirigida de la práctica original de las Imágenes.

PETER NAGY: ¿Cuán íntegras son las nociones de política izquierdista o subversión cultural en la obra?

[...]

PETER HALLEY: Creo que el pensamiento marxista verdaderamente tiene que estar integrado al propio pensamiento, pero me identifico más con una posición de Nueva Izquierda, en la cual una posición absurdista o existencial está integrada con los conceptos marxistas. Además, quisiera introducir figuras, como McLuhan, que también están comprometidas con una especie de pensamiento político. Pienso que hoy en día es difícil hablar acerca de una situación política: junto con la realidad, la política es una suerte de noción extemporánea. Ahora estamos en una situación post-política. Como artista, uno termina aspirando a realizar un objeto artístico que es un objeto situacionista, en y de él mismo, en el sentido en que es puesto junto. Más que enfocar cuestiones tópicas, pienso que una obra de arte tiene que enfocar asuntos críticos: los asuntos políticos tópicos del día, dado que existen, son ciertamente de interés de la gente como individuos, pero en una obra de arte lo importante son las cuestiones estructurales detrás de aquellas cuestiones tópicas. Para mí, el mayor componente político de una obra de arte -y es un componente que comparte la obra de cada uno de los componentes de este panel- es la idea de la obra siendo concebida de manera tal que cualquiera pudiese hacerla. Eso es lo que siempre he admirado de Warhol o Stella: el que uno tiene la sensación de que verdaderamente podría participar de la realización de la obra. Finalmente, me encuentro fuertemente interesado en enfocar cuestiones postindustriales: las cuestiones de la situación de las clases medias suburbanizadas en países postindustriales. Esto no quiere decir que lo que está sucediendo con otras clases que están incluso en peores condiciones no sea de interés. sino que aquellas situaciones me parecen más claramente recortables. Es precisamente la ambigüedad y la suerte de desconocida calidad de vida en la subdivisión lo que parece valioso enfocar.

PETER NAGY: [...] Me parece (y quizás esto dé cuenta del gran suceso que gran parte de esta obra ha alcanzado tan rápidamente) que en cada una de las obras de arte individuales operan dos dialécticas separadas: la obra atrae, por un lado, a un público principalmente compuesto por artistas e intelectuales y, por el otro, a un público principalmente compuesto por coleccionistas y comerciantes. Me pregunto cuán conciente es el artista de diseñar una obra de arte para públicos que son, de hecho, muy diferentes, que están muy lejanamente separados.

HAIM STEINBACH: En mi caso, dedico mucho tiempo a comprar, y encuentro las mercancías que miro muy a menudo dirigidas a un público general, del cual soy parte. Por un lado, hay un contexto artístico, fuera del cual vengo y a través del cual pienso acerca de lo que significa presentar un objeto sin otro objeto o sin otra forma. Por el otro lado, utilizo agrupaciones o conjuntos de objetos que ya están pre-dispuestos para un público general.

PETER NAGY: O sea que estás diciendo que es bastante inconsciente de tu parte.

HAIM STEINBACH: Soy conciente de que, de muchas maneras, hoy la distinción entre una elite y un público más general como opuestos se ha vuelto borrosa. Está funcionando un factor ecualizador de manera tal que ahora las cosas son producidas dando una ilusión de una libertad compartida, de un único público. Esta especie de dinámica me interesa, e intento tratar con ella en mi obra.

PHILIP TAAFFE: Generalmente, me opongo a un difícil grado de hermetismo dentro de una obra. Quiero que la obra sea lo más abierta posible. Quiero que mi obra sea libremente experimentada.

JEFF KOONS: Para mí, es muy interesante la cuestión de ser capaz de capturar un público general y al mismo tiempo mantener el arte en los más altos órdenes. Pienso que cualquiera puede llegar a mi obra desde la cultura general: no establezco ningún tipo de requerimiento. Casi como la televisión. Cuento una historia en la cual para cualquiera es fácil entrar y en cierto nivel disfrutar, ya sea que disfruten sólo un pequeño brillo de ella y se exciten con ello o quizás, como con los Tanques de Equilibrio, encuentren la gracia del sensacionalismo de ver pelotas de básquet sólo flotando
. Los objetos y las otras imágenes que están interconectadas con el cuerpo principal del trabajo tienen otros contextos y, dependiendo de cuánto el observador quiere entrar en ese cuerpo principal, los objetos y las otras imágenes pueden intentar sacar más de dicho cuerpo principal y comenzar a tratar con un vocabulario artístico en lugar del vocabulario sólo sensitivo o personal, y comenzar a tratar con abstracciones de ideas y de contexto. Así, siempre me propongo al menos intentar tener la masa de la gente a la puerta, y si pueden ir más lejos, si quieren continuar tratando con un vocabulario artístico, espero a que ello suceda, porque por todos los medios intento no excluir el vocabulario del gran arte. [...] Quisiera proponer un término que ha tenido uso vital en el proceso de mi propio pensamiento: contingencia. Pienso que a través de esta procesión de contingencias, los discursos están siendo reunidos en un objeto mismo, promoviendo una conciencia del hecho de que todos los significados son contingentes sobre otros significados, donde los significados son apropiados por su relación con fuerzas externas, el más amplio esquema social en el que están involucrados.

[...]

PETER NAGY: Finalmente, gran parte de la nueva escultura puede ser comprendida específicamente en términos de la idea de la ansiedad del objeto, ya sea mercancía de consumo, fetiche u objeto artístico. Me pregunto si esta ansiedad es verdaderamente la ansiedad de la última cultura capitalista, y la ansiedad de la situación del artista dentro de la última cultura capitalista, así como quizás la ansiedad de la complicada y conflictiva relación del coleccionista con el capitalismo.

HAIM STEINBACH: La ansiedad de la última cultura capitalista está en nosotros: en la futilidad que experimentamos en los sistemas de valores cuando encaramos nuestra realidad; en la futilidad que hallamos en la moralización como una manera de determinar qué es bueno o malo. ¿Hay algo que sea un objeto de consumo, un objeto fetiche, un objeto artístico, o es nuestra relación con ese algo lo que nos preocupa?

JEFF KOONS: En lo referente a la relación con el objeto, en una sociedad capitalista se nos paga con objetos por el trabajo que hacemos. Y en los objetos podemos ver rasgos personales de individuos, y los tratamos como individuos. Algunos de esos objetos tienden a ser más poderosos de lo que somos, y nos sobrevivirán o más. Confrontarse con ello es una situación amenazante.

ASHLEY BICKERTON: No es sólo la escultura la que tiene que ver con este desarrollo. Luego de años de arrancar el objeto del muro, untándolo a través de los campos en el desierto de Utah, y acabarlo con nuestras secreciones corporales, la obra artística se ha afirmado nuevamente a sí misma en el contexto de la galería -el espacio del arte- no incómoda sino agresivamente, con un inconformismo agresivo y un desafío cómplice [...]

SHERRIE LEVINE: Pienso que hay una larga tradición moderna de arte lúdicro -comenzando con dada y los suprematistas (si ustedes quieren), y un montón de artistas han hecho la última pintura a ser jamás realizada. Es una tierra de nadie que gran parte de nosotros disfruta circulando dentro de ella, y la cosa es no perder el sentido del humor, porque es sólo arte.

ILLY. "La Cultura del Café"
.

En los primeros años ochenta, Jeff Koons se ha convertido en un artista de éxito internacional, tanto que sus obras aparecen en la lista de las diez obras que han alcanzado las cotizaciones más elevadas en las subastas internacionales. 

En su trabajo para la colección illy, los animalitos se convierten en sombras cordiales de una naturaleza doméstica, que acepta cualquier artificio, pasando de los espacios de la geografía adulta al cuarto de los juguetes infantiles (Illy Collection 2001).

Por segunda vez Jeff Koons vuelve con illy para diseñar esta muy original serie para la illy collection 2005. Los animales parecen venir a la vida en las tazas de porcelana, nos acompañan durante nuestra pausa para tomar café y nos regresan a nuestra niñez. La simplicidad evidente de las decoraciones encubre el complejo proceso que las genera.

Koons sigue siendo fiel a sus trabajos que, con los años, han aspirado "a comunicar con el mundo", con un vocabulario visual filtrado por la publicidad, las industrias del juguete y del confort, llevándonos a la frontera entre el lenguaje artístico y la cultura popular.

HERNÁNDEZ CALVO, Max
. "Sexo, Arte y Pornografía"
.

http://www.ciudadaniasexual.org/expresiones/expo4texto.htm

Lo que nos atañe particularmente son fundamentalmente las relaciones del arte contemporáneo con el sexo, y aquellos nexos que el arte tiene con la pornografía. Para esto parece necesario plantear algún tipo de marco discursivo en el cual ubicar un conjunto de prácticas significativas, no sólo en cuanto a lo sexual sino en función del arte mismo. 

Sexo y arte

La sexualidad puede considerarse uno de los asuntos centrales a la producción “artística” de la prehistoria, y de la historia del arte mismo. Es difícil imaginar que el desarrollo de la cultura visual pueda haberse mantenido al margen de los mecanismos para procurar la continuidad de la especie y, más importantemente aún, del placer mismo como lo es el placer sexual y como lo es el placer de mirar que el arte ha ofrecido, que es incluso el placer sexual del mirar, tan asociado al porno. 

Ahora bien, las referencias estéticas y gráficas a lo sexual han sido acogidas de maneras variables, concordantes con las relaciones en disputa de la sociedad con la sexualidad. Ya en el pasado la marginalización del sexo en relación al surgimiento de la cristiandad se insinúa en los tratamientos cambiantes que han tenido las representaciones del cuerpo humano. Y estos cambios no se agotan en el poder de control que la iglesia en tanto antiguo patronato de las artes tuvo. Hay que tomar en cuenta que los vínculos del arte con el poder político y económico a lo largo de la historia sean con la iglesia, con la monarquía o con la burguesía, han significado algún implícito mecanismo de censura para el arte, especialmente el “oficial”. Sin embargo, es necesario recordar que al convertirse en Arte (con a mayúscula) el arte, es decir, al aparecer como una categoría separada de manualidad, se consolidan paulatinamente un conjunto de temas “adecuados” y “válidos” para dicha actividad privilegiada. Si puede decirse que con la fotografía la pintura se dispensó de las abrumadoras demandas de retratos (por cuestiones de costos, tiempo y eficiencia), con el porno –que le debe tanto a la fotografía— el arte se “desembarazó” de tal tácito encargo colectivo, si bien era llevado a cabo individual y entusiastamente en privado. 

A pesar de posibles censuras o de escasez de auspicio, lo sexual nunca desapareció de las artes, a fin de cuentas los artistas eran tan sexuales y sexuados como cualquier Papa o cualquier Monarca. No obstante, frente al porno adquirió un estatus elevado con la categoría de lo “erótico”, sin embargo con o sin sofisticaciones semánticas el sexo ha permanecido siendo un asunto controversial, y consiguientemente se ofrecía como tema ideal para muchos artistas con apuestas con filo vanguardista. En tal sentido, las imágenes de lo sexual han sido un recurso para generar tensión entre artista-audiencia. En la historia del arte reciente la apuesta por la experimentación tiene muchos visos de provocación, pues en esa relación artista-audiencia en lugar de privilegiar una comunicación fluida con un público masivo, tal vínculo es estresado mediante un arte potencialmente perturbador y amenazante a los supuestos estéticos y las expectativas comunes de la audiencia; un arte que puede desdeñar los temas pseudo-elevados, pseudo-apropiados (y anodinos) que estereotípicamente se valoran.

   Lo sexual ha jugado un papel importante para aquellas expresiones artísticas que han retado a la hegemónica cultura moderna. Desde tal perspectiva, muchos artistas han orientado sus esfuerzos a abrir la cultura a aquellas experiencias que han sido consideradas “otras”. Los asuntos de identidad que conciernen particularmente a grupos constitutivos de la sociedad como las minorías han hallado expresión directa en las artes. La marginalización del otro cultural ha sido confrontada con prácticas artísticas idiosincrásicamente afirmativas, a la búsqueda de una representación no estereotípica, dando testimonio de distintas relaciones sociales y valores culturales y estilos de vida alternativos, que subrayan la multiplicidad cultural. 

Esta apertura del arte hacia otras dimensiones culturales fuera de los rangos oficiales de la “alta cultura”, ha llevado a muchos artistas a plantear su trabajo como un examen de la posición social y personal “fronteriza”. Y si bien la identidad sexual es un asunto comunitariamente importante, es innegable que la sexualidad misma es algo que nos resulta en extremo privado. De tal manera que ésta dimensión de lo sexual converge con uno de los sentidos característicos del arte –aquel de la expresión personal. Es a través de una actitud introspectiva y de una indagación en la peculiaridad biográfica y del contexto personal de un artista, que lo sexual también se manifiesta.

Arte y porno

El arte nos retrata, en cierta forma, las complejas relaciones con lo sexual, pues más allá de ofrecer un registro de múltiples prácticas sexuales, sugiere lo culturalmente determinado de lo sexual, en tanto que las obras de arte conllevan ideas formadas por circunstancias históricas particulares, reflejando los conflictos ideológicos de los que han participado. 

Pero con el porno no ocurre algo muy distinto. Y aunque el porno es duro de asimilar como cultura, la disputa ideológica en la que se encuentra se advierte claramente en torno a sus posibles definiciones cuyos cimientos son ideológicos, cuando no radicalmente subjetivos: lo que es Mi Arte es Tu Cochinada, lo que para uno es Erótico para otro es Porno y lo que para uno es sexista y opresivo para el otro es libertad (las diferenciaciones son de valor, mérito artístico o efectividad política). Al igual que ocurre con el arte, el mundo del porno reúne un conjunto de “instituciones” cambiantes, que suponen múltiples audiencias para múltiples productos. En tal sentido, las diversas expresiones del porno responden a distintas prácticas institucionales y a distintas demandas comunitarias y “sub-culturales”. Lo que el porno sugiere es qué tipos de fantasía tenemos y cuán cambiantes son éstas (por ejemplo en estándares de belleza). Pero el arte también insinúa lo complejo del terreno del deseo y del placer. Y si arte y porno tienen coincidencias es porque se establecen nexos de intercambio entre producciones “eruditas” y “vulgares”, como lo indica la historia del arte moderno y contemporáneo. Tales nexos suponen un tráfico fluido entre “instituciones”. Ahí están los avisos publicitarios censurados de CK, las imágenes criticadas de Guess, los vídeos de Madonna, cuyas influencias artístico-pornográficas están tan enmarañadas como para ser indesligables. Esto genera angustias entre muchos, pues el arte es supuestamente erudito y el porno se asume es vulgar. Uno elevado, el otro rastrero. 

Pero la confusión aparente es que se asume que el problema yace con los límites de permisividad, aunque tiene que ver con los límites del arte, es decir, sus no-límites formales. No hay requerimiento formal alguno que el arte deba cumplir para ser arte, de igual manera que no hay frontera temática. Sin tales limitaciones “cualquier cosa” está en hipotéticas condiciones de poder llegar a ser arte. Por lo tanto las brechas entre arte y porno son menos tangibles, luego más inseguras, de lo que se cree (no en vano la censura ha acosado a artistas con tanta insistencia como a los pornógrafos). 

Arte y Porno se refieren a sistemas institucionales de producción, difusión y consumo de productos relativamente cambiantes. La diferencia entre estos dos polos es ante todo cultural y si bien en el porno el compromiso con lo sexual es exclusivo, tampoco tiene el copyright del asunto, como la historia del arte claramente atestigua. Si las diferencias se relacionan fundamentalmente con los privilegios y el estatus que estas producciones tienen dentro de la sociedad, tal vez valdría la pena volver al título “Sexo, Arte y Pornografía” como una síntesis de aquello que en la cultura parece estar dado: el sexo como gran tema que tiene en el arte y en el porno dos polos de expresión, pero también el arte como mediador entre sexo y pornografía. Todos enormemente signifcativos, pero con papeles distintos, con funciones diversas. Confusos, disputados y tal vez igualmente relevantes.

ALMELA, Ramón. "La Fauna en Nueva York"

http://www.replica21.com/archivo/a_b/20_almela_fauna.html
El arte ha sido llevado a la vacas, diseminándolas como iconos de culto por las calles. New York está lleno de figuras de vacas y toros decorados y pintados repartidos por avenidas y parques. Diseño y color llevados a las calles de Manhattan por donde quieras que camines: cerca del Museo Metropolitano, por la 5th Avenida, por el Museo de Arte Moderno, por Union Square, por el Guggenheim, por Times Square.

Otra de los sorpresas artísticas que la ciudad ofrece en estos días es encontrar la enorme escultura de 12 metros de Jeff Koons realizada con estructura de acero, 25 toneladas de tierra y 70.000 flores vivas (Puppy). Es un enorme cachorro Terrier expuesto en la Documenta de Kassel (Alemania) en 1992 y situado temporalmente como atracción turística en el Centro Rockefeller donde todos los años se levanta un gigantesco árbol de navidad. 

Una exposición colectiva en la galería Kim Foster nos aproxima a través de la fotografía a la polémica de la creación artística en los espacios públicos de New York, como son las recientes imágenes de Spencer Tunick de 100 modelos agrupados y extendidos desnudos por el suelo de una de las avenidas. El alcalde de New York trató, en defensa de la moral, de impedir la ejecución de estas tomas fotográficas. Fue en vano. El juzgado defendió los derechos del artista a la libre expresión basados en la constitución americana.

Acercarse a esta ciudad supone contagiarse de la actitud trepidante y renovadora que pulula por donde mires. La vida continúa en medio del calor asfixiante que la humedad produce. La ciudad que nunca duerme, tampoco descansa en verano. Es la etapa de iniciar la recapitulación, de la reflexión de la temporada transcurrida.

El arte tiene especial momento en el verano pues los sucesos se atropellan y se van solapando entre sí durante la temporada de exposiciones de invierno-primavera. Ahora llega el instante de poder ver desde la distancia de unos meses lo que han estado explorando los artistas, a qué se ha puesto atención por las galerías, o qué han estado eligiendo los curadores. Y es el momento, también de adelantar ideas que estarán manejándose en los circuitos de arte. 

Al comienzo de este siglo XXI se sigue tornando la mirada a la situación artística a los tiempos del advenimiento del siglo XX. Dos museos dedican sendas exposiciones a la obra que marcó el paso de un siglo a otro. El Museo Guggenheim presenta con 1900 Art at the Crossroads una extensa visión de esos momentos con 250 trabajos de más de 170 artistas comenzando con la muestra de lo que fue la "Exposición Universal" de 1900. Se aborda el Impresionismo y Postimpresionismo junto a los jóvenes proponentes de la vanguardia que llegarán a ser las figuras del Modernismo: Matisse, Mondrian y Picasso. El Museo Metropolitano no se queda atrás y con la exposición "Painters in Paris 1895-1950" reúne por primera vez las obras conseguidas desde 1947 de artistas de la Escuela de Paris; 36 pintores y 3 escultores que conforman el crucial momento del desarrollo artístico de la etapa moderna. 

La ciudad de New York puede no ser, en esta época de descentralizamiento y valorización de culturas marginales, la más importante en la dinámica creativa de la actualidad mundial, pero en nada ha decaído el espíritu que la ha caracterizado dado su cosmopolitanismo que atrae a todos los artistas del mundo. Aquí se dan cita tanto los creadores latinos como los europeos, los africanos y orientales. Esto hace de la ciudad un enjambre de ideas y confluencia de propuestas innovativas. Nadie puede sustraerse del contagio cuando se vive la ciudad. El espectáculo de observar pasar por las calles un material humano tan dispar, y circular en el metro con tantas diferentes clases sociales, razas y actitudes vitales hacen de la ciudad una continua e intensa experiencia.

New York City definitivamente inspira a los artistas. Y en esta época donde el arte se transforma en un evento digital, la ciudad es tema para los creadores digitales que usan la red de internet con todas sus posibilidades de texto, gráficas, audio y video para realizar un paisaje interactivo de la ciudad. 

En el reciente sondeo artístico que la Bienal de Arte Americano realizó en el Museo Whitney, la obra creada para internet figura por primera vez como una categoría más.  


La imagen de las atracciones turísticas se centra en monumentos, tiendas, restaurantes, teatros y rascacielos. Hay mucho más que no es captado, o pasa desapercibido en esas apresuradas visitas de la gente a New York: El sentimiento de andar a la deriva por las calles al encuentro de lo inesperado; interpretes de Jazz, las sirenas, los camiones de bomberos, los vagabundos, la energía de la gente. Y vivir en esta ciudad es ser arrastrado por la vorágine de los acontecimientos, por lo inesperado, por las reuniones, los amigos.  

Como cantaba Billy Joel describiendo la ciudad "New York es un estado de ánimo". Y esto es lo que tratan de reflejar varias páginas en la red como la que acaba de aparecer: crossroads. Es el nuevo trabajo de una artista seleccionada en la Bienal del Whitney en la categoría de internet con otra página sobre la ciudad "Sampling Broadway". Annette Weintraub usa New York como pauta de entrada para introducirse en más amplios asuntos estéticos. En esta reciente página sobre Times Square examina cómo las películas afectan el modo de nuestra percepción de la ciudad. 

Inusual es la manera en que los artistas plásticos persiguen el éxito en estos días. Las portadas de prestigiosas revistas sirven de escaparate no para la obra, sino para la imagen del mismo artista; muy a menudo mujeres. Imágenes de artistas, en sus veinti o treinta y tantos años, orquestadas mostrando el atractivo sexual. 

Son mujeres que destilan una actitud postfeminista sin temor tanto a abordar referencias sexuales en la obra como a mostrarse provocativas en poses fotográficas exhibiendo descubiertas centímetros del pecho, ombligo y piernas. Y no son sólo las mujeres. No son menos sexuales las expresiones melancólicas y seductivas en los rostros de los hombres. Todos emulan la cultura del supermodelo en la moda del vestir. 

En revistas como Vogue, Vanity Fair, Talk, I-D han aparecido portadas y artículos en estos últimos meses donde sin dejar de referirse apropiadamente a elementos propios del arte plástico, la imagen de estos artistas es abordada acorde con esta erotizada cultura, desabotonada, desgarbada y de ropa interior. Siendo la apariencia el primer juicio de aproximación que prevalece en esta sociedad, las mujeres no se quedan atrás frente a los hombres en esta competencia por la búsqueda de difusión en el mercado artístico.

Una nueva generación de artistas está recuperando una forma de arte, el Performance Art, que nunca había desaparecido desde los 70 pero, con la frenética revalorización de la pintura y el objeto en la década de los 80 había sido delegado a un plano menor por su dificultad de comercialización. Hoy está volviendo con ímpetu a la escena artística en las galerías, en las calles, en videos y en internet. Ya sólo durante los últimos meses, varios eventos han tenido lugar y como parte de la selección del Whitney puede visitarse en internet un performance interactivo: fakeshop. Actualmente Sculpture Center en New York City y el Aldrich Museum of Contemporary Art en Connecticut presentan una serie de performance exhibiendo tres generaciones de artistas.  

El "Performance Art" ha influenciado todas las formas del arte contemporáneo desde el video arte, arte conceptual e instalaciones multimedia. En la actualidad los artistas visuales están tomando el performance como una extensión del conjunto de su práctica artística que puede abarcar la pintura, el video y las instalaciones. 

New York continuará captando la atención de cada visitante no terminando de sorprender de singular modo como los que pudimos presenciar la performance en la Quinta Avenida frente al Metropolitan Museum: Yellow Lady. Una chica con sombrero y sombrilla en ropa a la usanza de principios del siglo XX en medio de la banqueta elevada escasamente sobre un cajón, uniformemente pintada toda de amarillo hasta la cara, erguida, fija y estática como una estatua excepto para los suaves ademanes que realiza ofreciendo dulcemente su mano para agradecer a aquellos que quieren depositar unas monedas.
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� HYPERLINK "http://www.eyestorm.com/feature/ED2n_article.asp?article_id=202" ��http://www.eyestorm.com/feature/ED2n_article.asp?article_id=202�


� � HYPERLINK "http://www.masdearte.com/item_critica.cfm?body=yes&id=347&criticoid=17" ��http://www.masdearte.com/item_critica.cfm?body=yes&id=347&criticoid=17�


� http://canales.elcorreodigital.com/guggenheim/jasperjohns/jasperjohns_opinion.html


� http://canales.elcorreodigital.com/guggenheim/jasperjohns/jasperjohns1.html


� La discusión entre Haim Steinbach (n. 1944), Jeff Koons (n. 1955), Sherrie Levine (n. 1947), Philip Taaffe (n. 1955), Peter Halley (n. 1953), Ashley Bickerton (n. 1959), miembros líderes del mundo artístico neoyorquino de la década de 1980, apunta a un importante cambio en el énfasis de las preocupaciones del arte “postmoderno”: un interés no por rechazar un mundo de mercancías, sino más bien por trabajar con y desde dentro de la nueva y penetrante condición de “mercancificación” de los valores en general. La discusión, moderada por Peter Nagy, tuvo lugar en la Pat Hearn Gallery, New York, el 2 de mayo de 1986. Fue editada por David Robbins, publicada en Flash Art (Milano). Nº 129, Summer 1986, p. 46-49, y posteriormente compilada (con permiso de dicha publicación periódica) en el trabajo de HARRISON, Charles, WOOD, Paul [1992]. Art in Theory 1900-1990. An Anthology of Changing Ideas. Reprint. Oxford; Cambridge: Blackwell, 1994.


� El término utilizado es Pictures.


� En realidad, Koons se refiere al sentido de extrañamiento que puede producir el ver las pelotas de baskettball no precisamente flotando sobre la superficie del agua sino suspendidas  en medio del tanque de agua -una especie de pecera que en realidad contiene agua destilada y un reactivo de cloruro sódico- o, como se diría coloquialmente, “a dos aguas”.


� http://www.illy.com/NR/exeres/00002254lxewqdtxtlejcxoc/Text_Left_33_Image_Right_66_ES.asp?NRMODE=Published&NRORIGINALURL=%2fIlly_Es%2fArt%2filly_collection%2fdefault%2ehtm&NRNODEGUID=%7b9094BADD-A4E2-467E-B9F1-6B002C2487A8%7d&NRQUERYTERMINATOR=1&cookie%5Ftest=1


� Lima, 1969. Pintor, Licenciado en Artes Plásticas de la Facultad de Arte de la Universidad Católica del Perú y Magister en Estudios Teóricos en Psicoanálisis de la Facultad de Psicología de la misma casa de estudios.


� Conferencia en el curso Género y Sexualidad para la Maestría de Género, Sexualidad y Salud Reproductiva de la Universidad Peruana Cayetano Heredia en marzo de 2002.





