














Aprendiendo de los clásicos /
La mirada curiosa

Arquitecta Paula Herrero
Directora Editorial

(Septiembre 2019)

Marfa: "Luces misteriosas", diario de viaje de Cristián Mohaded y Jack Douglas
Obra: "untitled (dawn to dusk)", Robert Irwin, 2016 | Fotografía: Cristián Mohaded

J uan Azcue o Donald Judd. Precursores de distintas épocas y distintas latitudes. 
Clásicos. Richard Neutra o Vincent Van Duysen. Clásicos ya consagrados o en 
vías de serlo. Hacedores. Esenciales en sus búsquedas, hacedores que para los 
diseñadores de épocas futuras se convierten en fuentes inagotables donde abrevar. 

En este camino de mostrar el diseño atemporal, de hacer nuestra selección de aquello que 
creemos que tiene valor por encima de la novedad, lo que hacemos en Wideprint es honrar 
a los clásicos. Y así, "potenciales nuevos clásicos" que abrevan en aquellos ya instalados. 
Un camino en espiral de excelencia y de permanencia. 

La mirada curiosa del diseñador. ¿Por qué viajamos a ver las obras que nos inspiran? ¿Por 
qué dedicamos un espacio en Wideprint a los diarios de viaje de diseñadores y arquitectos? 
Juan Frigerio en San Petersburgo; Angie Dub en Hong Kong; Cristián Mohaded en Marfa, 
Texas; Adriana Sierchuk en el norte de Brasil; o yo misma, visitando las obras de los 
maestros en lugares remotos. Es a la mirada de arquitectos y diseñadores a la que le 
otorgamos valor. La mirada de los hacedores es siempre curiosa. Una mirada que lleva 
implícita una pregunta. Una mirada que busca síntesis. El privilegio de ver el mundo con 
ojos de arquitecto, no solo para producir espacios y objetos, sino también para imaginar 
procesos. La creatividad como modo de gestión y modo de vida. 

En este contexto, hoy rendimos un homenaje especial a nuestro clásico universal: 
Juan Azcue. Un tributo a su fantasía. Su maestría para producir mobiliario que ha sido 
exquisitamente diseñado y construido, y que durará años. La excelencia de lo atemporal. 

Esta mirada desde los ojos del diseñador es exactamente lo que celebramos en nuestro 
nuevo año. Cumplimos hoy 2 años con Wideprint. Felices de esta navegación en curso. 

[  E D I T O R I A L  ]
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Una vez leí una definición de arte que explicaba este concepto como una práctica a través 
de la cual hombres y mujeres recrean un aspecto de la realidad o un sentimiento en formas 
bellas, valiéndose de la materia, la imagen o el sonido. Yo creo que Juan Azcue diseñaba 
arte, y en cada una de sus piezas dejaba vislumbrar fragmentos de su propia alma.

Para ser franca, antes de encarar esta nota, sabía que indagar sobre los aspectos más 
íntimos de un ser extraordinariamente creativo iba a remover varias partes de mi propia 
existencia. No me equivoqué en mi intuición. A través de la historia de Juan Azcue confirmé 
que definitivamente determinados momentos de nuestra estadía en este mundo nos 
recuerdan, quizás, el verdadero sentido de la vida: su potencial invisible de ser atravesada 
a cada paso y en cada instante por el arte. Hay una posibilidad latente de que nuestras 
prácticas y acciones diarias se tornen formas de belleza. Solo hay que descubrirlo.

Fue así, bajo la inspiración de los diseños de Juan Azcue —y en una cálida y extensa charla 
con la mujer de su vida, Gabriela Reston— como nació esta historia, inspirada a su vez por 
el cuento La noche boca arriba, de Julio Cortázar. Este es mi respetuoso intento de relatar 
la vida de un maestro del diseño argentino, tratando de estar a la altura de sus creaciones.

Diseñador

JUAN AZCUE
Tandil, 1940 - Buenos Aires, 2015

Un texto y un cuento de Victoria Rico
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E ra, tal vez, uno de los inviernos más fríos que se habían registrado en la 
historia de Finlandia. A esta altura del año, Juhani ya estaba agotado de las 
largas noches y los días oscuros, signados por temperaturas bajo cero y un 
paisaje siempre teñido de blanco. Pese a haber nacido en un país helado, su 

cuerpo no soportaba las condiciones extremas como otras personas sí lo hacían. Por eso, 
en la empresa de la cual formaba parte, lo conocían como el “diseñador cebolla”, vestido 
siempre con capas y capas de ropa cubriendo su piel.

Fiel a su espíritu serio y responsable y pese al cansancio de atravesar mareas de nieve en un 
largo recorrido en tren al trabajo, Juhani jamás faltaba, jamás llegaba tarde. Pero lo cierto es 
que, a veces, en medio de sus horas de dibujo, sentado en su pequeño escritorio de 60x80, 
solía quedarse dormido sobre su brazo derecho, con un portaminas en la mano. Últimamente, 
sus sueños durante estas pausas de reposo y quietud, eran cada vez más profundos. 

entre las plantas de zapallo
MIENTRAS LA LUZ SE FILTRABA

Llevaba varios días soñando algo así como una vida paralela. Era tan misterioso, tan ajeno 
y tan difícil de comprender lo que imaginaba, que había decidido no contárselo a nadie 
dentro de la empresa, tampoco a su mujer o a sus hijos. En cada despertar se preguntaba 
si detrás de esos sueños había alguna señal o algo que debiera descifrar. ¿Cómo podía ser 
que se viera a sí mismo, pero distinto? ¿Dónde estaba? Era un lugar extraño. ¿Con quiénes 
hablaba? Era tan rara la sensación que sentía en su cuerpo al soñar, que con el transcurso 
de los días despertar se tornaba más y más difícil.

Se llamaba Juan, y estaba escondido debajo de un enorme cúmulo de hojas de zapallo. 
¿Cómo era posible sentir tanto calor? Era insólito. Desde allí abajo y casi como un espía, 
observaba las vacas pasar, mientras oía como un pequeño arroyo corría. De repente, unas 
horas después de permanecer bajo ese manto de hojas, decidió sentarse debajo de la copa 
de un sauce. Las perdices danzaban a la par del juego de siluetas que producía el sol en la 
tierra al atravesar las hojas del gran árbol. Juan, ese niño que vivía en un campo rodeado de 
sierras, se fascinaba por los diseños de luces y sombras que la naturaleza creaba.

Por las noches, el juego continuaba en la mesa central de la gran cocina de su casa, donde 
desparramaba todas sus pinturas, tijeras, lápices, papeles grandes y chicos. Quería recrear 
con sus propias manos aquellos diseños que había visto durante el día. Formas, contornos 
y siluetas brotaban de su cabeza sin cesar. Era el principio del resto de su vida.

Pero Juhani, alertado por algún compañero que lo encontraba dormido, debía despertar para 
seguir diseñando. Al fin y al cabo ese era su trabajo y allí parecía no haber tiempo para soñar.

Cuando finalmente llegaba a su casa, siempre lo hacía notoriamente más cansado de lo 
que había amanecido; aún así dedicaba un tiempo para conversar con su mujer sobre el día 
transcurrido, y para preguntarle a sus hijos sobre las materias de la escuela y sus amigos. Sin 
embargo, cada vez prestaba menos atención a las respuestas, porque las imágenes de sus 
sueños aparecían cada día con más frecuencia, mientras estaba despierto. En silencio, trataba 
de comprender quién era Juan y por qué aquello se manifestaba en su mente con tanta potencia. 

Aquel niño bajo el sauce había crecido en los sueños de Juhani. Su madre había fallecido 
y su vida parecía estar marcada por un mandato que esperaba de él la repetición de la 
historia de su padre, un estanciero a cargo del cuidado de los campos de la familia. Pero 
aún sabiendo esto, aún vislumbrando lo que parecía tener que ser obligadamente su 
destino, la cabeza de Juan volaba a dimensiones descomunales. Su creatividad estaba a 
flor de piel. Sabía que su vida debía transcurrir en otro espacio. 

Al cabo de un tiempo, en uno de los sueños que comenzaban en ese pequeño escritorio 
de un diseñador finlandés, Juan decidió superar sus propios temores y enfrentar todo 
precepto. Se atrevió con firmeza a manifestar su imperiosa necesidad de estudiar pintura 
en la gran ciudad. “¿Por qué querés irte para eso?”, le preguntó su padre a Juan. “Porque 
siento que la estética es lo que va a regir mi vida”, contestó él. “Muy bien Juan Alberto, 
andate, pero hay una sola condición: que seas el mejor”.

Una mezcla de emociones atravesada por una fuerte dosis de adrenalina fue lo que 
despertó a Juhani después de escuchar en su sueño estas últimas palabras. La sensación 
en su cuerpo fue tan intensa y tan penetrante que casi cae de su escritorio. Cada vez sentía 
a Juan menos ajeno, y cada día se compenetraba más con su historia. Deseaba seguir 
soñando para descubrir si Juan podría cumplir sueños que incluso él había tenido, pero 
que nunca se había animado a hacer realidad.

25



Durante varios días Juhani dejó de soñar con Juan. Estaba inquieto. En su casa intentaba irse a 
dormir tratando de imaginar las hojas de zapallo, el arroyo y los dibujos en la cocina. Con los ojos 
cerrados, trataba de armar en su cabeza sus propias escenas, pero nada lograba para retomar la 
verdadera historia. Se quedaba dormido igual que siempre, pero con la mente en blanco. Durante el 
día caminaba dentro de la empresa de acá para allá como nunca antes lo había hecho, pensando si 
Juan había decidido quedarse en el campo, o partir a la ciudad para convertirse en el mejor pintor.

Una tarde, sentado en su escritorio, agotado de intentar dibujar diseños que no surgían, 
Juhani se quedó dormido, esta vez con la frente apoyada en la mesa. Por fin, Juan había 
vuelto a habitar sus sueños.

Después de tres años estudiando arquitectura y Bellas Artes instalado en la ciudad, había 
decidido abandonar por completo la pintura. Pese a ser un gran retratista, notó que jamás iba 
a poder siquiera empardar a Picasso. No valía la pena, entonces, continuar en este camino, 
pensó Juan. Con el tiempo, descubriría otra vocación en sus estudios de escenografía. 

Fue reconocido como el mejor alumno entre todos los escenógrafos de su camada. Como 
premiación, la Sorbonne de París lo invitó a realizar un posgrado en la universidad. No tuvo 
que pensarlo demasiado; no quiso ir, porque nada se comparaba ni le enseñaría más que 
las sierras de Tandil, donde había crecido y expandido su imaginación.

¿Qué cosa tan increíble tienen esas sierras? ¿Dónde queda Tandil?, pensó Juhani al despertar. 
Esa tarde salió del trabajo y antes de regresar a su casa pasó por una biblioteca, se acercó a 
la recepcionista y preguntó por un lugar que se llamaba Tandil. Inmediatamente, la mujer de 
ojos saltones revisó unos papeles y luego le indicó que debía ir al área del segundo piso donde 
se alojaban todos los libros de geografía del resto del mundo. En el estante cuatro encontró 
el libro sugerido por la recepcionista, hablaba sobre un país que se llamaba Argentina. Allí 
estaba, en la página 93, una imagen de las sierras de Tandil. Juhani no entendía por qué lo 
que veía le resultaba tan familiar. Se quedó un buen rato leyendo la historia sobre aquel lugar, 
su población, su fauna y su flora. Allí también aparecían el sauce y las perdices de sus sueños.

Varias semanas después, Juhani tuvo la experiencia más fuerte que había tenido desde 
el comienzo de sus sueños. Había despertado cargado de emociones que brotaron de él 
con más ímpetu que nunca. Se hallaba confundido, incapaz de determinar si aún estaba 
soñando o si ya estaba despierto. Se sintió, incluso, algo mareado. Es que había visto por 
primera vez, a través de sus ojos cerrados, un diseño de Juan.

Era una banqueta única en su forma y acabado. Era tan increíble que hasta parecía que una luz 
emanaba de ella, con un movimiento hacia arriba y hacia abajo, de ritmo similar a los latidos 
de un corazón. Se hallaba en el marco de una exposición de arquitectura y diseño, en la misma 
ciudad a la cual Juan había partido para encontrarse con él mismo. Esa banqueta era el reflejo 
de su alma. Algo de ese niño fascinado por los diseños de la naturaleza estaba presente en esta 
pieza. Tanto fue así que obtuvo un Primer Premio y un museo de arte quiso la banqueta para 
su colección permanente. Sin embargo Juan, fiel a su bajo perfil, comprendió que su objetivo ya 
había sido logrado y que no hacía falta que su diseño formara parte de aquel museo.
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¿Cómo puede ser?, pensó Juhani al despertar. Tras 10 años dibujando para la misma empresa 
nunca había obtenido un reconocimiento semejante por sus diseños. Jamás hubiera podido si-
quiera considerar la posibilidad de negar que una de sus creaciones formara parte de la colección 
permanente del Kiasma. ¿Por qué Juan sí se atrevió? ¿Por qué motivo tuvo el coraje de compren-
der con humildad que aquello que otros hubieran deseado hasta el último día de sus vidas, no era 
de importancia para él? Volvía a sentirse ajeno a Juan, como al comienzo de sus sueños.

Como si aquello hubiera sido poco para el agotado y desanimado Juhani, días después 
volvería a ver la banqueta en sus sueños. Ahora se encontraba en otro lugar. Era un tienda 
de muebles de diseño, que en su peculiar y enigmática vidriera llevaba un enorme cartel 
que decía AZCUE. Era el apellido de Juan. Había logrado unir las horas observando la 
naturaleza, su pasión por la estética y su talento para el dibujo en la creación de su propia 
empresa de muebles de diseño.

Acostumbrado a formar parte de un extenso equipo de diseñadores en la compañía 
finlandesa donde trabajaba, para Juhani la historia de Juan definitivamente solo era posible 
en sus sueños. Era impensable convertirse en un diseñador con la capacidad para montar 
su propia marca de mobiliario. Impensable también era que todos los diseños salieran de 
una sola cabeza, de un solo portaminas, como era el caso de Juan Azcue.

Poco a poco, con el transcurso de los días, sus extraños sueños se trasladaron junto a él 
a sus horas de descanso en su hogar. Era la primera vez que soñaba con Juan desde la 
comodidad de su cama compartida con su mujer.

// Esta vidriera exhibe la consola Mecano, el primer diseño inédito de Juan Azcue materializado después de su muerte. La rama 
de acacia seca es original de las sierras de Tandil.
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Una imponente modelo de alta costura, con pequeña cintura y rasgos exóticos, llegaba 
algunos minutos tarde a una cena de amigos, para cambiar para siempre la vida de Juan. 
Con un pequeño golpe de cadera se sentaba en el último espacio disponible, mientras 
dejaba volar su pollera plato de cuero negro. En ese exacto momento, Juan comprendió 
que difícilmente podría continuar su vida sin ella.

Incontables fueron los sueños en los que Juan calló lo que sentía por aquella mujer. Una 
eclosión de impaciencia inundaba a Juhani cada vez que despertaba. No entendía por 
qué Juan —quien hasta se había animado a desafiar su aparente destino— no lograba 
atreverse a confesar lo que la profundidad de los ojos de Gabriela inspiraba en él.

Habían pasado varias semanas. Juan había desaparecido de los sueños de Juhani. Esta 
vez el insomnio colmaba su cuerpo. Quizás pudo haber sido la ansiedad generada en él 
tras no entender la actitud de Juan. Se sentía enojado, desilusionado y desesperado. Y 
cuando pensaba en aquella mujer, un profundo dolor en el pecho y una tajante sensación 
de soledad lo invadía, sin llegar a comprender por qué aquello lo afectaba tanto. ¿Qué 
había pasado con Juan, sin Gabriela, si ya había entendido que no podría vivir sin ella? ¿Por 
qué había decidido guardar silencio sobre sus emociones?

Juhani comenzó a sentirse frustrado. Una historia había ocupado durante demasiado tiempo 
su cabeza, y ahora así, sin más, sin saber el final, se esfumaba. Sentía que había perdido 
el tiempo. O, mejor dicho, que había gastado su energía en hacer carne una historia que 
parecía —y solo parecía— ser ajena a él. Durante ese tiempo, no había podido concretar 
un solo diseño en su trabajo. Sus compañeros comenzaban a cuestionarlo, porque juntos 
formaban un equipo y necesitaban de él, tanto como él necesitaba olvidar a Juan.

Una mañana, antes de partir hacia el trabajo, Juhani se miró al espejo, caló en lo más profundo 
de sus ojos y decidió abandonar aquel final abierto que le carcomía la cabeza y le había quitado 
su creatividad. Unos minutos más tarde, en uno de los amaneceres más fríos de los últimos 
meses, Juhani llegaba a la estación de tren. Sentado en el mismo asiento donde viajaba todos los 
días para llegar a su pequeño escritorio, se quedó dormido y esta vez, ya no volvió a despertar.

Estaba más despierto que nunca. Corbata, anteojos, camisa arremangada y portaminas 
en mano. Era Juan. Siempre había sido Juan, el obrerito —como le gustaba definirse—, 
el mago de la fusión de estilos, colores y texturas. Allí se encontraba, en el enorme 
escritorio de su tienda sobre la calle Montevideo, bajo ese entrepiso característico de 
su oficina, donde alojaba los planos de sus más de 800 diseños, todos originados en su 
cabeza. Nunca antes, hasta ese día, había sentido que aquellos planos que volaban sobre 
él eran como el manto de las hojas de zapallo de su infancia bajo el cual se escondía 
durante horas, observando todo a su alrededor. Se sintió más feliz que nunca.

En su escritorio, lleno de dibujos, gomitas de borrar usadas, lápices y papeles, trazaba 
unas líneas que parecían configurar la silueta de una mujer sin cara. Estaba entusiasmado, 
inspirado. Sus líneas daban vuelo a una larga pollera. Con una respiración agitada, corregía 
algunos trazos con una goma de borrar que de tanto usar ya no cabía en sus dedos. 

Al cabo de unos minutos, comenzó a escuchar voces a metros de su escritorio. Alguien 
había llegado a la tienda y los pasos indicaban que se acercaba a él. Suspiró profundamente 
y levantó la vista. El picaporte se movía hacia abajo, mientras la puerta se abría. Allí, estaba 
ella, la modelo de alta costura, la mujer de los dibujos de Juan. •

// Espacio La Biblioteca en Casa FOA 2013, por Juan Azcue.
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Fotografías: archivos de Juan Azcue, cortesía Gabriela Reston. 
Retrato Gabriela Reston por Eugenio Valentini.

JUAN AZCUE

Juan Azcue nació un 18 de julio de 1940 en un campo de Tandil. Era hijo único, de 
familia de estancieros. De joven se trasladó a Buenos Aires para estudiar pintura y 
arquitectura en paralelo, pero decidió abandonar ambas y completar sus estudios 
de escenografía. En 1977 abrió su primera tienda de muebles de diseño. Participó de 
varias ediciones de Casa FOA y ganó numerosos premios. Se casó con la modelo de 
alta costura Gabriela Reston, con quien tuvo tres hijos: Juan María, Joaquín y Manuela. 
Desde la muerte de Juan en el año 2015, Gabriela es la encargada de llevar adelante la 
tienda ubicada en Recoleta, protegiendo y continuando con el legado de Juan Azcue. 
De los más de 800 diseños realizados por él, 200 continúan inéditos.

Juhani (Juan en finlandés) es un personaje ficticio de Finlandia, que ilustra la historia de un diseñador y 
su carrera profesional en el marco de un país donde el diseño se encuentra mayormente industrializado.

Todos los datos mencionados sobre Juan Azcue en el cuento son verídicos, incluso las palabras 
que conforman el diálogo con su padre.

// Izquierda: Juan Azcue sentado en una sierra de Tandil ubicada detrás de la casa que construyó con 
Gabriela Reston. Derecha: Gabriela actualmente, en el local de Azcue en la calle Montevideo.
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Museo de Arte
DE LAS DUNAS

UBICACIÓN
Qinhuangdao, China

FOTOGRAFÍA
WU Qingshan, TIAN Fangfang, NI Nan, Zaiye Studio

TEXTO
Memoria de autor

Escondido entre el mar y la arena, el museo 
emerge como un refugio oculto que rememora las 

formas primarias y atemporales del espacio.

O P E N  A r c h i t e c t u r e
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E n una playa tranquila situada a lo largo de la costa de la bahía de Bohai, en el norte 
de China, el Museo de Arte de las Dunas de la UCCA1 está excavado en la arena, 
donde desaparece suavemente.

Innumerables años de viento han empujado la arena de la playa a una duna a lo largo de la costa a 
varios metros de altura, estabilizada por arbustos de poca altura y otras cubiertas de suelo.

Inspirado por la incansable excavación de los niños en la arena, el museo se encuentra debajo de 
esta duna. "Excavar" crea una serie de espacios interconectados de forma orgánica que, rodeados 
de arena, se asemejan a cuevas, el hogar primigenio del hombre, cuyas paredes fueron una vez un 
lienzo para algunas de las obras de arte más antiguas de la humanidad. Escondido entre el mar y 
la arena, el diseño del Museo de Arte de las Dunas es simple, puro y conmovedor: un retorno a las 
formas primarias y atemporales del espacio.

Nota editorial1: Ullens Center for Contemporary Art es un centro de arte contemporáneo sin ánimo de lucro, situado 
en Pekín, China. 
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La decisión de crear el museo debajo de las dunas que lo rodean surgió de la profunda reverencia 
de los arquitectos por la naturaleza y su deseo de proteger el ecosistema de dunas vulnerables, 
formado por fuerzas naturales durante miles de años. Debido al museo, estas dunas de arena 
se conservarán en lugar de nivelarse, para hacer espacio para desarrollos inmobiliarios con vista 
al mar, como ha sucedido con muchas otras dunas a lo largo de la costa.

Una serie de espacios contiguos similares a celdas, acogen los ricos y variados programas del 
museo que incluyen galerías de diferentes tamaños y una cafetería. Después de pasar a través 
de un túnel largo y oscuro y una pequeña área de recepción, el espacio se abre repentinamente 
cuando los visitantes entran en la galería multifuncional más grande. Allí, un rayo de luz diurna 
desde el tragaluz de arriba llena el espacio de manera silenciosa pero poderosa.
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La compleja geometría tridimensional de la cubierta 
de hormigón del museo fue moldeada a mano por 
los trabajadores locales en Qinhuangdao.



Mirando a través de diferentes aberturas enmarcadas por el edificio, los visitantes del museo 
pueden observar las expresiones siempre cambiantes del cielo y el mar a lo largo del día. Una 
escalera caracol conduce a un mirador en la cima de la duna de arena, que guía a las audiencias 
curiosas desde los oscuros recovecos de las galerías en forma de cueva hasta la vasta apertura del 
museo. Escondido entre el mar y la arena, el museo emerge como un refugio oculto, íntimo para el 
cuerpo y el alma, un lugar para contemplar cuidadosamente tanto la naturaleza como el arte.

La compleja geometría tridimensional de la cubierta de hormigón del museo fue moldeada a mano 
por los trabajadores locales en Qinhuangdao (algunos de los cuales fueron antiguos constructores 
de barcos), utilizando encofrados hechos de pequeñas tiras lineales de madera y otros materiales.

El arquitecto retuvo deliberadamente la textura irregular e imperfecta dejada por el encofrado, 
permitiendo que se vean rastros de la construcción manual del edificio. Además, las puertas y 
ventanas del edificio, el mostrador de recepción, la barra del bar y los lavabos del baño están 
diseñados y hechos a mano. Las ocho mesas en la cafetería también están diseñadas por el 
arquitecto, cada una con una forma distinta que coincide con la de los planos de los ocho 
espacios principales de la galería.

Los numerosos tragaluces del edificio, cada uno con una orientación y tamaño diferentes, 
proporcionan iluminación natural para los espacios del museo en cualquier época del año; su techo 
cubierto de arena reduce en gran medida la carga de calor del verano en el edificio; y un sistema 
de bomba de calor de baja energía y cero emisiones reemplaza al aire acondicionado tradicional.

En un futuro cercano, se construirá una larga pasarela frente al Museo, que se extenderá hacia 
el océano. Durante la marea baja, cuando el camino es accesible, los visitantes podrán caminar 
hasta el Museo de Arte del Mar, que se elevará del mar como una roca solitaria. Juntos, estos dos 
museos formarán un “Diálogo por el mar”. •
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Arquitectos: OPEN Architecture

Arquitectos a cargo: Li Hu, Huang Wenjing

Equipo: Tingting Zhou (arq. de proyecto), Mengmeng Wang, Boji Hu, 
Kuanyin Fang, Joshua Parker, Di Lu, Bihong Lin, Qing Ye, Steven Shi, Han Jia

Etapa de diseño: 2015 - 2018

Año de proyecto: 2018

Programa: recepción, café, salas comunitarias, espacios de exhibición, 
espacios de exhibición exteriores, terraza

Área: 930 m2

Proveedores: Lutron, Emeco, Alusion, DormaKaba, OPEN Arch., WOODN

Instituto de diseño local: CABR Technology Co., Ltd

Diseño de iluminación: X Studio, School of Architecture, Tsinghua 
University, China + OPEN Architecture

FICHA TÉCNICA
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OPEN ARCHITECTURE

OPEN es un equipo apasionado de diseñadores que colabora en diferentes disciplinas para practicar el diseño 
urbano, el diseño del paisaje, el diseño arquitectónico y el diseño de interiores, así como la investigación y 
producción de estrategias de diseño en el contexto de nuevos desafíos. 

OPEN cree en el poder innovador de la arquitectura para transformar a las personas y su forma de vida, al tiempo 
que establece un nuevo equilibrio entre el hombre y la naturaleza. OPEN fue fundado por LI Hu y HUANG 
Wenjing en la ciudad de Nueva York. Estableció su oficina en Beijing en 2008. 

Algunos proyectos de OPEN construidos y en curso incluyen: Garden School / Beijing No.4 High School Fangshan 
Campus, el Centro Cultural y Juvenil Gehua, Tsinghua Ocean Center, Pingshan Performing Arts Center, Tank 
Shanghai, Museo de Arte de las Dunas UCCA, Capilla del Sonido y Escuela Internacional Qingpu Pinghe. 

OPEN ha sido ampliamente reconocido por su trabajo innovador. Los premios recientes que recibió el estudio 
incluyen los Premios P / A 2019 (EE. UU.); el Premio a la excelencia en diseño de instalaciones educativas AIA 
2018 (EE. UU.); los Premios Civic Trust 2018 (Reino Unido); los Premios icónicos 2017 Lo mejor de lo mejor 
(Alemania); los Mejores diseños del diseño interior de 2016 del año (EE. UU.); 2015 AIANY Design Award (EE. 
UU.); Nominación al diseño del año 2015 del London Design Museum (Reino Unido) y el Premio ganador de los 
WA Awards for Chinese Architecture, entre muchos otros. 

OPEN ha sido invitado a participar en muchas exposiciones internacionales importantes, como China House 
Vision en Beijing en 2018, "Soul of the City" en Verona, Italia en 2017, la Bienal Inaugural de Arquitectura de 
Chicago en 2015 y el pabellón chino en la Bienal de Venecia en 2014.
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RH3
VINCENT VAN DUYSEN

Yate de expedición reconstruido para 
crear un hogar flotante con materiales 

naturales y atmósfera atemporal.

UBICACIÓN
George Town, Islas Caimán

FOTOGRAFÍAS
Bart Heynen

TEXTO
Memoria de autor
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U n antiguo yate de expedición se sometió a un extenso proceso de reconstrucción 
para crear un flotante "hogar lejos del hogar". Trabajando en estrecha colaboración 
con el propietario del yate, el estudio Vincent Van Duysen Architects fue responsable 
del concepto general y de las ideas, desde la renovación interior completa hasta 

la asociación con los ingenieros y diseñadores de Vripack para las modificaciones exteriores.

El objetivo fue crear un nuevo yate de expedición con un nivel máximo de comodidad 
y lujo, utilizando, a su vez, una cuidadosa selección de materiales naturales y táctiles 
para crear una atmósfera serena y atemporal, que también se puede encontrar en la 
residencia en tierra del propietario del yate.

En el interior se creó un ambiente especial en el que se alienta a los ocupantes a explorar 
todos sus sentidos e interactuar con el carácter único de la embarcación. El uso de mate-
riales naturales finos pero discretos —como el roble cepillado, el mármol Carrara pulido, 
el cuero italiano, el cachemir, la cuerda de algodón y las alfombras vegetales hechas a 
mano— invita a los huéspedes a sentir, tocar y habitar por completo todos los espacios 
y salones interiores. Un ejemplo de esto son las paredes hechas de paneles de madera 
tallados y redondeados. Al mismo tiempo, los interiores del yate sugieren un ambiente 
agudo y deportivo, invitando a los huéspedes no solo a relajarse sino a participar en múl-
tiples actividades: desde la sala de fitness altamente personalizada, hasta el gimnasio al 
aire libre o la cubierta superior, kayaks y paddle.
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// Planta cubierta panorámica

// Planta

// Planta cubierta principal

// Planta cubierta alta
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El diseño integra muchas superficies redondeadas y suaves de una manera contemporánea: desde los 
paneles de roble Skylounge hasta los detalles de piedra del baño. Todo el equipamiento interior y los 
artefactos de iluminación siguieron esta estética, para combinar perfectamente lo antiguo con lo nuevo.

El diseño de iluminación, creado por PSLab, incorporó artefactos personalizados, mezclándose con 
el diseño interior general. Los muebles presentan elementos diseñados a medida, mientras que los 
exteriores fueron personalizados por Paola Lenti en Italia para RH3, con la nueva colección Portofino 
diseñada por Vincent Van Duysen.

La característica clave de este proyecto fue el enfoque de diseño completo e inmersivo que contempló 
desde las intervenciones a gran escala hasta los detalles más pequeños, creando un nuevo paradigma 
para los interiores de yates y, al mismo tiempo, definiendo la sensación ideal de una casa flotante: el 
refugio perfecto, equipado para todas las expediciones y aventuras en el mar. •
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VINCENT VAN DUYSEN

Vincent Van Duysen nació en Lokeren, Bélgica, en 1962. Graduado de la Escuela de Arquitectura 
Saint-Lucas en Gante, trabajó en Milán, colaborando con Aldo Cibic, para luego trabajar con 
Jean De Meulder en Amberes.

Fundado en 1990, Vincent Van Duysen Architects se ha convertido en un equipo de más de 20 
personas. Los proyectos van desde el diseño de producto para numerosas marcas internacionales, 
hasta desarrollos comerciales y proyectos arquitectónicos a gran escala, con un enfoque en 
residencias de alta gama en Bélgica, Europa, Medio Oriente y los Estados Unidos.

Desde el principio, la fuerza impulsora en el trabajo de Van Duysen ha sido la estrecha relación 
entre arquitectura, interiorismo y diseño de producto. En sus proyectos, las transiciones sutiles 
entre todas estas disciplinas se realizan en combinación con un diseño espacial que apunta 
continuamente a la esencia.

El uso de materiales puros y táctiles da como resultado un diseño claro y atemporal, donde la 
integridad del usuario es fundamental en todos los aspectos: contexto y tradición, la experiencia 
sensual y física del espacio, los materiales y la iluminación. La funcionalidad, la durabilidad y la 
comodidad son componentes principales. Este es un lenguaje arquitectónico que abarca la estética, 
mientras se resiste a las tendencias y modas pasajeras.

A lo largo de su carrera, Vincent Van Duysen ha recibido múltiples reconocimientos, siendo el Premio 
de la Cultura Flamenca para el Diseño y el Premio al Diseñador Belga del Año los más recientes.

En 2016, Van Duysen fue nombrado Director de Arte de la marca italiana Molteni & C | Dada, 
convirtiéndose en responsable de su imagen global a través del diseño de tiendas emblemáticas, 
stands de exhibición y series de nuevos productos
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SACRO
Restó

UBICACIÓN
Ciudad Autónoma de Buenos Aires, Argentina

FOTOGRAFÍA
Alejandro Blanco

TEXTO
Memoria de autor

El permanente contraste entre geometría perfecta y 
formas orgánicas es el eje de este proyecto formado por 

una secuencia de espacios que se distinguen entre sí.

The Wall

[  I N T E R I O R I S M O  ]
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U bicado en el barrio de Palermo, Sacro es un restaurante de alta cocina basada en vegetales, 
con una oferta gastronómica sofisticada y sorprendente, inspirada en distintos lugares 
del mundo. Una barra de coctelería de autor y café de especialidad es rodeada por 
una secuencia de espacios llenos de diseño. El restaurante invita a viajar a un universo 

único, ecléctico y atemporal donde las plantas, los materiales nobles y los detalles artesanales 
se destacan. El permanente contraste entre geometría perfecta y formas orgánicas es el eje del 
proyecto, inspirado en la relación entre la creación del hombre, la tierra y lo natural. 

La premisa fue hacer de Sacro un lugar único. Cada elemento desarrollado para este lugar fue 
seleccionado especialmente y a medida, desde las luminarias hasta los azulejos. Las texturas 
fueron elegidas y probadas una por una, haciendo muestreos y combinaciones hasta llegar al 
resultado final. Terrazo, bronce, madera de petiribí, terciopelo, azulejos, placas caladas y hormigón 
son algunos de los materiales elegidos para transmitir una natural elegancia y armonía.

Desde el exterior, Sacro se plantea como un lugar enigmático, dejándose entrever a través de una 
fachada perforada, que a su vez genera un juego de luz y sombra, de llenos y vacíos, vinculando 
el afuera con el adentro de una manera particular. Una vez atravesada la puerta, se encuentra una 
sucesión de espacios de distintas calidades, dimensiones, escalas y sentir. 
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La llegada al espacio es protagonizada por una barra de terrazo palladiano con fondo negro y 
piedras de distintos mármoles cortadas de forma artesanal, coronada con luminarias seleccionadas 
especialmente, en bronce y resina. Una bancada de madera maciza de petiribí y respaldo tejido a 
mano acompaña este sector rodeado de paredes texturadas blancas y un neón de forma orgánica 
abstracta, dando a este primer espacio un carácter descontracturado, informal y fresco.

El sector central propone un cambio rotundo orientado a la calidez y el confort, bajando la altura y 
creando una envolvente azul “noche”, tanto en paredes y cielorraso calados, como en revestimientos 
cerámicos. Los boxes tapizados en terciopelo azul dan un carácter más íntimo y nocturno, aunque lo que 
más se destaca aquí es el solado. El terrazo palladiano aparece nuevamente pero en forma de piso. Cada 
pieza de mármol fue elegida, cortada y colocada a mano, para luego ser fundida con granito blanco.

// Corte longitudinal

64



Proyecto, dirección y ejecución: The Wall

Superficie cubierta: 168 m2

Superficie descubierta: 119 m2

Diseño de iluminación: arq. Arturo Peruzzotti

Diseño de paisajismo: Ignacio Montes de Oca

Finalización de obra: 2018

FICHA TÉCNICA

// Vista de fachada

// Planta
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La “selva” es el espacio que completa este universo, siendo el tercer y último lugar en la secuencia. 
Un patio exterior protagonizado por una variedad de vegetación natural ofrece una conexión con 
lo natural y un oasis en medio de la ciudad. Bancos corridos de hormigón armado hechos in situ, 
mesas de terrazo con diseños geométricos y un gran mesón comunitario hecho en una sola pieza de 
madera de cedro azul de cinco metros se distribuyen entre un bosque de plantas exóticas ubicadas 
en canteros y macetas, a su vez destacadas por la luz.

Cada horario del día, cada día de la semana y cada estado de ánimo tiene un lugar asignado en esta 
secuencia de espacios que varían entre lo cálido y lo íntimo, lo fresco y lo informal, y la conexión 
con lo natural. Cada rincón tiene algo para observar: obras de arte, vegetación y  otros detalles para 
descubrir. Así fue pensado y concebido Sacro. •
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THE WALL

Estudio de arquitectura y construcción que tiene como misión potenciar la identidad de marcas y 
empresas a través del diseño. Desde el año 2009, ofrece un servicio personalizado e integral que incluye 
desde la primera idea hasta la materialización del proyecto. The Wall interpreta la necesidad de sus 
clientes y les ofrece soluciones innovadoras, creativas y únicas.

El estudio está conectado con las últimas tendencias del diseño y se inspira en todo tipo de conceptos 
con el objetivo de crear nuevas experiencias sensoriales.

The Wall cree en el trabajo en equipo y la sinergia con sus clientes. 
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CONDOMINIO

Monti
STUDIOTAMAT &

SABINA GUIDOTTI

UBICACIÓN
Roma, Italia

FOTOGRAFÍAS
Serena Eller Vainicher

TEXTO
Memoria de autor

Hotel ubicado en un barrio histórico 
de Roma, con 33 habitaciones 

minimalistas y diferentes entre sí.

7373
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E n Roma, a pocos pasos del Coliseo y el Foro Romano, el Condominio Monti abre 
sus puertas. Ubicado en el distrito Monti, este nuevo hotel boutique conserva la 
atmósfera agradable del barrio histórico, famoso por sus callejones que exudan 
vida durante el día a través de sus galerías y pequeñas tiendas de artesanías, y 

por la noche a través de sus bodegas y bares de moda.

Condominio Monti —creación de los jóvenes emprendedores Kaja Osinski y Filippo 
Ribacchi de Living Rome— ocupa un área de 900 metros cuadrados y se ha desarrollado 
en dos edificios contiguos: de ahí el nombre "condominio", que destaca el íntimo proyecto 
colectivo, donde se presta gran atención a los espacios compartidos.  

Lejos de los estándares asépticos de las principales cadenas hoteleras, la nueva estructura 
reescribe el concepto de hospitalidad: en las 33 habitaciones, diseñadas para viajeros y 
amantes del diseño, hay una bienvenida hecha a medida. Un servicio de conserjería basado 
en las necesidades de los huéspedes ofrece sugerencias para experimentar la ciudad de 
manera contemporánea y poco convencional, con itinerarios ilustrados ad hoc a disposición 
de los huéspedes en cada habitación.  
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El diseño arquitectónico y de interior lleva la firma de STUDIOTAMAT. Conserva la estructura de 
una casa romana tradicional, con sus habitaciones minimalistas pero funcionales, distribuidas a 
lo largo de un pasillo. Los tonos, acabados, telas, patrones y objetos han sido seleccionados por 
Sabina Guidotti, fundadora de Bludiprussia.  

Iluminación equilibrada y muebles diseñados a medida —desde mesitas de luz hasta respaldos de 
cama— se combinan con una paleta de colores llamativos, sofisticados empapelados y patrones 
decorativos que aluden al concepto de lo exótico, concebido como un viaje para descubrir la "otredad".
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Uno de los dos edificios del Condominio Monti aloja la recepción, habitaciones de diferentes 
tamaños y una terraza panorámica con un mosaico continuo de colores suaves, que cubre el largo 
asiento perimetral, coronado por una pérgola verde. Este es un oasis de paz donde los huéspedes 
del hotel pueden disfrutar del desayuno o un aperitivo al atardecer, con una vista impresionante del 
Coliseo y el ábside de la iglesia Sant'Agata dei Goti.

Al lado, en el otro edificio, los adoquines se arrastran hacia el interior, incitando a los visitantes 
a entrar. Allí se encuentra una serie de estudios independientes entre sí, equipados con cocina y 
sala de estar, con vigas de colores en los cielorrasos, en armonía con telas y muebles. En la planta 
superior, se encuentra una suite de 45 metros cuadrados con terraza privada, suelo de peperino 
romano, pérgola de madera y muebles refinados.  
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Para enriquecer la oferta de Condominio Monti y consolidar su relación con el vecindario 
y su vibrante vida nocturna, la planta baja alberga el bar Bistrot Magasin y el restaurante 
Osteria Oliva, dirigido por el chef Fabio Baldassare, galardonado con una estrella Michelin.

Todo el proyecto se ha diseñado cuidadosamente en todos los aspectos, desde los tres 
espejos arqueados en la entrada y el Recordatorio de las Arcadas del Coliseo, hasta los 
neones irreverentes inspirados en la simbología del distrito Monti. También los productos 
cosméticos MALIN + GOETZ, los llamativos estampados de Elena Campa y los sistemas 
Marshall de amplificación musical.
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El diseño interior, combinado con la trayectoria de los propietarios en el rubro hotelero, ofrece una 
experiencia única, rebosante de detalles y objetos originales, con espacios compartidos y habitaciones 
con sus propias personalidades, únicas pero fusionadas, como si fueran las de una casa grande. •
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LIVING ROMA

Establecida en el verano del 2014, Living Roma es una empresa creada por dos socios jóvenes: Kaja Osinski, 
que es austríaca y romana, y Filippo Ribacchi, un romano dedicado al rubro del turismo. La fascinación por 
Rione Monti los inspiró a formar su compañía allí. Living Roma comenzó con el proyecto Salotto Monti: un 
hotel boutique con un ambiente íntimo. El diseño es diferente en todas las habitaciones y se caracteriza por 
un estilo urbano y chic. Dos años después, la pareja adquirió en el mismo distrito el Hotel Apollo, de 24 
habitaciones. En 2018 el hotel fue sometido a una amplia renovación para convertirse en Condominio Monti. 
Con los años, la compañía ha transformado parte del espacio no utilizado de Apollo en el Magazine Bar and 
Bistro y el restaurante Osteria Oliva, dirigido por el chef con estrella Michelin Fabio Baldassarre.

SABINA GUIDOTTI

Sabina Guidotti es diseñadora de interiores y consultora de color. Durante la década de 1980 trabajó en moda, 
y en particular en las vanguardias francesas. En los 90 se dedicó a la pintura para interiorismo. Con los años, ha 
descubierto la importancia del color adecuado, dedicando su investigación personal a este aspecto específico.

En Londres, Sabina colaboró con David Oliver, gurú del color y fundador de la Biblioteca de Pintura y Papel, 
quien se ha convertido en un ícono, tanto en Italia como en el extranjero.

En 2003, Sabina abrió Bludiprussia en Roma, el primer espacio italiano completamente dedicado al diseño 
del color. Está firmemente convencida de que los colores del proyecto son el leitmotiv de un trabajo original, 
personalizado y poco convencional, que rinde homenaje a los detalles.

STUDIOTAMAT

STUDIOTAMAT es un estudio de arquitectura y diseño con sede en Roma, fundado en 2014 por Tommaso 
Amato, Valentina Paiola y Matteo Soddu, tres arquitectos vinculados por su enfoque particular en temas de 
energía y medio ambiente, diseño industrial y detalles de estudio.

Su método de diseño se basa en la búsqueda del equilibrio entre la usabilidad del espacio y la funcionalidad 
de los materiales, y su pasión por crear atmósferas que redefinan las múltiples actitudes de la vida cotidiana. 
STUDIOTAMAT se dedica principalmente a la arquitectura residencial, diseño de interiores y de exposiciones. En 
2015, la oficina ganó un concurso para la renovación de un club de remo a lo largo del río Tíber, y al año siguiente, 
diseñó el pabellón italiano para el 67 ° Festival Internacional de Cine de Berlín.
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MARFA: "LUCES 
MISTERIOSAS"

UBICACIÓN
Marfa, Texas, E.E. U.U.

FOTOGRAFÍA
Cristián Mohaded

TEXTO
Jack Douglas

Registro de la visita de Cristián Mohaded a la 
ciudad de Marfa y al museo de arte contemporáneo 

Chinati Foundation, creado a partir de las ideas 
de su fundador, el artista Donald Judd.

Diseñador Cristián Mohaded & Jack Douglas

[  D I A R I O  D E  V I A J E  ]
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M arfa, debido a su aislamiento, invariablemente adquiere una sensación de hajj1. En un 
viaje de seis horas a una comunidad agrícola y ganadera en lo que se conoce como 
las tierras más aisladas de los Estados Unidos, uno tiene tiempo para emocionarse, 
ponerse nervioso, dudoso, contemplativo y esperanzador. Todo se desarrolla bajo el 

cielo más grande del mundo, que ofrece un espíritu de grandeza primordial.

Me he dado cuenta, en repetidos viajes a Marfa durante los últimos 20 años, que la gran cantidad 
de emociones durante ese recorrido no es un preámbulo de la experiencia del lugar, sino algo que 
forma parte de él. Estas incesantes sensaciones de duda, asombro, angustia y esperanza sirven 
como una ablución emocional, para que cuando uno pase los carteles negros de "Bienvenido a 
Marfa" esté preparado para reducir la velocidad hasta llevarla a la que caracteriza a este rincón 
somnoliento del universo, donde la connotación mexicana de "mañana" (un indefinidamente “más 
tarde”) marca el ritmo de todas las actividades.

Nota editorial1: Hajj es la peregrinación anual a la Mecca.

CHINATI FOUNDATION

Estados Unidos

// "Prada Marfa", escultura de los artistas Michael Elmgreen e Ingar Dragset, 2005
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A menos que residas en la zona de importantes coleccionistas y vueles un avión alquilado 
hacia el aeropuerto de Marfa, solo hay dos maneras de llegar allí. Una de ellas es volar 
hacia El Paso, Texas —ubicado tan al oeste que ingresa en otra zona horaria— y luego 
manejar hacia el sureste durante tres horas. La otra opción es manejar hacia el oeste desde 
Austin, por la Autopista Interestatal 10, durante seis —casi insoportables— horas.

Viniendo de El Paso, se llega a la alborotada Prada Marfa. El primer ejemplo importante del 
vernáculo Landform Movement2 fue diseñado como una manifestación física del enigma; 
la tectónica escala de la filosofía, la brisa voluble de la tendencia. Como tal, admito que 
entiendo más a partir de una discusión sobre el proyecto Prada Marfa que de una visita o 
del momento inicial de "bienvenido nuevamente".

Nota editorial2: el Land Art, Earth art o earthwork es una corriente del arte contemporáneo en la que el 
paisaje y la obra de arte están estrechamente enlazados.
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En nuestro viaje, manejamos desde Austin. Hay una frase en Texas, cuando alguien quiere obtener 
algo o lograr algún objetivo con muchas ganas, que dice "cruzaría todo el infierno y la mitad de 
Texas para conseguirlo". Si bien este itinerario carece de la alfombra de bienvenida del Established 
Art World de Prada Marfa, alberga algo que me parece mucho más interesante y relevante: The 
Marfa Lights Viewing Area (El Área de Visualización de las Luces de Marfa). A primera vista, e 
indudablemente durante las horas del día, parece una parada de descanso en la ruta, aunque un poco 
más grande que la mayoría. Es en la noche, cuando uno llega y se detiene a solo unos kilómetros 
de la ciudad, que el área de visualización cobra vida, con personas que llegan con mantas, sillas y 
botellas de cerveza, con una luz color rojo oscuro que se alza a medida que cae la oscuridad, y una 
sensación de excitación y relajación que habla mucho de la zona. La razón de esta estación son las 
luces de Marfa. Misteriosos y diminutos puntos blancos que aparecen en la vasta meseta, como si 
estuvieran a millas de distancia de la autopista, o de cualquier otra civilización. Bailan, se mueven 
horizontal y verticalmente... cuando deciden aparecer. Muchas noches, las luces no se ven; pero la 
gente —los lugareños, en realidad— va igual, con sus sillas y cervezas. Porque, en última instancia, 
lo que ofrece el Área de Visualización es una oportunidad para hacer una pausa, relajarse, ver a sus 
vecinos, ver a los que visitan por primera vez el lugar —aturdidos y con binoculares— deleitándose 
con la gloriosa noche, a varios cientos de metros sobre el nivel del mar y bajo las innumerables 
estrellas de la Vía Láctea; el mayor espectáculo de luces del planeta, todas las noches.

// "untitled (Marfa project)", Dan Flavin, 1996

// "100 untitled works in mill aluminum", Donald Judd, 1982-1986
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// "15 untitled works in concrete", Donald Judd, 1980-1984

Este es el comienzo de la magia de Marfa. La belleza abrumadora de las cosas simples. El arte de Marfa 
tiende a responder a la tierra más que a tratar de representarla. Las 15 obras sin título en concreto en 
Chinati son sorprendentes y exitosas porque su único objetivo es enmarcar adecuadamente la tierra 
y aprovechar la luz natural para crear una procesión lenta y deliberada de sombras. En cualquier otro 
lugar, se verían como artefactos de ingeniería civil ensuciando el paisaje. Aquí, solo sirven para centrar 
la atención de los espectadores en las cosas que ya están allí, y para hacerlos apreciables en una escala 
manejable. También son totalmente site-specific, en la medida en que no lucen bien en Instagram. Son 
intelectuales y viscerales, pero no son portátiles, ni en estructura ni en potencia. Hay que estar ahí.
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Uno de los tesoros más celebrados de Chinati son las 100 obras sin título en aluminio pulido. Es 
un secreto mal guardado que otras obras de Judd —aquellas que viajaron a colecciones privadas y 
museos de arte de todo el mundo— financiaron esta serie: un solo cubo de aluminio en una galería 
bien iluminada (y base de muchos chistes sobre su sencillez poco impresionante). Pero, una vez más, 
Judd no fue a Marfa para exhibir arte, sino para unirlo con este lugar. Los edificios que albergan 
estos cubos fueron construidos por el ejército para almacenar municiones. Depósitos de ladrillo 
y adobe accesibles a través de puertas de garaje metálicas y enrollables. Para completar las 100 
obras sin título en aluminio pulido, Judd reemplazó estas puertas enrollables por ventanas de 
piso a techo, e instaló los cubos en intervalos regulares. De este modo, Judd cambió la naturaleza 
misma de la pieza. El sol sale, se mueve pausadamente por el cielo y se pone sobre estas piezas. 
La pieza incluye la luz de la imperfección del aluminio en bruto, el movimiento constante de las 
sombras a través de los planos. Incluso la quietud y el calor en el aire son elementos iguales 
en esta pieza, por lo cual evoluciona, pero nunca de igual manera. La interpretación de esto 
no surge en mí como una comprensión académica, sino como una consciencia límbica. Estos 
cubos —que los visitantes de los museos globales de arte invariablemente ven como una broma 
reduccionista de la película Art World—, se revelan ahora en su totalidad; un retrato de la luz, el 
tiempo y el universo. Humilde, conmovedor y poderoso. En un mundo donde necesitamos que 
nos recuerden que debemos dejar nuestros teléfonos, estar presentes en el momento y apreciar 
el aquí y ahora, es abrumador estar presente en un lugar donde no hay elección. Este espacio 
te empuja en él. No hay un mundo exterior cuando estás en medio de este gigante planetario.

Judd se mudó de Nueva York a Marfa para escapar de los límites impuestos por los confines 
físicos de Manhattan, y para alejarse del clamor de la escena artística de Nueva York. Pero, 
como dicen, donde quiera que vayas, ahí está. Al llegar a Marfa, Judd terminó trayendo una 
parte de los expertos de Nueva York y sus relaciones con él. Con el tiempo, comenzó a buscar 
propiedades fuera de la ciudad, para escapar del caos. Casa Pérez fue uno de sus últimos 
espacios de estudio. La jornada anual de puertas abiertas fue la razón de nuestro viaje a Marfa. 
Si bien ya habíamos recorrido miles de millas para llegar a Marfa, esas últimas 60 millas al 
Rancho eran una peregrinación en sí misma. Judd quería aislamiento dentro del aislamiento, un 
sanctum sanctorum. Entonces, mientras el comienzo del recorrido para llegar allí está dado por 
una ruta pequeña y de un solo carril, el camino luego se degrada, primero en una pista de barro, 
y más tarde se convierte, a través de las montañas, en lechos de arroyos secos y senderos 
de ganado. Una tracción en las cuatro ruedas es obligatoria, al igual que una fuerte estructura. 
Nuestro Jeep varias veces perdió su equilibrio en las rocas y nos deslizamos hacia caídas 
abismales. Pero al igual que llegar a Marfa hace que la larga caminata valga la pena, el Rancho 
justifica el viaje con piel de gallina. Una cápsula del tiempo del fin de la vida del artista. Una 
casa donde entretuvo a los que estaban cerca de él. Un lugar donde compartía y se recargaba. 
Y porque solo un pequeño número de personas hacen el viaje, y todos son amigos de la familia 
o fanáticos acérrimos, no hay guías nerviosos allí. Se puede fotografiar todo, tocar todo. Incluso 
participamos de un workshop en la mesa de trabajo de Donald Judd. Si por eso no vale la pena 
manejar por el infierno y la mitad de Texas, nada lo vale.

Lo primero en lo que pienso cada vez que me voy de Marfa es que esta ha sido otra experiencia 
increíble cuyo poder será casi imposible de comunicar a otra persona. El espíritu de la tierra 
resiste la fotografía; es antagónico para ser capturado en palabras; no se puede reducir ni 
fraccionar, porque al estar allí, has formado una relación con él. Marfa es heurística, y requiere 
presencia para comprender. La buena noticia es que los marfanos son tejanos y siempre tienen 
un Howdy3 listo para los visitantes. •

Nota editorial3: modo informal de decir “hola” en inglés, característico de los estados del sur de EE.UU.// "Things That Happen Again: For a Here and a There", Roni Horn, 1986-1991
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CRISTIÁN MOHADED

Diseñador industrial, graduado en la Universidad Nacional de Córdoba (FAUDI). Nació en Recreo, 
Catamarca (1980) y actualmente pasa su tiempo entre Buenos Aires y Milán. Su trabajo se basa 
en el desarrollo y diseño de productos de iluminación, mobiliario y objetos para empresas nacionales 
e internacionales. También trabaja en la dirección artística de empresas y proyectos de interiorismo. 

Entre sus clientes internacionales se encuentran Roche Bobois, Galería Serge Bensimon, Habitat, 
Gebruder Thonet Vienna, Penta, Twenty First Gallery y Valerie Goodman Gallery (USA), posicionándolo 
hoy como uno de los referentes del diseño argentino. A lo largo de su carrera como diseñador también 
ha ganado varios premios de diseño, y participó en numerosas ferias y exposiciones nacionales e 
internacionales.  Su trabajo como diseñador ya es parte del acervo patrimonial de diseño argentino 
de Fundación -I-D-A (Investigación en Diseño Argentino).

En 2018 participó en Design Miami / Art Basel, la feria más importante de diseño coleccionable, 
donde presentó su último proyecto llamado "Entrevero". En 2019 fue seleccionado por Dezeen 
Award (UK) entre los 25 diseñadores emergentes del mundo del diseño de nivel internacional.

Además, fue seleccionado por los Hermanos Campana y Marva Griffin como un "Rising Design de América 
Latina" (diseñador emergente), en el marco de la feria más importante de diseño: el Salone del Mobile de Milán.

// "untitled (dawn to dusk)", Robert Irwin, 2016
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Casa de
HUÉSPEDES

UBICACIÓN
San Diego, California, E.E. U.U.

FOTOGRAFÍA
Daniela Mac Adden

TEXTO
Memoria de autor

Siguiendo la huella de Richard Neutra y de la 
arquitectura californiana de los años 50, esta casa 
se abre hacia el valle, optimizando las vistas.

ARQU ITECTO  JO RG E  M U R ADA S
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E l estudio del arquitecto Jorge Muradas diseñó y construyó una casa de huéspedes 
ubicada en la ciudad de San Diego, California, Estados Unidos. El espacio fue 
encargado por una familia argentina para recibir familiares y amigos.

Siguiendo la huella de Richard Neutra y de la arquitectura californiana de los años 50 con su 
tradicional Siding, se buscó abrir todo lo posible la obra hacia el valle, optimizando las vistas.

// Planta
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El espacio fue realizado con el sistema constructivo Wood Framing, típico de los Estados Unidos. De 
este modo, la estructura total del proyecto es de madera, con paredes huecas que permiten pasar 
por su interior todo tipo de instalaciones, así como también las aislaciones térmicas y acústicas. 
Para el revestimiento exterior se colocaron tablas de Siding, color negro mate. Para los pisos se 
utilizaron listones de roble americano.

La casa, que es totalmente independiente de la vivienda principal, cuenta con un estar comedor con 
cocina integrada, dos dormitorios en suite y un baño exterior pensado para su uso en el regreso de 
los días de playa. La obra se caracteriza por sus grandes ventanales de aluminio y doble vidrio, que 
se embuten en los muros logrando una vista exterior libre de obstáculos. De este modo, todos los 
espacios de la vivienda se encuentran en interacción directa con las galerías y la pileta compartida 
con la residencia principal. El deck que recorre el perímetro de la casa solo tiene baranda en el área 
de mayor altura, y fue realizada en vidrio para no interrumpir las vistas.

El equipamiento fue pensado para generar continuidad con la idea original del proyecto. En su mayoría los 
muebles son diseños de la década del 50. Muchos de ellos fueron adquiridos en Design Within Reach, 
como las lámparas de Jacobsen o de Serge Mouille, las sillas de Jean Prouvé, entre otros elementos. •
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// Axonométrica

// Corte A - A

// Corte B - B

// Corte C - C

Proyecto y dirección: arq. Jorge Muradas

Documentación de obra: arq. Julián Ortega

Contratista: Fernando Marvan

Período de proyecto y construcción: 2016 - 2018

Superficie cubierta: 130 m2

Superficie semicubierta: 51 m2

Superficie total: 181 m2

FICHA TÉCNICA
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JORGE MURADAS

Jorge Muradas se graduó como arquitecto en 1990 en la Universidad Nacional de la Plata. Su estudio se dedica 
al proyecto y la ejecución de viviendas en clubes de campo, locales comerciales, oficinas y hoteles, y realiza 
proyectos de interiorismo en general. Sus trabajos son habitualmente publicados en medios especializados.

Ha participado de Casa FOA en doce ediciones y ha recibido numerosos premios.
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artista Leila
TSCHOPP

FOTOGRAFÍA
Ignacio Iasparra, Fabián Cañás

TEXTO
Cortesía Leila Tschopp

La obra de Leila Tschopp es una composición 
espacial, coreográfica y pictórica producto 
de una investigación personal que la llevó a 

entender la pintura como experiencia.

// "Caballo de Troya", museo MACBA, Buenos Aires, 2016.

// "El camino del héroe - espectros y repeticiones", Galería Ethra, México, 2019
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L a obra de Leila Tschopp fue desarrollándose desde la pintura hacia el terreno de 
la instalación, buscando una adaptación personal de lo que significa ser pintora 
en la contemporaneidad. La investigación personal la llevó a pensar la pintura 
como experiencia, como puesta en acto, como un sistema de conjunto con el 

que puede generar una presencia del espectador en un lugar específico. En ese camino 
pudo dar forma, a partir del mestizaje de géneros, autores y citas, a esta composición 
espacial, coreográfica y pictórica que es su obra hoy en día. 

Desarrollando este tipo de instalaciones Leila pudo plantear una imagen fija y bidimensional 
—como una pintura—, y al mismo tiempo involucrar un recorrido, multiplicando los puntos 
de vista del espectador que se desplaza por ese espacio o se proyecta mentalmente en el 
cuerpo del performer. Trabaja con la idea de totalidad, de armar un ambiente, un espacio 
dentro de otro. En ese sentido, la arquitectura es muy determinante: puede darle pistas de 
qué recorrido quiere diagramar para el espectador o el performer; cuáles son los lugares o 
elementos centrales con los que quiere trabajar; puede despertar un tono particular, una 
sensación física o un recuerdo. Aunque haya instalaciones más escultóricas que otras, 
en cada una Leila está pensando en el juego coreográfico que se da entre las piezas y el 
espacio de la sala; considerar los intervalos y los espacios vacíos es tan importante como 
componer la imagen dentro de la pintura o definir la paleta de color. La arquitectura siempre 
le da datos que después trabaja en su estudio; ese material se puede ir transformando o 
camuflando, permaneciendo más o menos oculto. 

// "Caballo de Troya", museo MACBA, Buenos Aires, 2016. Fotografías: Ignacio Iasparra

// "AMA", HACHE Galería, Buenos Aires, 2017. Fotografías: Ignacio Iasparra

// Bailarina: Josefina Zuain.
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// "El camino del héroe", Centro Cultural Recoleta, Buenos Aires, 2016. Fotografía: Fabián Cañás.
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El interés de Leila es que no todos los contenidos con los que trabaja salgan a la luz, 
mantener ciertos territorios oscuros pero generar un sistema orgánico entre el espacio, la 
arquitectura, los cuerpos, las pinturas y las estructuras, que vaya produciendo su propia 
lógica e imponiendo su voluntad. 

En los últimos años se fue haciendo cada vez más importante la necesidad de recuperar el 
cuerpo en la experiencia; un cuerpo que piensa, que desea, que registra mucho más allá del 
intelecto. Por un lado están los bailarines, que se mueven y habitan ese espacio a través de 
acciones muy precisas y por otro, está el cuerpo del espectador, que recorre la instalación, atento 
a su propia percepción y a sus asociaciones personales. Para Leila es importante imaginar que el 
espectador va a recibir la poesía de la obra a través de su cuerpo; que va a acceder a ella porque 
su cuerpo está plantado en ese lugar inasible, ficcional y real al mismo tiempo. 

De esa manera, Leila entiende la ficción no como una práctica para contar historias sino como 
una plataforma para leer lo real, para proponer nuevas referencias de lo visible y enunciable, y 
modificar las formas en que cada uno puede ser afectado por las experiencias. •

// "Hades en demora", Teatro Gral. San Martín, Buenos Aires, 2019. Fotografía: Fabián Cañás

// "Hades en demora", Teatro Gral. San Martín, Buenos Aires, 2019. Fotografías: Fabián Cañás.
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LEILA TSCHOPP

Nace en Buenos Aires, Argentina, en 1978. Vive y trabaja en Buenos Aires. Se gradúa en 2002 como Profesora 
de Pintura por la ENBAPP. Asiste al taller de Análisis de Obra de Tulio de Sagastizábal (2003-2005). Ha reci-
bido las siguientes becas: Beca de The Pollock-Krasner Foundation, New York, EEUU; Fondo Metropolitano de 
las Artes, Buenos Aires (2012); Beca del Fondo Nacional de las Artes, Buenos Aires, Argentina (2016 y 2008).

Ha realizado las siguientes residencias internacionales: Art Omi, New York, EEUU (2015); Programa de Re-
sidencias para Creadores de Iberoamérica y Haití de FONCA-AECID, México (2014); Skowhegan, Maine, 
EEUU, con el apoyo de la Colección Cisneros (2013); 18th Street Art Center, Santa Monica, EE.UU, con el 
apoyo de Unesco-Aschberg Bursaries (2011); ACC Galerie en Weimar, Alemania (2010).

Ha realizado diversas Exhibiciones Individuales: AMA, HACHE Galería, Buenos Aires (2017); El camino del héroe, 
CCR, Buenos Aires (2016); Caballo de Troya, MACBA, Buenos Aires (2016); Disfraz, Fundación Esteban Lisa, Bue-
nos Aires (2015); La Persistencia, Galería Diagrama, México D.F. (2014); Diagrama #1: Movimientos Dominantes, 
CCMHC, Bs As (2013); El Salto, Galería Transversal, Sao Paulo, Brasil (2012); Modelos Ideales, Galería 713, Buenos 
Aires (2011); Modelos Ideales, La Maison de L’Argentine, Paris (2011); Modelos Ideales, KIOSKO Galería, Bolivia 
(2010); Aun cuando yo quisiese crear, Palais de Glace, Buenos Aires (2009); Material para una época, Galería 713, 
Buenos Aires (2008); El contexto soy yo, Centro Cultural de España en Bs As (2008), entre otras.

También ha participado en numerosas Exhibiciones Colectivas, destacándose: Premio Braque, Muntref 
(2017); Oasis, ArteBA Dixit (2016); El Teatro de la Pintura, MAMBA, Buenos Aires (2014); Geometría al 
límite, MACBA, Buenos Aires (2013); About Change, World Bank, Washington (2011); Beyond Desire, ACC 
Galerie, Weimar, Alemania (2011); PintorAs, Museo de Arte Contemporáneo de Rosario, Argentina (2010); 
Argentina Hoy, Centro Cultural Banco do Brasil, Sao Paulo (2009).

En 2014 obtuvo el Segundo Premio del Salón Nacional de Pintura. En 2012 obtuvo el Premio Estímulo Adqui-
sición del Premio Nacional de Pintura UADE y en 2011 el 2º Premio Categoría Jóvenes Artistas del Salón Na-
cional de Pintura Banco Central. Su obra forma parte de las publicaciones: 100 Painters of Tomorrow, Thames 
& Hudson, Londres, 2014; Poéticas contemporáneas, Fondo Nacional de las Artes, Buenos Aires, 2011 y de la 
Colección del Museo Castagnino+MACRO, Rosario, Argentina; del Museo de Arte Contemporáneo de Bue-
nos Aires MACBA; del Goethe Institut de Lisboa, Portugal; del World Bank, Washington, EEUU y del Banco 
Central de la República Argentina, entre otras colecciones privadas de Argentina y el exterior.

Actualmente Leila Tschopp es representada en Buenos Aires por la galería Hache y en la ciudad de 
México por la galería Ethra.

// "El camino del héroe", Centro Cultural Recoleta, 2016. Fotografía: Fabián Cañás.
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PABELLONES 
COSTEROS

UBICACIÓN
Parque Nacional Freycinet, Tasmania, Australia

FOTOGRAFÍA
Dianna Snape, Alastair Bett

TEXTO
Memoria de autor

Estructuras diseñadas para enfatizar las 
cualidades escénicas del entorno de este 

lodge ubicado en un parque nacional.

Liminal Architecture
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U bicado en el Parque Nacional Freycinet de Tasmania, este lodge ha estado en 
funcionamiento desde la década de 1990. El sitio da a la Bahía de Great Oyster, así como 
a las montañas de granito Hazard, y atrae a los viajeros que desean relajarse, explorar 
la diversidad natural de uno de los parques nacionales más antiguos de Tasmania, y 

admirar la belleza de la costa este de Tasmania.

Habiendo adquirido la propiedad recientemente, RACT Destinations buscó el asesoramiento 
turístico de Brett Torrossi para que dirija el proyecto de refacción. Liminal recibió el encargo de 
transformar la experiencia del visitante a través de la conceptualización, el diseño y la entrega de 
nueve pabellones diseñados para celebrar las cualidades escénicas del entorno. Los pabellones 
proporcionan una estadía diferente a la de las 60 cabañas existentes, ofreciendo una experiencia 
contemporánea y ecológica del sitio.

// Planta
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Para los nuevos pabellones costeros Liminal se inspiró en la topografía fluida de las bahías cercanas y 
en las formaciones rocosas de granito, rindiendo homenaje al parque nacional en el que se encuentran.

Las ventanas curvas de piso a techo "ingresan" en el espacio exterior, enfatizando la experiencia 
de estar inmerso en la naturaleza. El posicionamiento y la interacción del ala de la sala de 
estar  con el dormitorio establece una configuración arquitectónica que recuerda a las bahías 
cercanas, protegiendo el deck y ofreciendo privacidad al baño que está al aire libre.

La carcasa protectora exterior negra está hecha de corteza de hierro roja carbonizada, haciendo 
referencia a la importancia del fuego en el entorno de bosques, al tiempo que aumenta la longevidad 
de la madera y garantiza que los pabellones sean visualmente discretos. El equipo de diseño era 
consciente de que cualquier inserción en el paisaje natural tenía que ser un telón de fondo que 
presentara una respuesta tranquila a su contexto inmediato. Se destinó un tiempo considerable a la 
ubicación de los pabellones, para asegurar la experiencia óptima de aislamiento e inmersión. 

Los interiores de los pabellones se caracterizan por la calidez de las maderas locales. Los recortes 
de madera de roble que revisten las paredes —carpintería interior de madera Blackwood, el único 
contrachapado que se fabricaba localmente— enfatizan la experiencia de Tasmania.
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Estudio de arquitectura: Liminal Architecture

Año de proyecto: 2018

Equipo de diseño: Liminal Architecture, Liminal Spaces, Liminal Objects

Gerente de proyecto / asesor de turismo: Brett Torossi

Total área construida: 90 m2 por pabellón

Total área interior construida: 60 m2 por pabellón

Constructor: Cordwell Lane

Ingeniería: Gandy & Roberts; JMG Engineers & Planners 

Paisajismo: Rush Wright Associates

Consultores: EcoTas Ecology, Cultural Heritage Management 
Australia, Woolcott Surveys, Pitt & Sherry, Ireneinc Planning, 
Stehel Consultants, Howarth Fisher & Associates

Colaboradores: Artista Helene Weeding, Artista Brigitte de 
Villiers con geólogo Bill Cromer

Deck: Grey Gum

Barandas: malla negra / Walk on Net 5mm PP 45mm mesh / Oxley Net

Ventas: Ventanas de doble vidrio de piso a techo / Viridian and 
Australian Curved Glass

Revestimiento: Eco Timber Group / técnica Shou Sugi Ban para 
carbonizar la superficie de hierro

Terraza: láminas de Colorbond Trimdeck / Night Sky Finish

Muro de entrada exterior: revestimiento Colorbond Nailstrip / 
Night Sky Finish

Muro de entrada interior: madera contrapachada teñida de negro

Carpintería del ingreso: madera contrachapada teñida de negro, 
con madera maciza Blackwood de Tasmania

Piso: madera contrachapada de roble de Tasmania. Revestimiento de 
paredes con acabado de manchas blancas de cera: longitudes aleatorias 
y diferentes espesores de madera maciza de roble de Tasmania

Cielorraso: madera contrachapada de roble de Tasmania. 
Acabado con manchas blancas de cera

Carpintería: laminado Fenix NTM negro y chapa de madera negra

Azulejos: porcelanato de carbón

FICHA TÉCNICA
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El uso y la exhibición en formas innovadoras de materiales naturales han creado una atmósfera 
única acorde con su entorno.

Un detalle interesante de la experiencia son las barandas en forma de hamaca. Frente al deseo de 
conservar las vistas que interrumpirían unas barandas estándar, Liminal ideó esta solución, que 
brinda una oportunidad diferente para relajarse y disfrutar del entorno.

Los espacios para vivir, dormir y bañarse se expresan como cápsulas, conectadas por el flujo de la 
circulación y el deck, emulando las curvas del paisaje de la cercana reserva Honeymoon Bay.

La elección de las telas responde a las texturas costeras y a la variedad de grises, naranjas y azules 
que se encuentran en las rocas de granito cercanas, líquenes de colores y el océano azul profundo. •
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LIMINAL ARCHITECTURE

"Liminal" significa en el umbral; explorar el potencial de lo que puede ser. Esto impulsa el enfoque 
de Liminal en cada proyecto. El estudio es un grupo de expertos creativos y conectados a nivel 
mundial, que integra diseño y arquitectura con las disciplinas de diseño de interiores, mobiliario, 
diseño de objetos, artes, curaduría, diseño de rendimiento y producción. La visión de Liminal entiende 
que la calidad del entorno en el que operamos, su conexión con el lugar y las personas, estimula la 
creatividad y afecta nuestro deseo de visitar o habitar esos lugares, así como nuestra productividad, 
salud y bienestar general. Liminal Studio tiene su sede en Hobart, Tasmania, Australia.
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THE
Pink Zebra

RENESA ARCHITECTURE 
DESIGN INTERIORS

Este restaurante se encuentra ubicado en uno de 
los edificios más antiguos de una ciudad de la India, 

y está inspirado en la estética de Wes Anderson.
UBICACIÓN

Nueva Delhi, India
FOTOGRAFÍAS

Saurabh Suryan / Lokesh Dang
TEXTO

Memoria de autor
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T he Pink Zebra, también conocida como Feast India Co. (FIC), es una versión de la 
cultura británica en la ciudad de Cawnpore (ahora Kanpur), India. The Pink Zebra habla 
de una arquitectura compleja y contradictoria, basada en la riqueza y la ambigüedad 
de la experiencia antigua y moderna, incluida la inherente al arte. La idea central fue 

crear un híbrido en vez de algo puro, comprometedor en lugar de limpio, y dejar al visitante 
flotando en medio de un mar artístico.

// Croquis fachada
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Las ideas surgieron a partir del gusto del cliente por las películas de Wes Anderson. El interiorismo 
hace referencia a la simetría extrema y a las paletas de colores utilizadas por el cineasta, que a 
menudo generan la expresión de un mundo surrealista y autónomo. Para romper esa monotonía de 
la ideología espacial de Wes, los arquitectos sumaron líneas de cebra en tonos rosas, propios del 
Raj británico1 establecido en el orden colonial.

REUTILIZACIÓN ADAPTATIVA (FUSIONAR LO VIEJO CON LO NUEVO)
The Pink Zebra (FIC) se encuentra en uno de los edificios más antiguos de Kanpur y ayuda a 
enfatizar la transición de lo viejo a lo nuevo, a través de la canalización de diseño y arquitectura en 
este entorno lúdico. El sitio es una experiencia fascinante para cultivar la idea del renacimiento de 
las estructuras antiguas propias de la era del Raj británico y la experiencia de la nueva era Kanpur a 
través de una narrativa audaz y feroz. •

Nota editorial1: régimen de gobierno colonial de la Corona británica sobre el subcontinente indio entre 1858 y 1947.
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// Planta primer piso // Planta terraza
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Estudio: Renesa Architecture Design Interiors

Año del proyecto: 2018

Área: 372 m2

Arquitecto principal: Sanjay Arora

Diseño conceptual/branding : Sanchit Arora

Diseño de interiores: Vandana Arora

Diseño arquitectónico: Virender Singh

Equipo conceptual: Manav Dang

Pasante de arq.: Pranat Singh, Mayank Goyal

Estudio a cargo: Dharminder Kumar

Iluminación: White Lighting Solutions - Siddharth 
Arora, Udit Duggal

Consultor estructural: Devender Damle

Jefe del equipo de gráficos del sitio: Pankaj Kumar

Equipo conceptual: Manav Dang

FICHA TÉCNICA

// Axonométrica

// Croquis

// Croquis
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RENESA ARCHITECTURE DESIGN INTERIORS

RENESA es una empresa galardonada que se dedica a la consultoría de diseño arquitectónico e 
interior en toda la India.

RENESA brinda servicios en todos los formatos según sea necesario. Con sede en Nueva Delhi, el 
estudio de diseño compuesto por varios arquitectos asociados y varios asistentes de arquitectura, está 
dirigido por Sanjay Arora y su hijo Sanchit Arora.
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Ariake
POR GABRIEL TAN

Colección de muebles inspirada 
en la espiritualidad de la cultura 

japonesa y la vida urbana.

FOTOGRAFÍAS
Andy Liffner, Sebastian Stadler, 

Jonas Bjerre-Poulsen 

TEXTO
Memoria de autor

COLECCIÓN
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L a exposición A Quiet Reflection de Estocolmo exhibe por primera vez fuera de Asia el trabajo 
de la marca japonesa Ariake, junto con piezas del fabricante de iluminación Wästberg y varios 
artistas y diseñadores escandinavos seleccionados. Ubicada en un edificio de departamentos 
privados de 1896, la exposición cuenta con el diseño de Annaleena Interiors.

Ariake es una nueva marca de muebles fundada por Legnatec y Hirata Chair, dos fábricas de la 
ciudad de Morodomi en Saga, Japón. Llamada así por el mar de Ariake en el sur de Japón, Ariake 
significa "luna de la mañana", o amanecer en japonés, y simboliza un nuevo capítulo para las dos 
fábricas que se embarcan en esta colaboración.
 
Cada pieza de la colección de Ariake está hecha en Morodomi, en estrecha colaboración con los 
diseñadores Norm Architects, Shin Azumi, Staffan Holm, Gabriel Tan, Keiji Ashizawa, Anderssen & 
Voll, Zoe Mowat y Studio MK27, con la dirección creativa de la colección por Gabriel Tan y dirección 
de arte de AnnerPerrin. Del trabajo conjunto resultó una colección de muebles inspirados en la 
espiritualidad de la cultura japonesa y la vida urbana.

14
8



LOS DISEÑOS DE GABRIEL TAN

CONSOLA RIKYU 
Inspirada en las casas japonesas tradicionales construidas sobre pilotes de madera, 
con puertas corredizas de tatami1. Cuando las puertas de vidrio de esta consola están 
completamente abiertas o cerradas, las manijas y patas se alinean, lo que refleja la 
importancia de la precisión y la armonía en la arquitectura japonesa.

CAJONERA COLUMN
Las manijas de los cajones se alinean verticalmente cuando todos están cerrados, y forman 
una sola columna vertical. Los cajones más pequeños son perfectos para almacenar joyas, 
relojes u otras pertenencias valiosas, mientras que los cajones en la parte inferior están 
destinados a elementos más grandes. La cajonera se levanta sustancialmente del suelo 
para una mayor comodidad.

Dirección creativa: Gabriel Tan

Dirección de arte / branding: AnnerPerrin

Diseño de mobiliario: Anderssen & Voll, 
Gabriel Tan, Keiji Ashizawa, Norm Architects, 
Shin Azumi, Staffan Holm, Zoë Mowat, 
Studio MK27

FICHA TÉCNICA

Nota editorial1: elemento característico de las casas japonesas usado para recubrir los suelos en las habi-
taciones más destacadas. Tradicionalmente se hacían con tejido de paja.
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SERIE ARIAKE
La familia de productos de sillas, sillones y bancos Ariake está hecha con la armonía del trabajo 
manual y el mecanizado avanzado. Sus formas combinan detalles clásicos de carpintería con 
otros más nuevos, y los asientos se pueden tejer con una correa de cuero, o de lona, un 
cordón de papel o bien pueden ser cubiertos con una almohada de cuero o tela lavable. Esta 
versatilidad los hace altamente compatibles con una variedad de espacios interiores.

BIBLIOTECA SKY LADDER
Combinación única de influencias asiáticas y escandinavas. Gabriel Tan creó una biblioteca 
que recuerda a una escalera de cuerda que cuelga de un globo de aire caliente. El resultado 
es a la vez poético y estructural. •

// Cajonera Column // Serie Ariake

// Biblioteca Sky Ladder // Consola Rikyu
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GABRIEL TAN STUDIO

Estudio de diseño que trabaja en intersecciones culturales, explorando constantemente nuevas formas 
de trabajar en todas las disciplinas, reinterpretando la tradición, la artesanía o la tecnología. El estudio 
ha diseñado muebles y productos para numerosas marcas. Gabriel Tan es también el director creativo 
de Turnehandles, la marca japonesa de muebles Ariake y la marca portuguesa de artesanías Origin.

Sus obras han ganado el Premio IDEA de la Sociedad de Diseñadores Industriales de América, el 
Premio al Buen Diseño de Japón, el Premio de Diseño del Presidente y han sido exhibidas en ferias 
de diseño a nivel mundial. Fue profesor invitado en el Lasalle College of the Arts, la Universidad 
Nacional de Singapur, la Universidad de Oregón, el Instituto Pratt, y también fue miembro del jurado 
en el Festival de Leones de Cannes y los Premios Core77 de Diseño.

LEGNATEC

Fundada en 1964 en Morodomi, Saga, Japon, Legnatec es una fábrica de muebles que se esfuerza 
por ser innovadora, flexible y adaptable. Dirigida por su presidente Takehiro Kabashima, tiene más 
de 50 empleados y ofrece una gran variedad de opciones de madera para sus clientes.

HIRATA CHAIR

Creada en Japón desde 1963, y con más de 20 empleados bajo el liderazgo de su presidente, Shoji 
Hirata, Hirata Chair produce mesas de comedor, sillas de madera y tapizadas con el objetivo de 
hacer buenos muebles para una mejor vida. Desde el diseño hasta la selección y producción de 
materiales, Hirata mantiene su alto nivel de control de calidad al mantener todos los procesos 
internos. Con madera sólida procedente de los Estados Unidos, Hirata ofrece una amplia variedad 
de tapicería para adaptarse a diferentes preferencias.
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En un edificio clásico de 1940, una baulera en desuso fue transformada 
en una vivienda con vistas al Río de la Plata.

Arquitectos Rodrigo Battaglia, Luciana Szechter & Adrián Presta

MICROVIVIENDA

UBICACIÓN
Belgrano, Buenos Aires, Argentina

FOTOGRAFÍA
Federico Kulekdjian

TEXTO
Memoria de autor

[  A R Q U I T E C T U R A  ]



E l proyecto comenzó como un gran desafío —a pequeña escala— en un edificio 
clásico de 1940, del arquitecto Adolfo Bullrich, ubicado sobre una esquina de la 
Avenida del Libertador, frente al Hipódromo de Palermo.

El desafío fue transformar una antigua baulera del edificio —en desuso durante más de 40 
años, y sin ningún tipo de instalaciones— en una vivienda cómoda para un habitante joven.

En la baulera de este emblemático edificio, se encuentra este pequeño oasis en la ciudad 
con amplia vista panorámica a los bosques y al Río de la Plata.

Los arquitectos encontraron la propiedad totalmente abandonada, con unas pequeñas venta-
nas, y rodeada por una azotea perimetral intransitable. Inmediatamente, y para priorizar por 
completo la vista, se abrieron grandes ventanales sin alterar la impronta de la fachada clásica.
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// Planta alta

// Corte AA

// Corte CC

// Planta baja

Arquitectos: Rodrigo Battaglia, Luciana Szechter y Adrián Presta

Área cubierta: 23 m2

Año: 2018

FICHA TÉCNICA
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En el proyecto se buscó la apertura al máximo de los vanos de las carpinterías para lograr 
la mayor entrada de luz e integrar por completo el paisaje exterior al interior de la ahora 
unidad de vivienda. De este modo, la terraza se convirtió en una expansión del departamento, 
transitable y con sitios de permanencia y descanso para poder apreciar el paisaje circundante. 
El paisajismo de la terraza acompaña con vegetación en tonos desaturados donde los 
protagonistas son los olivos, lavandas y otras especies como las westringias y laureles.

Se accede a la vivienda a través de un pequeño hall, lindante con el baño de la unidad 
y a una escalera que, al subirla, descubre un pequeño rincón, que recuerda a los altillos 
europeos, y sorprende con la vista hacia toda la esquina.
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El interior fue proyectado en función de tres áreas: un primer sector de cocina/comedor, 
un sector de estar y finalmente un tercer espacio para el descanso. Esta división en 
subespacios integrados buscó vincular sus usos pudiendo a su vez diferenciarlos.

Se buscó optimizar el espacio al máximo; para ello, los elementos de mobiliario fijo son 
claves en el proyecto: generan espacios de guardado y además se convierten en las líneas 
que delimitan los usos. De esta manera, de la cocina se desprende una barra que al mismo 
tiempo hace de baranda de la escalera. Es una mesada de trabajo de la cocina y barra de 
comedor a la vez. Además, el espacio de guardado de cocina se convierte en un baúl, que 
es a su vez respaldo de cama y consola para la espalda del sofá.

Los espacios de guardado juegan con sectores abiertos y cerrados, permitiendo la 
posibilidad de ocultar y/o mostrar elementos de uso cotidiano.

La materialidad utilizada se centra en la liviandad y armonía por sus tonos neutros y cálidos. 
La madera como protagonista, conjugada con blancos y grises, otorga una neutralidad 
donde el protagonista es el paisaje.

Un espejo cuidadosamente ubicado permite reflejar el exterior, duplicando el paisaje en el 
interior, y creando la ilusión de la expansión de la cocina como si la misma continuara a lo 
largo, lo cual amplía la percepción del espacio.

Con respecto a la iluminación, se buscó acompañar de manera indirecta la doble altura de la 
escalera a través de un artefacto longitudinal que acompaña las alzadas de la misma y equilibra 
la visual hacia la cocina. Se complementó con luz directa desde el cielorraso y lámparas de pie 
y de piso en la terraza, integrándose por completo hacia el interior de la vivienda. 

Los efectos de iluminación, sumados al escenario del sol que va cambiando de posición 
según la hora del día, crean en la vivienda un clima mágico. •
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LUCIANA SZECHTER
Luciana Szechter es arquitecta egresada de la Universidad de Buenos Aires, con un posgrado en Diseño de 
Espacios Interiores realizado en la misma institución y estudios en Diseño de Iluminación. Se especializa en 
arquitectura interior y también realiza obras de arquitectura y diseño de mobiliario.

Se caracteriza por trabajar con materiales nobles y puros en su estado natural, explotándolos y enfatizando sus 
propiedades, con un estudio detallado para lograr un diseño distintivo, original y creativo. Desarrolla también 
elementos de mobiliario, iluminación y equipamiento de diseño específicos para cada proyecto.

RODRIGO MARTÍN BATTAGLIA
Rodrigo M. Battaglia es arquitecto egresado de la Universidad de Buenos Aires. Realizó estudios de Diseño de Ilumi-
nación en la Sociedad Central de Arquitectos y un curso de Desarrollo de Emprendimientos Inmobiliarios en ESEADE.

Es miembro de DArA y se desempeña como profesional independiente especializado en la ejecución de 
proyectos y obras de arquitectura residencial, como así también en interiorismo y arquitectura comercial y 
de oficinas. Es docente de Diseño I en la misma universidad donde estudió, y profesor adjunto de Proyecto 
Arquitectónico II y III en la Facultad de Arquitectura de la Universidad Abierta Interamericana.

ADRIÁN PRESTA
Se graduó en la Universidad de Buenos Aires en el año 2015. Durante su formación profesional se ha 
especializado mayormente en el ámbito de comunicación y marketing para Real Estate en diversos desarrollos 
inmobiliarios. Ha adquirido vasta experiencia en representación y fotografía arquitectónica. En el año 2018 
decidió comenzar su propio estudio de arquitectura y diseño interior para proyectos residenciales. Desde 2014 
es profesor de la materia Diseño Arquitectónico en la misma universidad donde estudió.
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MIRA
NEDYALKOVA

FOTOGRAFÍA
Mira Nedyalkova

Fotógrafa 

[  P O R T F O L I O S  ]

16
8



E l agua es creación; esconde en sí misma 

una enorme energía que trae placer y da 

vida, pero puede convertirse también en 

una amenaza o peligro, con la capacidad 

de destruirnos. Sensaciones opuestas la definen.

Las imágenes confunden: pintura, fotografía o las 

dos. Agua y una modelo, representando el dolor 

como belleza, el erotismo como punto de vista.

Fotografiar agua es parte de un juego, donde luz, 

sombras, formas y colores se transforman de una 

manera única. El efecto final es enigmático y con-

movedor; genera desconcierto.

El agua, el soporte donde Mira Nedyalkova refleja 

fragmentos de su propio interior. Es la expresión ar-

tística como forma de autoconocimiento.
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MIRA NEDYALKOVA

Nació en Sofía, Bulgaria. Comenzó su práctica artística con la pintura y estudió en la Academia de Arte 
de Sofía. Paralelamente trabajó como modelo. Más tarde descubrió la fotografía como una herramienta 
para poder expresarse y con la cual decidió reemplazar la pintura.

Sus obras han sido publicadas en medios de todo el mundo, así como también han sido utilizadas para 
tapas de libros y CD's en Francia, Italia, Japón y Estados Unidos.
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EXCINERE

FOTOGRAFÍA
Nick Ballón

TEXTO
Memoria de autor

Colección de mosaicos volcánicos esmaltados en 
ceniza, producto de tres años de investigación sobre 

el potencial de la lava como material de diseño.

FORMAFANTASMA PARA DZEK
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R esultado de más de tres años de investigación y experimentación, ExCinere es una 
colección refinada de mosaicos volcánicos esmaltados en ceniza, útiles tanto para 
superficies interiores como exteriores; desde mesadas de cocina y pisos de baños hasta 
revestimientos arquitectónicos de fachadas. 

Formafantasma, estudio de diseño con sede en Ámsterdam, ha estado investigando el potencial de 
la lava volcánica como material de diseño desde 2010. Andrea Trimarchi, uno de los dos fundadores 
de Formafantasma, creció en Sicilia con el dramático telón de fondo del volcán Etna1. Con el tiempo, 
Trimarchi y su socio Simone Farres han observado el impacto perjudicial del turismo de masas tanto 
en el paisaje como en la cultura de Sicilia. Su proyecto de 2014, De Natura Fossilium, abordó esto 
investigando a fondo la cultura de la lava en las regiones italianas de los volcanes Etna y Stromboli, 
y culminó en una colección de trabajos de vidrio, basalto y textiles elaborados por expertos.

Nota editorial1: uno de los volcanes más activos del mundo, en constante erupción.
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El proyecto ExCinere fue concebido como un medio para explorar más a fondo la aplicación 
de este material autogenerador y abundante. Dzek y Formafantasma han colaborado para 
desarrollar un producto arquitectónico útil que aproveche al máximo las propiedades 
materiales de la lava volcánica. En palabras de Formafantasma: “El volcán Etna es una mina 
sin mineros; se está excavando para exponer sus materias primas".

La relación entre humano y volcán; uno de los símbolos más viscerales de la fuerza 
indomable de la naturaleza, está lleno de alegorías. Y este proyecto también se convirtió 
en una batalla de voluntades entre el hombre y el volcán. Aunque las cenizas volcánicas y 
las rocas basálticas pueden parecer inertes, su alto contenido de óxido metálico las hace 
complejas e impredecibles para trabajar. Pasaron tres años de explosiones, implosiones, 
agrietamientos y espeleologías2 antes de lograr el cuidadoso equilibrio del cuerpo de 
porcelana, los esmaltes de ceniza, la temperatura de cocción y el método de ExCinere.

ExCinere está disponible en dos tamaños y cuatro esmaltes volcánicos. Estas diversas 
superficies se crean mezclando cantidades variables, tamaños de partículas y densida-
des de materia volcánica, lo que da como resultado superficies que evocan el paisaje 
dinámico del que provienen. •

Nota editorial2: ciencia que estudia el origen y la formación de las cavernas y las cavidades subterráneas naturales.

18
2



FORMAFANTASMA

Andrea Trimarchi (1983) y Simone Farresin (1980) establecieron Formafantasma en 2009 después de graduarse de 
la Academia de Diseño de Eindhoven. Ahora con sede en Ámsterdam, Países Bajos, el estudio ha desarrollado un 
cuerpo de trabajo coherente, caracterizado por investigaciones de material experimental, y ha explorado temas como 
la relación entre la tradición y la cultura local, los enfoques críticos de la ecología y la importancia de los objetos como 
conductos culturales. Su trabajo ha sido adquirido para colecciones en el Museo de Arte Moderno de Nueva York, el 
Museo Victoria & Albert de Londres, el Instituto de Arte de Chicago y el Museo Stedelijk de Ámsterdam.

DZEK

Dzek crea materiales y productos arquitectónicos originales en colaboración con diseñadores. Cree que la gran 
arquitectura está hecha de elementos que cuentan una historia sobre su tiempo y lugar. El enfoque holístico 
de los materiales respeta los logros del pasado al tiempo que avanzan las oportunidades futuras. Su objetivo 
es crear productos con significado artístico que permitan a los arquitectos y diseñadores de interiores forjar 
nuevas relaciones significativas entre las personas y los espacios que ocupan. Dzek debutó en Milán, 2014, con 
la colección Marmoreal desarrollada en colaboración con Max Lamb. El ahora icónico terrazo ha sido citado en 
numerosas publicaciones como un referente para el renacimiento actual de este material.

18
4



El espacio recibió la Medalla de Oro a la Arquitectura y Diseño de Interior 2019 Mer-
cedes Malbran de Campos. El proyecto conmovió al jurado por su impecable resolu-
ción y coherencia, la armonía del color y equilibrio, y el notable desarrollo de producto. 

A partir del desarrollo personalizado de los amoblamientos Johnson, se plasma-
ron todas las soluciones que favorecen la comodidad y el trabajo en esta cocina 
de autor. Con el uso de materiales nobles, terminaciones exclusivas y tecnolo-
gía aplicada, se logra una armónica atmósfera de colores, formas y emociones 
que, asociadas con una cantidad de detalles de diferentes materialidades como 
la piedra y el metal, llevan el resultado a un nivel de mayor sofisticación.

Las piletas Concept color Gun metal y Cobre, aportan un toque indiscutible de 
vanguardia, y son claves para proporcionar la elegancia y diseño inherente al 
estilo Johnson. Trascendiendo el concepto convencional de cocina, el espacio 
se convierte en un ámbito dinámico y creativo, allí la energía fluye, toma formas 
y redefine un modo de vivir donde el trabajo se torna placentero.

COCINA DE AUTOR 
BY JOHNSON ACERO

CONTACTO
www.johnsonacero.com | info@johnsonacero.com
Tel: 0810 55 JOHNSON (5646766)

ARQ .  MAR ÍA  DEL IA  ZACCAGNIN I

PRODUCTOS Y MATERIALES
de diseño

CASA FOA 2019  |  ESPACIO 14

Los toldos Hunter Douglas están fabricados con una innovadora 
técnica de juntas soldadas —en lugar de estar cosidos, los paños 
de tela se sueldan— lo que optimiza la performance y las termina-
ciones, otorgando un acabado totalmente liso y uniforme. 

Las telas cuentan con procesos de última generación y ofrecen una 
gran resistencia a la intemperie.

En algunos modelos es posible elegir la perfilería de los toldos en 
color negro, lo que resulta ideal para combinar con los sistemas de 
carpintería más modernos.

Están disponibles en dos tipos de accionamiento, manual o moto-
rizado; y pueden ser automatizados con sensores de sol y viento.

CONTACTO
www.hunterdouglas.com.ar
marketing-arg@hdlao.com
Tel:  (011) 4709-8700 

Mirá más de Hunter Douglas
en wideonline.com.ar

TOLDOS
HUNTER DOUGLAS
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CONTACTO
www.egger.com
info-ar@egger.com
Tel: (011) 5550-6490

Mirá más de Egger
en wideonline.com.ar

EGGER REVESTIMIENTOS
TENDENCIAS: EL COLOR NEGRO
El negro vuelve a ganar terreno en muebles y diseño de interiores por ser una opción atemporal y elegante. 
Agrega “un toque noble” a cualquier habitación, pero sin correr el riesgo de verse mal.

Si bien durante mucho tiempo, la aplicación del negro fue una opción en grandes superficies, este 
color en su versión mate logra destacar detalles que llaman la atención, como en el caso de acceso-
rios en baños y cocinas, que agregan valor a diseños modernos. Por su parte, la aplicación en pisos 
logra un impacto elegante y moderno.

Los productos ideales de EGGER para estas aplicaciones son los tableros Perfect Sense negros, 
tanto Gloss como Mate, o los Feelwood, especialmente el Roble Halifax Tabaco.

PRODUCTOS EGGER
Los productos EGGER ofrecen flexibilidad, versatilidad de uso y una durabilidad que los convierte 
en la elección idónea para decorar interiores. Para mobiliario y revestimientos la compañía cuenta 
con tableros melaminizados Eurodekor en 18mm y 5,5mm, así como tableros de alta gama de las 
líneas Feelwood y PerfectSense.

Los tableros Feelwood recrean la sensación visual y táctil de la madera natural, gracias a su acabado de po-
ros sincronizados. Está disponible en tableros Eurodekor, Eurolight (tablero alveolar de 38mm) laminados, 
y para lograr una excelente terminación cuenta con cantos de corte longitudinal y transversal.  Los tableros 
PerfectSense son tableros laqueados con un acabado muy resistente al rayado, disponibles en ultra brillo 
o mate. Los tableros mate tienen un tratamiento antihuella en su superficie, ideal para evitar marcas en 
ambientes como los vestidores. Están disponibles en Eurodekor y laminado, con sus respectivos cantos. 

EGGER ofrece pisos en 3 categorías Design, Laminate y Comfort. Esta última resulta ideal para las habi-
taciones, ya que posee una capa de corcho en su interior, creando ambientes cálidos y silenciosos, mien-
tras que para espacios con más frecuencia de tránsito o expuestos a humedad, como baños o cocina, 
se aconseja la implementación de las líneas Design y Laminate por su funcionalidad, durabilidad, diseño 
visualmente atractivo y su resistencia a la humedad.
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SBG amplía su portafolio de porcelanatos de exterior con el lanza-
miento de la nueva colección Walks 1.0 de 20mm de espesor.

Un porcelanato italiano, símil piedra, en 60x60cm, de termina-
ción natural, en colores blanco y gris. Su espesor de 20mm lo 
hace ideal para su instalación en exteriores al brindarle mayor 
resistencia y permitir su colocación sobre césped o utilizando el 
sistema de piso técnico elevado.

Esta colección, de la reconocida marca italiana Floor Gres, ofre-
ce una precisión estética y selecciones cromáticas que permiten 
interpretar arquitecturas de exterior que dialogan a la perfec-
ción con el paisaje. 

Hacia el techo, tenue y homogénea luz difusa.

Hacia abajo, un haz de luz puntual que, junto con la fuente de 
luz híper recedida, genera ambientes de alta intimidad, donde 
prima el juego entre luz y sombra.

Ideal para uso residencial y comercial, en livings, recepciones y 
restaurantes.

CONTACTO
www.ideailuminacion.com.ar
ventas@ideailuminacion.com.ar
Tel: +54 11 4709 3003

IDEA
PLU COLGANTE

SBG PRESENTA 
WALKS 1.0

CONTACTO
www.sbg.com.ar
sbgsa@sbg.com.ar
Tel: +54 11 5550 6000

Mirá más de SBG
en wideonline.com.ar

CARACTERÍSTICAS:

Tipo de fijación: colgante
Uso: iluminación de interior
Potencia: LED 21,2W
Temperatura de color: 3000K
Dimerizable: TRIAC
CRI: 90

ULTRA MINIMALISMO Y ALTO NIVEL DE CONFORT VISUAL

Luz indirecta difusa
Flujo luminoso > 480lm

Luz directa puntual
Ángulo de apertura: 15°
Flujo luminoso > 353lm






