














Sobre la impermanencia

Eugenio Valentini
Director general

(Punta chica, noviembre 2019)

Muestra Reinos, Museo de Arte Decorativo, 2019 | Cabinet Óseo
Fotografía: Urko Suaya

En un editorial anterior hablé de “detener el tiempo”: ilusión de un niño dedicado a 
la fotografía, con una ferviente intención de cuidarse de los cambios inesperados.

Hoy, aunque pueda parecer contradictorio, hablaré de los cambios. El tiempo 
transcurrido, los libros leídos y los pensamientos logrados, me llevaron a entender 
la impermanencia.

Claro que, en el campo editorial —de eso se trata una revista— los cambios 
no suelen ser bienvenidos por los lectores asiduos y ocasionales. Sin embargo, 
pequeñas y sutiles modificaciones alegran la lectura, dan la sensación de que 
este conjunto de papeles y tintas tiene una vida y, al igual que nosotros y nuestro 
cuerpo, imperceptiblemente cambia. Wideprint también.

Por alguna cuestión cultural elegimos realizar estos cambios con el cumplimiento 
de una órbita alrededor del sol. Y así, estamos arrancando nuestro tercer año, la 
edición número trece. Curiosa época diciembre para arrancar el año, pero así son 
las cosas en Wideprint.

Estos cambios, tanto de tipografías, colores y ciertas diagramaciones de notas, 
entusiasmaron a todo el equipo de producción. Alientan, refrescan y, nuevamente 
digo, dan la sensación de “un ser con vida propia.”

También, más allá de estas cuestiones formales, hay cuestiones de fondo, de más 
peso, como la incorporación de personas que desde cada una de sus áreas otorgan 
un soporte intelectual y profesional.

Cambios, para ir creciendo y afinando —casi en un sentido musical— una forma, 
“un alma editorial”. Cambios, para seguir deteniendo el tiempo.

[  E D I T O R I A L  ]
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Villa
PEPPERTREE

Puesta en valor de una casa ubicada en la cumbre 
de un cerro, con estilo arquitectónico clásico.

Luigi Rosselli Architects 

UBICACIÓN
Sídney, Australia 

FOTOGRAFÍA
Prue Ruscoe 

TEXTO
Memoria de autor

[  I N T E R I O R I S M O  ]
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E n la cumbre del cerro Bellevue, en Sídney, un centenario árbol pimentero se eleva 
sobre el horizonte; dos casas se encuentran debajo de su vasta copa. A un lado 

de la cerca, The Oculus House y al otro, Villa Peppertree, una casa diseñada a fines 
de la década de 1920, y restaurada por el estudio Luigi Rosselli Architects.

Durante la década de 1920, mientras Europa buscaba eliminar el trauma de la Primera 
Guerra Mundial a través de estilos arquitectónicos radicales, como el constructivismo 
y el modernismo de inspiración cubista, Australia eligió encontrar consuelo en la 
familiaridad del clasicismo. Este estilo mediterráneo proporcionó la fuente dominante 
de inspiración para las casas construidas en el extremo superior de la ciudad. Con la 
Villa Peppertree, este clasicismo se expresó a través de un gran pórtico al costado de 
la casa, y magníficas chimeneas y habitaciones.

El objetivo de las mejoras de Luigi Rosselli Architects fue proporcionar mayor fluidez 
entre los diversos espacios, abrirlos a un nuevo jardín y agregar un nuevo garage en 
el sótano, una habitación en el ático y una pileta en el patio trasero.
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// Planta baja // Planta alta

Arquitecto a cargo del diseño: Luigi Rosselli

Arquitecto a cargo del proyecto: Jane McNeill

Diseño interior: Alwill Interiors Pty Ltd

Construcción: KCJ Constructions Pty Ltd

Consultor estructural: Rooney & Bye Pty Ltd

Carpinterías: Sydney Joinery Pty Ltd

Diseño de paisaje: Myles Baldwin

Paisajista: Bates Landscape

Ventanas: Enviro Window Designs

Acabados de resina: Marblo

Acabados de estuco lúcido: Mark Stafford

FICHA TÉCNICA
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Debido a la necesidad de conectar los dos nuevos niveles con el resto de la casa, 
también se incorporó una nueva escalera, que toma la forma de una cinta escultórica 
suspendida y completamente separada de las paredes del hueco de la escalera.

Cada aspecto del diseño de la casa fue cuidadosamente curado por el cliente —un 
reconocido diseñador de moda—, la arquitecta de proyectos Jane McNeill y la 
diseñadora de interiores Romaine Alwill. El dominio de los acabados arquitectónicos 
de Romaine trajo la introducción de elementos exuberantes y táctiles como el estuco 
lúcido (yeso pulido), trabajos en metal, paneles de madera maciza, revestimientos 
de paredes a base de resina y acabados de bronce en las habitaciones.

En la planta baja, las pequeñas ventanas de madera han sido reemplazadas por 
ventanas de acero más grandes y finamente enmarcadas. Las mismas ofrecen 
vistas del nuevo jardín diseñado por Myles Baldwin, donde el árbol pimentero 
aún se mantiene, proyectando una luz suave a través de las paredes y los 
terrenos de esta villa renacida. •
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LUIGI ROSSELLI ARCHITECTS
Con sede en Sídney, Australia, Luigi Rosselli Architects adopta un enfoque humanista de la arqui-
tectura y el diseño. Las premisas son el buen diseño y una arquitectura humana que desarrolle 
tendencias y cree edificios comprensivos que fluyan y atraigan.

El equipo trabaja bajo la guía del arquitecto Luigi Rosselli, quien tiene más de tres décadas de expe-
riencia internacional en Milán, Suiza, Nueva York y Sídney.

Reconocido por sus casas, arquitectura residencial, reutilización adaptativa y diseños patrimonia-
les, el estudio ha trabajado en una amplia gama de proyectos: desde oficinas hasta fábricas, desde 
bibliotecas hasta bodegas, desde guarderías hasta capillas.
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SHELTER
UBICACIÓN

Rosebery, Sídney, Australia

FOTOGRAFÍA
Cortesía VIPP

TEXTO
Memoria de autor

La coherencia estética y la utilización de materiales 
sólidos fueron las premisas para la creación de este 

refugio diseñado para “volver a lo básico”.

VIPP

35
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V ipp, empresa danesa de diseño, creó un refugio que permite escapar del caos urbano.  
De este modo, brinda a sus visitantes una experiencia donde es posible combinar 

los accesorios clásicos de la marca con un espacio emplazado en la naturaleza. Una 
estructura de acero negro de 55 metros cuadrados con todo lo necesario, y nada más. Una 
oportunidad para desconectarse y vincularse con lo natural. 

La estructura emerge en un paisaje agreste enmarcado por árboles y un lago silencioso 
que se refleja en la ventana de la fachada. Es como una roca sólida en agudo contraste con 
su entorno. Las grandes superficies de vidrio tornan al refugio transparente, convirtiéndolo 
en una cáscara que proyecta el paisaje en el interior. 

El punto de partida del refugio Vipp es volver a lo básico; volver a la naturaleza satisfaciendo 
funciones básicas que se definen en un espacio denso y compacto, con una coherencia 
estética clara y el uso de materiales sólidos. De esta manera, el refugio se convierte en 
una herramienta que facilita un escape en la naturaleza. Fue pensado como un producto, 
y no como una pieza de arquitectura que combina a la perfección con su entorno. Es una 
construcción de diseño compleja, voluminosa y transportable.
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La estructura de acero soporta dos niveles. Solo el baño y el dormitorio están 
aislados de la sala de estar principal.

El retiro perfecto debe ser, por definición, remoto, inteligente, espontáneo y rodeado 
de naturaleza. Además de esto, Vipp ha añadido los criterios de simplificación 
del proceso de creación. Al comprar un refugio como este, se adquiere un diseño 
en el que ya se han tomado decisiones sobre la base de una larga experiencia en 
el procesamiento de materiales sólidos, con un lenguaje estético definido. Los 
diseñadores e ingenieros han hecho las selecciones necesarias y definido los 
requisitos de construcción. La prefabricación era un criterio esencial, lo que significa 
que el proceso de instalación de este refugio tarda solo unos días. •
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// Planta principal

// Planta superior

// Axonométrica

Empresa comercializadora: VIPP

Jefe de diseño: Morten Bo Jensen

Calefacción: Chimenea (Spartherm, Various 
2L-100h-4S)

Ventilación: mecánica

Agua: tanque de agua caliente de 120 litros

Insolación: lana mineral de 250 mm acc. utilizada 
usualmente para viviendas de veraneo. Folio 
protan montado bajo la pared metálica y el techo

Año: 2014

Área: 55 m2

Peso: 25 toneladas

Dimensiones: 3 metros de alto, 11 metros de largo 
y 6 metros de ancho

Distribución: 40 m2 (estar), 3 m2 (hall), 6 m2 

(baño), 6 m2 (ático)

Fundaciones: 12

FICHA TÉCNICA
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VIPP
Cuando el fundador de Vipp, Holger Nielsen, ganó un automóvil en 1932, fue el comienzo de la 
compañía. Pero no lo sabía. Vendió el auto, compró una prensa de metal y, pocos años después, 
cuando su esposa Marie necesitó un tacho de basura para su peluquería, fue a su taller y elaboró 
lo que hoy se conoce como el contenedor de pedal Vipp.

Vipp celebra su 80° aniversario. Holger no podría haber imaginado que el contenedor controlado 
por pedal que diseñó en 1939 sembraría la semilla para un universo de accesorios, muebles y 
cocinas. Tampoco que su tacho de basura sería un catalizador para un concepto de hotel de diseño.

Situada en Copenhague, Dinamarca, Vipp sigue siendo una empresa independiente de diseño, 
de propiedad familiar, dirigida por la hija de Holger —Jette Egelund— y sus dos hijos, Kasper y 
Sofie, junto con 45 empleados.
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NANJING
CENTRO CULTURAL JUVENIL INTERNACIONAL

El diseño de este centro cultural es una composición 
caligráfica tridimensional con cuatro volúmenes 

independientes que rodean un patio central.

ZAHA HADID ARCHITECTS

UBICACIÓN
Nanjing, China

FOTOGRAFÍA
Hufton+Crow. Cortesía Jumeirah y Zaha Hadid Architects

TEXTO
Laura Ragazzola
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E l Centro Cultural Juvenil Internacional de Nanjing aprovechó la energía de los Juegos 
Olímpicos de la Juventud 2014 para crear un proyecto con un legado duradero que ha 

mejorado y también regenerado su entorno, actuando como un ancla y un catalizador para 
inversiones futuras en la nueva ciudad de Hexi de Nanjing.

El proyecto se compone por dos torres de hotel que incluyen el nuevo Jumeirah Nanjing, un 
centro cultural con instalaciones para conferencias, una plaza urbana, oficinas y áreas de 
uso mixto. Inicialmente proporcionó alojamiento para los Juegos Olímpicos de la Juventud 
2014, y ahora integra infraestructura adicional con nuevas funciones que incluyen los 
hoteles y un lugar para las conferencias anuales de la provincia de Jiangsu.

Los cuatro elementos del centro cultural (sala de conferencias, auditorio, tiendas y zonas 
de invitados) son volúmenes independientes que rodean el patio central. Estos cuatro 
elementos se fusionan en un todo singular en los niveles superiores, lo que permite a los 
peatones caminar a través de un paisaje abierto a nivel del suelo. La sala de conferencias 
tiene capacidad para 2.100 personas y está equipada con un escenario de proscenio 
multipropósito adecuado para conferencias, eventos culturales y teatrales. El auditorio 
tiene capacidad para 500 personas y está optimizado para actuaciones acústicas.
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El diseño del centro cultural es una composición caligráfica tridimensional que resuena con 
la tradición de Yunjin, de 1.600 años, nombre dado al intrincado hilo de brocado utilizado 
por los artesanos locales para tejer las aclamadas telas de oro y plata de la región. Al 
igual que el hilo de Yunjin, una línea continua se entrelaza en todo el centro cultural que 
lo conecta con sus torres resistentes a los terremotos y, más allá, con el nuevo distrito 
comercial central, el parque junto al río y la isla Jiangxinzhou.

Los perfiles cónicos de los edificios, a 255 metros y 315 metros —hasta la fecha, las torres 
más altas construidas por Zaha Hadid Architects— amplían el sentido de perspectiva 
del espectador. Los planos trapezoidales de planta de las torres maximizan sus fachadas 
frente al río y los ascensores de dos pisos aumentan la eficiencia de la planificación de 
su área central en un cincuenta por ciento. La geometría de la sección transversal de las 
torres garantiza una relación media, neta a bruta, de más del setenta por ciento.

Al llevar la luz natural a los espacios profundos del centro de conferencias y minimizar 
la necesidad de aumentar la luz del día evitando los vidrios polarizados, se lograron 
altos estándares en la calidad y el rendimiento de los ambientes interiores del centro. 
Los espacios de oficina combinan ventilación mecánica y natural que, junto con jardines 
de alto nivel, mejoran la experiencia del usuario. Para maximizar la vida útil del diseño 
del proyecto, se utilizan estrategias eficientes de enfriamiento y calefacción, orientación 
óptima del diseño pasivo, planificación flexible y fachadas autolimpiantes.
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Arquitectos: Zaha Hadid Architects

Diseño: Zaha Hadid, Patrik Schumacher

Torre 1: 255 m

Torre 2: 315 m

Hall de conferencia: 2.100 asientos

Auditorio: 500 asientos

Hotel: 136.000 m2

Centro de conferencias: 106.500 m2

Oficinas: 122.500 m2

Sótano: 100.000 m2

Oficina de planificación: GFA incl

Director de proyecto: Nils-Peter Fischer

Consultor asociado: Cristiano Ceccato

Arquitecto de proyecto: Shao-Wei Huang

Fachadas: Shao-wei Huang, Lydia Kim

Dirección del centro de conferencias: Melike Altinisik

Dirección de torres y podio: Garin O’Aivazian

Dirección de interiores: May-Jinqui Qin

Dirección de paisajismo y urbanismo: Carolina Lopez-Blanco

Dirección de supervisión de sitio: Ed Gaskin

Equipo de competición: Garin O’Aivazian, Jalal El-Ali, Kyla Farrell, 
Maria Tsironi, Matthew Richardson, Melike Altinisik, Meng Chan Tang, 
Mirco Becker, Mostafa El Sayed, Paolo Gamba, Saman Saffarian, 
Shajay Bhooshan, Shaowei Huang, Shyamala Duraisingam, Spyridon 
Kaprinis, Suryansh Chandra, Yevgeniya Pozigun

Equipo de proyecto: Alexandros Kallegias, Ashwin Shah, Carlos Michel-
Medina, Carlos Piles Puig, Chao Wei, Charbel Chagoury, Christy Yin, David 
Doody, Duarte Reino, Elena Scripelliti, Emma Chen, Ermis Chalvatzis, 
Eugene Leung, Frenji Koshy, George Frenji, Ho-Ping Hsia, Hongdi Li, 
Igor Pantic, Jamie Mann, John Randle, Julia McLeod, Katharina Hieger, 
Konstantinos Mouratidis, Leonid Krykhtin, Leo Wu, Mattia Gambardella, 
Michael Grau, Michael Sims, Mostafa El Sayed, Mu Ren, Nassim Eshaghi, 
Natassa Lianou, Nicholette Chan, Niqui Berkowski, Patryk Ruszkowski, 
Sebastian Andia, Shajay Bhooshan, Soomeen Hahm, Spyridon Kaprinis, 
Vincent Nowak, Yuchen Zhang, Yue Shi, Yun Zhang

Equipo de supervisión de sitio: Juan Liu, David Chen, Liyuan Zhang, 
Vincenzo Cocomero, Xi Wang, Xin Ji, Yan Geng

Consultor de registro arquitectónico: China Architecture, Design and 
Research Group

Consultores de ingeniería estructural y mecánica: BuroHappold 
Engineering, China Architecture Design and Research Group

Consultor de transporte vertical: Dunbar and Boardman

Ingeniero de fachadas: BuroHappold Engineering

FICHA TÉCNICA

// Planta + 15,00 m del hotel y centro cultural

// Planta principal del hotel y centro cultural

// Volumetría
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Impulsados por el hito de los Juegos Olímpicos de la Juventud 2014, para los cuales el desarrollo 
proporcionó lugares y alojamiento para los competidores, las operaciones de construcción del 
centro establecieron récords y demostraron la experiencia del equipo del proyecto.

La arquitectura del centro cultural se define por su ubicación en la intersección de un 
eje urbano importante y el río Yangtze, así como por su ubicación en el cruce entre el 
tejido urbano de la ciudad y los paisajes naturales de los parques que bordean la orilla 
del río. Con su popular teatro de 2.100 asientos y el nuevo hotel Jumeirah, el Centro 
Cultural Internacional Juvenil de Nanjing ha sido un catalizador vital para la inversión en la 
infraestructura cívica de la ciudad Hexi. •

// Corte BIM del hotel y centro cultural
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ZAHA HADID ARCHITECTS
Zaha Hadid nació el 31 de octubre de 1950 en Bagdad, Irak. Estudió matemática en la Universidad 
Americana de Beirut y luego se trasladó a Londres en 1972 para asistir a la Escuela de Arquitectura de 
Asociación (AA), donde fue galardonada con el Premio Diploma en 1977. Al finalizar sus estudios se 
convirtió en socia de Office for Metropolitan Architecture (OMA), donde trabajó con los reconocidos 
arquitectos Rem Koolhaas y Elia Zenghelis.

En el año 1979, Hadid fundó en Londres su propio estudio —Zaha Hadid Architects— que se man-
tiene hasta hoy en día, luego de su fallecimiento en 2016. En el año 2004 fue galardonada —siendo 
la primera mujer en recibirlo— con el Premio de Arquitectura Pritzker (considerado el Nobel de la 
arquitectura). Su obra construida, teórica y académica es reconocida internacionalmente. Cada 
uno de sus proyectos se basa en más de treinta años de exploración e investigación en los campos 
interrelacionados del urbanismo, la arquitectura y el diseño.
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Yanlord
CLUBHOUSE

Shenzhen

Llamativo y elegante, el diseño interior de esta 
cafetería fue creado teniendo en cuenta la 

mentalidad de consumo de los jóvenes.

CL3 ARCHITECTS LIMITED 

UBICACIÓN
Shenzhen, China

FOTOGRAFÍA
Nirut Benjabanpot / 

b+m studio Kelvin 

TEXTO
Memoria
de autor

[  I N T E R I O R I S M O  ]
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Y anlord Clubhouse Shenzhen es parte de un gran proyecto industrial cuyo objetivo es 
facilitar la implementación de la estrategia de desarrollo de la ciudad hacia el este. 

Teniendo en cuenta el ecosistema y el contexto cultural de las industrias locales, CL3 trabajó 
para crear un espacio comercial experimental versátil, dirigido a los jóvenes urbanos.

El diseño interior se centra en una presentación visual elegante, llamativa pero organizada. 
La disposición de divisiones funcionales conectadas libremente, así como la creación de 
un ambiente emocional e intuitivo, fueron fundamentales para adaptarse a los estilos 
de vida diversificados de los consumidores jóvenes. Tal concepto de diseño se aplicó a 
todos los espacios funcionales.

La cafetería tiene capacidad para 60 personas aproximadamente. El equipo de diseño 
eligió un tono verde como principal, y equipó el espacio con una combinación de muebles 
para satisfacer una variedad de necesidades funcionales, que incluyen cabinas de tres 
asientos, sofás para cuatro personas y una barra de bar con banquetas. Teniendo en cuenta 
la flexibilidad del diseño, los paneles de vidrio plegables se utilizaron como particiones, lo 
que convirtió al café en un área de comunicación multifuncional para eventos y fiestas.
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Shenzhen es una ciudad internacional rodeada de montañas y mar. Los diseñadores  
tradujeron las impresiones naturales y culturales del lugar en elementos de diseño 
que integraron al espacio general. Desde la superposición de cajas en el mostrador, la 
disposición no convencional de las barras de aluminio en el cielorraso alineadas vertical, 
horizontal u oblicuamente, hasta el área semicircular de terrazo en el piso, todo refleja 
de manera abstracta y específica la imagen de la ciudad: edificios dispersos altos y bajos, 
y redes de caminos interconectados.

Se creó una variedad de espacios de apoyo, como la cocina multifuncional y la sala de recreación, 
que sirven para pequeñas fiestas y clases de cocina. La piscina al aire libre al lado del café 
presenta una pared con formas geométricas que representan abstractamente las montañas. •
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Estudio de diseño: CL3 Architects Limited

Equipo de diseño: William Lim, Ricky Chung, Lena Yan, Xianting Lai, 
Jingcai He, Aking Zhu, Dandan Gong

Fecha de finalización: noviembre 2018

Área: 1990 m2

Materiales principales: GRG (fondo de rayas blancas en el área de la 
cabina del café); paneles de aluminio a medida (acabado de pared en 
piscina); cemstone beige claro (barra de bar); cemstone beige grisáceo 
(pisos en café); revestimiento de tela gris claro (asiento del sillón en la 
cafetería); pintura reflectante verde claro (acabado de pared); vidrio 
laminado (puerta plegable en el área de recreación); chapa de madera 
(telón de fondo de recepción)

FICHA TÉCNICA
// Planta
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CL3 ARCHITECTS LIMITED
CL3 es un estudio de arquitectura innovadora con sede en Hong Kong, con oficinas en Shenzhen, Beijing 
y Shanghai. Fundado en 1992, el diseño de CL3 es contemporáneo, con la capacidad de unir arquitectura 
y arte. CL3 otorga a la estética oriental una interpretación moderna que resulta en una exhibición única 
de diseños distinguidos. El artista y arquitecto William Lim proporciona el liderazgo y la visión para el 
equipo de profesionales de CL3.

CL3 apuesta por un buen diseño con valor artístico. Su cartera es tan amplia como variada, ya que 
ha proporcionado proyectos de arquitectura e interiorismo para edificios comerciales y hoteles de 
5 estrellas en toda Asia. Su compromiso de diseño busca respetar el cambiante tejido urbano de las 
ciudades asiáticas modernas, sin dejar de ser fiel a su patrimonio cultural central. Esta actitud ha 
contribuido a los numerosos proyectos galardonados de CL3 a lo largo de sus 25 años en el negocio.
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ARTISTA IRENE
BANCHERO
Irene Banchero produce singulares piezas con 
llenos y vacíos. Sutil variedad de colores y tonos, 
texturas exteriores e interiores que vibran de 
manera sorprendente, a partir de delgadas 
láminas superpuestas de viruta de madera 
consolidada. Sus piezas se apropian del espacio, 
lo llenan de formas y colores, lo dinamizan, 
lo jerarquizan, lo dignifican y significan.

Convivir con la obra de arte implica una 
complicidad, un ida y vuelta cotidiano, un 
desafío que va más allá de la estética de la 
pieza, de su forma, de su color. Las obras de 
Irene Banchero nos proponen este desafío.

Las piezas que presentamos en este número 
de Wideprint intentan dar cuenta de estas 
cualidades y calidades. Incluimos el texto del 
artista Daniel García para la presentación 
de la muestra Enseres y Oropeles, de Irene 
Banchero, en la galería de arte Van Riel.

				       Jorge Sarsale    

FOTOGRAFÍA
Florencia Blanco
Fabián Cañas

TEXTO
Daniel García
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G eorg Simmel decía que el encanto de las ruinas reside en que la obra humana es 
percibida como producto de la naturaleza. Los trabajos recientes de Irene Banchero, 

que por cierto no carecen de encanto, distan mucho de ser una ruina (aunque tal vez 
alguien podría pensarlos como los restos evocados de una civilización perdida o futura) y 
aun así se los percibe con una autonomía —e incluso una sensación de autogeneración— 
tal que produce el borramiento de la autora. Se ausenta dentro de su obra, como en la 
fábula del pintor chino relatada por Benjamin. Sucede que Banchero imita a la naturaleza, 
no en la mímesis de las formas (que, en todo caso, nos remitirían a productos culturales: 
vasijas, balaústres, columnas) sino en el método: formar complejos organismos a partir de 
la acumulación y organización de elementos simples.

Delgados aros de MDF, circulares o elipsoidales, son las células que conforman estas 
nuevas obras de Banchero, obteniendo con ellos resultados tan sorprendentes y bellos 
como los de la naturaleza. Por principio constructivo, como vemos, estos objetos tienen 
el vacío por centro. Literalmente bordean el vacío, lo organizan, y de él extraen su fuerza. 
Como si fuesen piezas producidas por un alfarero, a las cuales el girar del torno cargara 
con su movimiento, ese hueco central, visible en algunos casos y en otros meramente 
intuido, se constituye en un vórtice en torno al cual rotan virtualmente todos los trabajos, 
generando ritmos que les confieren su intensa vitalidad y también, como veremos, 
nos remiten a la naturaleza. El movimiento, ilusorio en cada pieza en particular, es sí 
una característica real de toda la producción de Irene Banchero en su conjunto. Móvil, 
fluida, siempre desplazándose. Oscilando entre lo artesanal y lo experimental, entre lo 
abstracto y lo orgánico, la historia y la vanguardia. Un estar oscilante, vibratorio, entre lo 
arquitectónico, lo decorativo y lo escultórico. Como bien señaló Gilda Di Crosta, esta obra 
se presenta como “inasimilable, descentralizada de cualquier canon genérico”.

// De la serie de las náyades (2016):
A la izq.: Amarillalimón, Verdemar
A la der.: Marronraíz, Lilagris

// Narcissus #2 (2016)
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Inducidos por la atracción del vacío central, creemos percibir en las esculturas 
un hipnótico movimiento giratorio que nos hace pensar en los rotoreliefs de 
Duchamp. No es el único que poseen estas obras de Irene. De hecho, podríamos 
contemplarlas desde dos puntos de vista principales que, asociados con distintos 
movimientos, conllevan sendas temporalidades. La rotación, de la que venimos 
hablando, se resalta en la perspectiva tridimensional. Es el remolino, con su 
temporalidad cíclica. Pero si ahora dirigimos nuestra atención al perfil de las 
obras, a su silueta, notaremos que las capas de MDF se ven como estratos que, 
superpuestos línea sobre línea, van configurando figuras zigzagueantes, dando 
origen a una temporalidad más compleja. Por un lado sedimentaria, vertical, 
acumulativa, pero también, atendiendo a los contornos de las piezas, se trata de 
una temporalidad ondulatoria, pulsátil. Estas siluetas, compatibles con modelos 
rítmicos —fluctuaciones, oscilaciones, vibraciones— podrían perfectamente 
ser la representación gráfica de algunos de los ritmos vitales de la naturaleza: 
sístole-diástole, inhalar-exhalar, la oscilación de las mareas… Podría decirse que 
las obras, a la vez que rotan sobre sí mismas laten, y, pensando en ese vacío 
modulado, por donde el aire circula, respiran, o también… cantan. 

A los ritmos rotativos y ondulatorios de la forma, debemos sumarle también 
los del color. Las alternancias claro-oscuro, frío-cálido y las relaciones de 
parentesco o de oposición con los distintos tonos, dentro de una misma pieza, 
pero también entre las diversas obras, complejizan las vibraciones emitidas por 
el conjunto, generando extrañas armonías. Son tan acentuadamente rítmicas 
que inevitablemente nos llevan a pensar en música, y podemos contemplar los 
conjuntos de esculturas como formaciones corales, extraños instrumentos de 
viento, o incluso los tubos irregulares de un órgano inverosímil.

En otra oportunidad, refiriéndome a la obra de Irene Banchero, y tomando 
en cuenta la sobriedad del método constructivo, la pureza de las formas, su 
carácter abstracto y geométrico, y la aparente ausencia de la artista —o al 
menos su presencia en un muy segundo plano con respecto a su obra—, hablé 
de minimalismo, y lo adjetivé —empleando un oxímoron— como exuberante, 
para dar cuenta de su vibrante uso del color, su fuerte carácter rítmico y el 
hecho de que las piezas parecen autogenerarse y proliferar desaforadamente. 
Igualmente, considerando la carga emocional o espiritual de las obras podría 
haber hablado de un minimalismo lírico, en la misma manera en que se dice 
expresionismo lírico, pero también —y aquí pienso en la armonía de las 
diferentes voces— canto lírico.

Irene Banchero, trabajando paciente y silenciosamente, produce formas 
culturales que parecen respirar y latir al compás de la naturaleza y evocan en 
nosotros la sensación de la música. •

Daniel García

// Trío (2019)
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IRENE BANCHERO
Nació en Buenos Aires en 1955. Se formó en los talleres de Demetrio Urruchúa, Roberto Parini, 
Roberto Páez y Graciela Hasper. Ha trabajado como artesana, diseñadora gráfica y web, y como 
docente en la actualidad.

Comenzó a exponer en 1998, participando en numerosas muestras grupales, premios y ferias nacio-
nales y en el exterior, tales como: Mujeres, Centro Cultural Recoleta, Buenos Aires, 1998.  De Todos 
los Santos, Espacio Giesso, Buenos Aires, 1998 El Peso del Arte, I Bienal de Arte Latinoamericano, 
París, 1999. ARCO '03, Galería del Infinito, Madrid, 2003. Bienal Nacional de Bahía Blanca, MAC 
de Bahía Blanca,2003. Sistema Natural, Fondo Nacional de las Artes. Buenos Aires, 2006. Blanco. 
Centro Cultural Borges / Museo de Arte de Tigre, Buenos Aires, 2008. SP Arte 09, Galería GC Arte, 
San Pablo, 2009. Mi Ranchito. Mark Morgan Garage, Buenos Aires, 2009. Transfrontaliers, Le 10neuf 
- Centre Régional d'art contemporain Montbéliard, 2010. COLECTIVA 4, Galería Mar Dulce, Buenos 
Aires, 2010. Aparato Reproductor, Radios/Artistas, CCRRojas, Buenos Aires, 2010. MacroNUEVO / 
Colección festiva del Castagnino+macro,Rosario, 2011."Geometría, Desvíos y Desmesuras" Espacio 
de Arte, Fundación OSDE, 2013. "Algunos artistas / 90 – HOY", Fundación Proa, Buenos Aires, 2013. 
"12". Central Newbery, Buenos Aires, 2013. XVIII Premio Klemm, Fundación Klemm, Buenos Aires, 
2014.10 Concurso Nacional UADE, Artes Visuales, Buenos Aires,2015. "Poética". Banchero, De Sa-
gastizábal, Lacarra, Scafidi, ESEADE, Buenos Aires, 2015. Salón Nacional de Artes Visuales, Casa del 
Bicentenario, Buenos Aires, 2018. 62 Salón Manuel Belgrano, Museo Sívori, Buenos Aires, 2018.

Entre sus principales  muestras individuales se destacan: Caladora, lija y pintura, Centro Cultural Recoleta, 
Buenos Aires, 2000. "Naturaleza Artificial". La Casona de los Olivera, Buenos Aires, 2005. Galería Zavaleta 
Lab, Buenos Aires, 2008."Ecuador", Galería Van Riel, Buenos Aires, 2011."Fuente", Espacio Vidriera, Espa-
cio de Arte Fundación Osde, Buenos Aires, 2014. "Promenade", Galería Praxis, Nueva York, 2016. "Modo 
de Estar", Casa Matienzo, Buenos Aires, 2016. "Enseres y oropeles", Galería Van Riel, Buenos Aires, 2019. 

Ha obtenido los siguientes premios: Segundo Premio de Escultura Salón Nacional de Artes Visuales, 
2012. Premio Adquisición Igualdad Cultural, 2013. Mención Especial del Jurado, Escultura, Salón Nacio-
nal de Artes Visuales, 2014 y Mención Especial del Jurado, Escultura, 62 Salón Manuel Belgrano, 2018.

// Vista de la exposicion Enseres y Oropeles, Galería Van Riel, Buenos Aires, 2019



Hotel
ZALLINGER

Sustentabilidad y contacto directo con 
la naturaleza fueron las premisas que 

guiaron la ampliación y el nuevo diseño 
de este hotel situado entre montañas

NOA* – NETWORK OF ARCHITECTURE

UBICACIÓN
Saltria, Italia

FOTOGRAFÍA
Alex Filz

TEXTO
Laura Ragazzola

[  A R Q U I T E C T U R A  ]
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E n la expansión del refugio Zallinger, el objetivo del estudio noa* fue mejorar la calidad y la 
capacidad de alojamiento de una antigua estructura hotelera de alta montaña, sin alterar 

el delicado paisaje y el equilibrio ambiental, creando, a su vez, valor estético y sustentable.

La cabaña Zallinger se construyó por primera vez a mediados del siglo XIX a 2.200 metros, 
debajo de la montaña Sassopiatto. Antiguamente estaba rodeada por siete graneros y 
una pequeña iglesia. Posteriormente, en 1880, los graneros fueron reemplazados por 
un solo edificio grande, que con el tiempo había asumido otras funciones. La extensión 
fue una oportunidad para revivir la estructura original, el procedimiento, así como 
la reestructuración del cuerpo central del hotel, la demolición del antiguo granero y la 
construcción de siete nuevos chalets dispuestos respetando el plan original del sitio.

Los revestimientos externos que rodean los chalets están hechos de bloques de madera 
sólida que parecen apilarse juntos en una alternancia de espacios llenos y vacíos, 
convirtiéndose en un motivo dominante del nuevo asentamiento. El resultado, inspirado 
en la estructura de los antiguos graneros, evita los molestos reflejos de las ventanas 
expuestas, inapropiadas en un contexto de alta montaña. Los paneles de madera están 
diseñados para poder abrirse en los grandes ventanales, proporcionando una vista del 
espectacular paisaje alpino, mientras que cuando están cerrados crean luces y sombras 
sugerentes en las habitaciones, lo que contribuye a la relajación de los huéspedes del hotel.

// Vista
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La sustentabilidad, el respeto por las montañas y el contacto directo con la naturaleza son 
los principios que han guiado todas las opciones de diseño. Por ejemplo, en el diseño de las 
nuevas habitaciones se hizo un uso cuidadoso del espacio para proporcionar altos niveles 
de confort en tamaños relativamente pequeños; se utilizaron tejas de madera y todos los 
materiales han sido certificados. El complejo de edificios —calentado por Pellets1— ha 
obtenido la certificación ClimaHotel. Además se decidió no iluminar los caminos que 
conectan los chalets y el refugio, para evitar la contaminación lumínica y permitir a los 
huéspedes —equipados con linternas— admirar el encanto del cielo estrellado.

Nota editorial1: energía renovable que se obtiene de la reconversión del principal subproducto de la industria made-
rera, el aserrín y la viruta.
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LOS ESPACIOS PÚBLICOS Y EL RESTAURANTE
El cuerpo central del histórico hotel en planta baja se ha mantenido, pero 
completamente rediseñado: el nuevo diseño interior incorpora la recepción, el 
lobby, el salón y el restaurante.

Todos los muebles incorporados fueron diseñados por noa* y personalizados 
según el estilo y el espacio, combinados con una refinada elección de muebles 
para completar el nuevo diseño.

Las paredes fueron revestidas con madera, con la idea de recrear la atmósfera de un 
"stube" tradicional: una clásica habitación alpina donde la familia se reunía alrededor 
de la chimenea. Detrás de las paredes y el cielorraso se han colocado paneles 
absorbentes de sonido para crear el máximo confort acústico. La elección de usar un 
piso de fieltro —un material alpino tradicional que combina resistencia y suavidad— 
también apunta al mismo resultado.

El área del bar se caracteriza por un gran tronco de abeto como mostrador: una 
solución que aporta la presencia de la naturaleza dentro del edificio. 

También se ha prestado gran atención a la iluminación en este proyecto. Precisión 
en el aspecto funcional y cuidadosa elección del diseño en la estética (como en las 
luces de barra producidas por la empresa española Marset). 
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LA AMPLIACIÓN
El plan arquitectónico de noa* agregó 24 habitaciones en los nuevos mini chalets y dejó las 
13 originales, que ya estaban disponibles en el edificio central de la casa de huéspedes. Los 
chalets se ubican en pares. Cada uno de ellos tiene cuatro habitaciones, no conectadas, a 
las que se accede por un pasillo de distribución compartido. La privacidad está garantizada.

// Corte
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Desde el punto de vista constructivo, cada unidad descansa sobre una meseta de hormigón, 
que ha sido construida con métodos prefabricados en madera. De esta manera, el sitio de 
construcción ha tenido un impacto mínimo en el medio ambiente, tanto en lo que respecta 
al tiempo de construcción en el sitio, como al transporte de materiales. 

El interior de las habitaciones es acogedor y cálido, con un moderno carácter de cabaña de 
montaña. Los materiales están inspirados en la ropa tradicional del cazador; almohadones 
con detalles de punto y fieltro. Algunas habitaciones tienen un pequeño loft que se puede 
usar como dormitorio para niños o simplemente como un rincón relajante.•
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Estudio: noa* (network of architecture)

Comienzo de construcción: junio 2017

Finalización: diciembre 2017

Volumen: 9.608 m3

Área de superficie: 1.870 m2

FICHA TÉCNICA

// Planta general

// Planta de habitaciones

// Corte del área de spa
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NOA* (NETWORK OF ARCHITECTURE)
El estudio fue fundado en 2011 por Lukas Rungger y Stefan Rier en Bolzano (Italia); en 
2018 se inauguró una segunda oficina en Berlín (Alemania).

Noa* es una red de jóvenes arquitectos y diseñadores que explora un enfoque 
interdisciplinario para cada proyecto y una estrategia holística para elecciones 
constructivas y materiales. El diálogo con el paisaje es un aspecto importante para 
todo el trabajo de noa*, que interpreta la tradición alpina de acuerdo con un lenguaje 
contemporáneo, dirigido a una investigación estética y formal continua.
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FOTOGRAFÍA
Paleta de materiales: Esteban Emilio

Interiorismo: Analía Grucki

TEXTO
Marina Christe

En esta edición se inicia el ciclo de notas editoria-
les curadas por COLOR REVIEW para Wideprint, 
presentando la disciplina CMF (color, material & 
finish) y un caso de aplicación de esta novedosa 
rama del diseño que emerge en el mundo.

Creada en 2019 por Marina Christe, COLOR 
REVIEW es una nueva plataforma digital es-
pecializada en la difusión de artistas, diseñado-
res, fotógrafos, arquitectos, estudios creativos y 
agencias consultoras, que creen en el color como 
una herramienta fundamental de comunicación.

Color es percepción
Percepción es sensación
Sensación es emoción

La emoción es humana

CMF:
Color, material & finish

MARINA CHRISTE
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P ara hablar sobre el CMF (color, material & finish – acabado) primero debemos entender 
de qué se trata, ya que es una disciplina que ha formado parte de las artes y el diseño 

desde que estos existen. En el proceso de profesionalización de estas materias han ido 
surgiendo nuevos campos de especialización, junto a la profundización en ciertas áreas. 
Una vez comprendida su aplicación y utilidad, CMF se convirtió en una nueva profesión. 

¿QUÉ ES EL DISEÑO DE CMF?
CMF es una disciplina considerablemente joven. Actualmente consolidada como una 
práctica de diseño calificada, CMF genera interés tanto en profesionales como en industrias 
que buscan incorporar este servicio a sus empresas.

Liliana Becerra, diseñadora de CMF y escritora del libro Fundamental Principles of CMF 
(2016), señala que "el diseño de color, material y acabado es una disciplina profesional 
emergente que se enfoca en diseñar y especificar colores, materiales y acabados para 
respaldar los atributos funcionales y emocionales de los productos y espacios. Es un 
proceso integral que se ejecuta en paralelo con el diseño físico y técnico de los mismos."

Estamos constantemente rodeados de diseño, de productos y espacios que no solo tienen 
una forma y un volumen, sino también un color, materiales y acabados. Aunque son 
objetos o ambientes tangibles, sus características físicas nos afectan a nivel emocional. 
Inconscientemente las percibimos como mensajes que nos interpelan, generando 
emociones y reacciones. Cada usuario crea su propia percepción y relación con un diseño. 

Nuestra sociedad está siendo influenciada por la digitalización. La relación con el mundo 
físico a menudo es borrosa y por eso es importante la estimulación especial de los 
sentidos, para evitar la desconexión con el mundo real.  Dado que el cincuenta por ciento 
de nuestras decisiones de compra se basa en acciones irracionales —valores emocionales 
(Swisher y Shepard, 2013)— la narrativa es una parte importante del proceso de diseño.  

PROFESIONALES DEL CMF
Una de las cualidades más importantes para un diseñador de CMF es la creatividad y la 
capacidad para poder pensar por fuera de lo establecido. Debe ser curioso y tener un deseo 
de aprendizaje y exploración continua, ya que la disciplina implica una evolución constante, 
que nunca alcanza el pleno conocimiento. La actualización es fundamental cuando se trabaja 
con el plano emocional y las tendencias socioculturales. Un diseñador de CMF siempre debe 
estar atento a las nuevas tecnologías y poder probarlas (Morrison, 2010).

Ya que el CMF es una disciplina muy nueva, la mayoría de los profesionales que trabaja en 
el campo proviene de una variedad de áreas y parece haber acumulado su conocimiento 
a través de la experiencia práctica. Entre estos profesionales se encuentran diseñadores 
gráficos, textiles, industriales y de producto, diseñadores de moda, indumentaria, y 
profesionales de bellas artes y publicidad. 

Además de la experiencia profesional, es fundamental tener la capacidad de interpretar la 
comunicación visual y las tendencias en sus contextos culturales y temporales, para poder 
traducirlas y convertirlas en información concreta. Para lograr esa lectura holística, es necesaria 
una sensibilidad innata, que está ligada también a la intuición y a la capacidad de percepción 
del profesional para generar soluciones efectivas a través de la narrativa del diseño.

Algunos diseñadores CMF pueden ser especialistas en color o en materiales, especia-
lizarse en la creación y pronóstico de tendencias o manejar por igual todas las áreas 
involucradas en la disciplina. 
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CMF APLICADO, POR MARINA CHRISTE

ART HAUS
Las imágenes que ilustran esta nota conforman el registro del diseño CMF realizado por 
Marina Christe, aplicado al diseño interior de un proyecto ideado por los arquitectos 
Maia Elín Lauferman y Leandro De Ángelo, de Arenal Estudio, para la marca de diseño de 
mobiliario La Feliz. Art Haus fue desarrollado en el marco de la 36° edición de Casa FOA, 
exposición de arquitectura y diseño de Buenos Aires.

Este proyecto es la manifestación del trabajo de un equipo interdisciplinario de 
profesionales del diseño. Fue inspirado por el movimiento del racionalismo de los años 
30 y la propia historia del lugar donde se desarrolló el proyecto: un edificio militar 
en Buenos Aires, fiel exponente del racionalismo rioplatense, la respuesta local a las 
vanguardias europeas. Un diseño inspirado en líneas simples y funcionales, basado en 
formas geométricas y materiales industriales.

La morfología de los objetos, murales, revestimientos y aplicaciones fue marcada por esta 
impronta. El desafío fue crear una paleta actual y contemporánea, para resignificar aquella 
propuesta y conectarla con el diseño de los muebles de La Feliz.

Cada material fue estudiado en contexto con los demás. El CMF se desarrolló para revesti-
mientos de paredes y los muebles empotrados del espacio, así como para todo el diseño de 
la colección de mobiliario e iluminación que se personalizó para trabajar con la paleta elegida.

PALETA COLOR “LA HORA MÁGICA”
Junto al equipo de arquitectos, Marina Christe comenzó a investigar las posibles 
materialidades, en función de los productos, revestimientos y espacios dados en el proyecto. 
Las distintas posibilidades en superficies y acabados se cruzaron con la información 
sensorial que debía ser contemplada para comunicar un espacio habitable. Una cocina 
comedor que debía convivir con un lounge, la biblioteca, la música y el esparcimiento. Las 
emociones que debían percibirse tenían que ver con la sensación de tranquilidad y calidez.

// Estudio preliminar de aplicación de color sobre proyecto realizado por Arenal Estudio
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Con el planteo de la paleta inicial se buscó una piedra para el producto principal de La 
Feliz, la mesa central de 3 metros de largo. Se encontró un cuarzo en un tono verde claro 
y a partir de esta instancia, Marina Christe desglosó todos los tonos de las vetas de esta 
piedra para llegar a la paleta definitiva, compuesta en su mayoría por distintas tonalidades 
de verdes, en contraposición con los rosados, salmones y terracotas de las vetas del 
cuarzo. La proporción de tonos se mantuvo fiel a la de la piedra original, dándole principal 
valor a sus tonos fríos y armando contrastes con sus tonos cálidos en menor proporción. 
En paralelo a este desglose técnico también se trabajó con la percepción de la paleta. 

El color debe funcionar como conector de materiales, espacios y emociones. Cada tono 
evoca sensaciones, sentimientos y asociaciones respecto de nuestra cultura, tiempo, 
ubicación geográfica y pasado. Sobre esta información se puede desglosar el mensaje y 
convertirlo en información visual en función de las emociones que se deseen trasmitir.

Uniendo todas las piezas del rompecabezas sensorial y técnico, la diseñadora Marina 
Christe creo una paleta inspirada en "la hora mágica": ese momento del día en el que las 
personas llegan a su hogar, intentando desactivar la vorágine diaria, para reconectarse con 
los deseos, la reflexión y el descanso.

La sutileza de la paleta, aplicada a cada una de las superficies, se sumó a un trabajo de 
composición y forma en la corporeidad de los productos y en la bidimensión de los murales 
y techos, buscando estimular los sentidos entre las armonías y tensiones, para generar 
una percepción sensorial más profunda de la propuesta.

LOS MATERIALES
Combinando la presencia de los granitos con la suavidad de los textiles, la translucidez de los 
vidrios y los diferentes acabados de los metales, se generaron sensaciones táctiles, contrastes de 
color, transparencias, texturas y reflejos. Además, se apeló a la calidez de los textiles sumando 
una pieza fundamental: el tapiz de la pared, especialmente diseñado por Marina Christe para el 
espacio. Este elemento adoptó todos los colores cálidos de la piedra, los cuales fueron dispuestos 
de forma geométrica, para conectarlos con la estética racionalista planteada por el estudio.

Los metales fueron tratados de distintas maneras, aprovechando su versatilidad y sus 
distintas aplicaciones. Se trabajó con metalizados cobres y verdes, respetando la propuesta 
cromática. También se utilizaron terminaciones mate en tonos pasteles. Los textiles 
de las sillas y las poltronas se trabajaron en tono sobre tono, para generar productos 
monocromáticos que destacaran las distintas superficies en las mismas tonalidades.

Dado que el background de Marina Christe proviene de la dirección de arte, en este proyecto 
también aplicó su conocimiento de estilismo para sumar objetos decorativos, textiles y 
cerámicas, apelando a la lectura conceptual del espectador.
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MARINA CHRISTE
Marina Christe es Directora de Arte, especialista en color (CMF). Nació en Buenos Aires, 
Argentina, se graduó de la carrera de Diseño de Escenografía y Vestuario, en la Escuela 
Nacional de Bellas Artes, Ernesto de la Cárcova. Su búsqueda es multidisciplinaria, y está 
atravesada por la composición en todos sus aspectos.  

Con más de 20 años de experiencia en diversas disciplinas de diseño dentro de la 
industria, sus conocimientos se aplican a diferentes proyectos. Desde consultorías en 
CMF (color, material & finish), dirección de arte y diseño para marcas, interiorismo y 
estilismo. Con el acercamiento al arte plástico, desde hace unos años, ha podido explorar 
y experimentar de manera más intuitiva el comportamiento del color en su obra. Lo que 
la ha llevado a seguir involucrándose y especializándose en el estudio de esta materia 
encontrando nuevas aplicaciones a su conocimiento. 

Es curadora de la plataforma Color Review, el resultado que emerge en la conjunción de 
sus intereses multidisciplinarios cruzados por el color transversalmente, y su necesidad 
de difundir tantos trabajos y proyectos que ha ido descubriendo a lo largo de su estudio, 
sumando una nueva mirada a una comunidad interesada en estos temas. 

El resultado fue el buscado: la sensación de inmersión en un espacio tridimensional donde 
todas las posibilidades de la percepción y los sentidos se estimulan en su justa medida. 

Este proyecto deja en claro las posibilidades que pueden surgir al armar equipos 
interdisciplinarios que optimizan y enriquecen los proyectos de diseño. •
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Este es el primero de dos portfolios de la fotógrafa 
Agustina Ballester, dos notas que reflejan dos 

destinos muy diferentes: Turquía y Japón.

Agustina Ballester
DOS DESTINOS, UNA FOTÓGRAFA
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ESTAMBUL
donde Asia y Europa se unen 

Primera parte

En su viaje por la ciudad más poblada de Turquía, Agustina 
descubre y registra no solo las atracciones turísticas, sino también las 
costumbres y el rol que ocupan las mujeres que habitan Estambul.
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T omar fotos en lugares desconocidos siempre me genera 
adrenalina. Hay días en que no paro de fotografiar, y días 

que siento que no encuentro nada digno ser registrado, o que las 
cosas que veo me parecen lo mismo. En Estambul —o como se 
llamaba antiguamente, Constantinopla— la magia de la ciudad 
me llevó a tomar 400 fotos en pocas horas.

El Estrecho del Bósforo divide a Estambul en dos partes situadas 
en dos continentes diferentes. Allí, el Mar Negro se fusiona con 
el Mar de Mármara y, al cruzar en barco esta unión, es posible 
vivenciar el contraste de la antigüedad europea meridional con la 
modernidad asiática.

Más allá de sus templos y edificios medievales —como la Mezquita 
Azul o la Torre de Gálata— creo que lo que más me impactó de este 
viaje, como mujer y fotógrafa, fue el choque cultural. Si bien no es 
obligatorio llevar constantemente la cabeza tapada, sí lo es para 
entrar a lugares religiosos. Si querés visitar una mezquita tenés 
que usarlo. Y ahí es donde se divide la multitud entre hombres 
y mujeres. Mientras uno hace la fila para entrar, un pañuelo de 
color es entregado para tapar la cabeza, convirtiéndonos a todas 
en una gran masa celeste. No importa de dónde vengas, o qué 
religión profeses, adentro somos todas iguales.

En Estambul no todas las mujeres se cubren de la misma manera, 
ya que eso puede variar según la religión, la familia y el contexto. 
Algunas no solo tapan su cabeza con un pañuelo, sino que cubren 
su cuerpo entero. Otras eligen no tapar nada, como la casera que 
me recibió en Capadocia —otra zona de Turquía—. Ella, pese a ser 
musulmana, decidió no cubrirse. 

Las imágenes que tomé en este viaje a Estambul reflejan el rol 
que tienen las mujeres allí. Distintas edades, vestimentas, solas 
o en grupo: las fotografiaba para entenderlas. No hablábamos el 
mismo idioma, y yo solo sabía decir "gracias" y "por favor", pero 
en la observación se aprende y se respeta. •
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// Estuario Cuerno de Oro, situado en la parte europea de Estambul.
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AGUSTINA BALLESTER
Agustina Ballester nació en Buenos Aires el 25 de enero de 1992. Es fotógrafa y se especializa 
en retoque digital. Estudió la carrera de Fotografía en la Escuela Motivarte y actualmente tra-
baja en moda y publicidad. Debido a su interés por el periodismo, realiza también fotografía 
documental y retratos en diferentes países. Sus trabajos han sido publicados en numerosos 
medios vinculados a la industria de la moda y en 2013 ganó el concurso de Fotografía de Moda 
de la Universidad de Palermo. 

Actualmente trabaja como freelance en retoque, video y fotografía, y en sus momentos libres 
hace cerámica y acuarela.

      /agussballes
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CASAGLABES
Con el uso de materiales no convencionales y un 
diseño de techo inusual, esta obra explora nuevos 

modos de organización espacial en un hogar.

MALL

UBICACIÓN
Georgia, Estados Unidos

FOTOGRAFÍA
Naaro, Tim Hursley

TEXTO
Memoria de autor

[  A R Q U I T E C T U R A  ]
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E sta casa de 670 metros cuadrados desafía el interior doméstico a través de la 
materialidad, el color y la forma. Es una de las pocas residencias en Estados Unidos 

hechas de madera laminada cruzada (CLT), un material de madera excepcionalmente 
fuerte, producido al pegar capas de madera con dirección alternada. 

Para esta casa unifamiliar, un grupo de seis techos a dos aguas se combinan para formar uno 
solo. En un intento por reelaborar paradigmas espaciales del pasado —como el plan gratuito 
de Le Corbusier y el raumplan de Aldof Loos— el estudio a cargo del proyecto ofrece este 
plan de techo como una forma de organizar la arquitectura. Al alinear estos espacios con las 
crestas y valles del techo, establece habitaciones, pasarelas y espacios de doble altura en el 
interior. En este caso, el plano de planta es el resultado del techo.
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Desde la vereda, una forma asimétrica y desconocida reemplaza a la casa tradicional de 
elevación a dos aguas, como si la forma habitual estuviera recortada. Perfiles extraños 
emergen en las cuatro elevaciones, a medida que los seis techos a dos aguas se cortan en 
el perímetro. Otras alteraciones leves a lo común incluyen inclinaciones de techo que son 
mucho más pronunciadas que las que se encuentran en los estándares de la industria. La 
parte inferior de los tejados a dos aguas crea un espacio amplio y espacioso lleno de luz 
natural en lo que en realidad es una pequeña huella del edificio. La casa, que se encuentra 
en una parcela de 7 metros de ancho, tiene un ancho total de 5 metros.

Todas las paredes, pisos y techos exteriores e interiores están hechos de paneles CLT sólidos, un 
material ampliamente utilizado en la construcción en varios países, pero nuevo en el mercado 
estadounidense. Con un corte personalizado, colocado en su lugar y ensamblado dentro de 
catorce días, el CLT permite una casa sólida que evita la construcción con listones de madera. 
Los paneles también proporcionan una vista monolítica del material desde el interior. 
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La casa Gables se involucra aún más en la exploración conceptual de la materialidad a 
través de una serie de acabados de imitación que recubren el exterior y partes del interior. 
El estudio MALL utiliza la vieja tradición del “falso acabado” del sur de Estados Unidos, 
históricamente derivada de la incapacidad para comprar materiales preciosos y el deseo de 
"falsificarlos", así como de utilizar una técnica más contemporánea de "bloqueo de color", 
que se encuentra actualmente en la cultura pop. Al construir una casa completamente 
de CLT, el estudio buscó compensar la imagen de un interior de madera con acabados de 
imitación. Estos materiales falsos son coloridos, audaces y engañosos. 

En el exterior, dos lados de la casa están cubiertos con falsos ladrillos hechos de 
estuco con salpicaduras de cuentas de vidrio que producen un efecto brillante. En el 
interior, el terrazo negro no se vierte en el lugar y se pule, sino que se aplica como un 
azulejo delgado, mientras que el tablero de fibra orientada (OSB) se reemplaza por 
azulejos de cerámica. Los acabados de mármol en el dormitorio y el baño adyacente 
están hechos de materiales aparentemente incompatibles, incluidos vinilos y dibujos 
de caricaturas, en lugar del mármol italiano real que a menudo se desea. Estos falsos 
acabados parecen indicar divisiones espaciales, cuando en realidad no corresponden 
a los límites reales de ninguna habitación. 

El interior se activa aún más por una gama de muebles de diseñadoras que utilizan 
audazmente material, forma y color en su trabajo. MALL seleccionó el trabajo de Ray 
Eames, Jessica Nakanishi de MSDS Studio, Stine Gam de GamFratesi Studio, Anna Castelli 
Ferrieri para Kartell, Annie Hieronimus para Ligne Roset, Patricia Urquiola para Glas Italia, 
Laurel Consuelo Broughton de WELCOMECOMPANIONS, Aino Aalto y Ragnheiður Ös. 

Con el uso de materiales no convencionales y un diseño de techo inusual, la casa Gables 
es una exploración de nuevas formas en que la organización espacial, la forma y el material 
pueden funcionar en un hogar. •
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Arquitectura y diseño interior: Jennifer Bonner / MALL

Ingenieros estructurales: AKT II (Hanif Kara), Bensonwood, PEC 
Structural Engineering y Fire Tower

Contratista general: Principle Builders Group

Fabricación CLT: KLH USA

Especialista en instalación CLT: Terry Ducatt

Especialista en productos de madera: 7 Seas Group USA

Ingeniero civil: Crescent View Engineering

Sistemas mecánicos: Emily McGlohn

Arquitecto asociado: Olinger Architects

Investigación de fachadas: Alex Timmer

Diseño de paisaje: Carley Rickles

FICHA TÉCNICA

// Planta baja

// Planta principal

// Planta alta con proyección de techos

// Planta de techos

// Cortes
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// Cortes
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MALL
MALL un estudio creativo de arte y arquitectura, creado por Jennifer Bonner en 2009. Al 
comprometerse con la "arquitectura ordinaria", como los techos a dos aguas y los materia-
les cotidianos, Bonner reinventa la arquitectura en su campo.

Bonner es profesora asociada de arquitectura y directora del Programa de Maestría en 
Arquitectura II en la Escuela de Graduados de Diseño de la Universidad de Harvard. Ha 
exhibido trabajos en el Royal Institute of British Architects, National Building Museum, en 
la galería WUHO, HistoryMIAMI, galería Yve YANG, galería pinkcomma, Museo Moderno 
de Estambul, Rose Kennedy Greenway de Boston y en la Bienal de Arquitectura de Chicago.

Ha recibido numerosos premios y sus trabajos han sido publicados en revistas espe-
cializadas de todo el mundo.
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AL FAYA
Lodge & Spa

Situado en el medio del desierto, este hotel 
boutique se configura como un refugio 
espiritual compuesto por tres edificios 

conectados entre sí por una ruta interna.

A N A R C H I T E C T

UBICACIÓN
Sarja, Emiratos Árabes Unidos

FOTOGRAFÍA
Fernando Guerra

TEXTO
Memoria de autor

[  A R Q U I T E C T U R A  ]
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S ituada cerca del monte Alvaah, Al Faya Lodge es la estructura más nueva de 
la Colección Sharjah, una lujosa cadena de hoteles boutique de los Emiratos 

Árabes Unidos. En medio del histórico Desierto Rojo, a unos pocos kilómetros al 
norte de Dubai, Al Faya Lodge se configura como un opulento refugio espiritual 
construido cerca del primer campo petrolero encontrado en el emirato de Sharjah.

// Implantación



La arquitectura y el diseño del Al Faya Lodge son fundamentales en la experiencia brindada 
por el sitio. Dos edificios de una sola planta —construidos con piedra de la década de 1960 
y utilizados anteriormente como clínica y tienda de comestibles— se han convertido en un 
hotel boutique contemporáneo y en un restaurante.

Como muchas de las estructuras existentes estaban en buenas condiciones, los 
arquitectos decidieron mantenerlas, introduciendo nuevos elementos y espacios que 
contrastan fuertemente con las características de los edificios originales. El acero corten 
es el elemento simbólico de Al Faya, introducido en las nuevas capas y estructuras 
que albergan los programas del hotel y el restaurante. ANARCHITECT se ha enfocado 
inadvertidamente en los edificios originales, creando umbrales claramente definidos y la 
yuxtaposición entre lo viejo y lo nuevo.

Las condiciones del desierto presentan en verano un calor extremo con exposición solar 
intensa y prolongada, por lo cual, al diseñar, es importante tener en cuenta la forma y la 
masa del edificio y, en segundo lugar, la selección de materiales adecuados. Los sitios 
desérticos también están expuestos a fenómenos como la lluvia torrencial, tormentas de 
arena y bajas temperaturas por la noche.
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La construcción de piedra u hormigón proporciona una gran masa térmica para hacer 
frente a las fluctuaciones extremas de temperatura. Los materiales de superficie, como 
el acero corten, y los materiales de estructura secundaria, como las maderas duras y el 
aluminio, añaden refinamiento y precisión al diseño, especialmente para las cubiertas de 
los balcones, elementos de sombra y terrazas elevadas por encima del nivel de la arena.

Al Faya alberga un restaurante moderno y de renombre, además de una sala de recepción, 
una biblioteca y una terraza. El hotel boutique cuenta con cinco habitaciones individuales, 
todas equipadas con una claraboya que permite a los huéspedes observar la belleza 
del cielo estrellado del desierto desde la comodidad de sus camas. Además, una de las 
habitaciones tiene una gran terraza exclusiva. Junto a estas dos estructuras se encuentra 
el edificio spa, donde los visitantes pueden acceder a una piscina de agua salada al aire 
libre y a un completo centro de salud y bienestar.
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En el otro extremo de la parcela se encuentra el edificio de acceso y recepción, que también 
cuenta con un comedor, patio exterior, una chimenea y una terraza panorámica.

El proyecto Al Faya Lodge fue un gran desafío para los arquitectos de ANARCHITECT, 
una oficina con amplia experiencia en proyectos de bajo impacto ambiental. Consideraron 
los materiales disponibles en la región, así como elementos que podrían responder 
efectivamente a las condiciones extremas del clima árido del desierto.

Se puede acceder a los edificios de lodge, spa y restaurante desde una ruta interna que los 
conecta y que permite a los visitantes moverse libremente por la propiedad. Al Faya, junto 
a la histórica bomba de petróleo, es el hito más nuevo en este paisaje desértico: un retiro 
que invita a los visitantes a detenerse y disfrutar de la belleza de la naturaleza. •
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Arquitectura e interiorismo: ANARCHITECT

Año de finalización: 2019

Área total: parcela de 8.000 m²

Materiales: acero corten, porcelana lamina-
da, hormigón pulido, madera de grado exte-
rior Parklex, madera de fresno TMT, piedra de 
travertino, piedra de granito flameado

Artefactos de iluminación: Deltalight

Sillas de exterior: RODA

Artículos sanitarios: Kohler

Ferretería: Manital

Revestimiento exterior de acero oxidado: CorTen

Paisajismo: DesertINK

Mobiliario: H&H

Consultor de spa: The Wellness

Contratista: Alba Tower & Obaid Al Abdi

Carpinterías: Thomas & McQuaid

FICHA TÉCNICA

// Planta restaurante

// Planta hotel

// Planta spa
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ANARCHITECT
Estudio de arquitectura y diseño galardonado con múltiples premios, con sede en Dubai 
y Londres y especializado en la entrega de proyectos a medida para clientes privados 
y corporativos conscientes del diseño a nivel mundial. Su cartera diversa de trabajo 
construido abarca proyectos residenciales, de ocio, hospitalidad, lugares de trabajo y 
cultura, en todo el Medio Oriente, Europa y Asia.

Fundado en 2013 por el arquitecto británico Jonathan Ashmore, el estudio manifiesta 
la arquitectura en diversas escalas de diseño con artesanía, detalles y materialidad 
superlativos. El discurso arquitectónico se aplica en igual medida a cada una de las 
disciplinas: arquitectura, interiorismo y diseño para crear edificios, espacios y objetos 
altamente resueltos y equilibrados en forma, función y detalle.

Su enfoque arquitectónico para el diseño traza el contexto, la narrativa, el compromiso 
social y el comportamiento humano, para crear espacios y experiencias individuales para 
cada proyecto, ubicación y cliente.
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C A B I N E T

ÓSEO
Joyas que honran al cuerpo, cristalizando 

su fragilidad en piezas escultóricas.

FOTOGRAFÍA
Urko Suaya

TEXTO
Memoria de autor

// “Chrysalis beach”, Muestra Reinos, Museo Nacional de Arte Decorativo, 2019
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E n Cabinet Óseo, la escultora Celina Saubidet y la diseñadora Marina Molinelli 
Wells unen sus fuerzas para honrar al cuerpo, volver a materializarlo y 

transformarlo en joyas: armaduras, esculturas e instalaciones de gran formato. 

Siendo ambas hijas de médicos, la conexión de la infancia y el mundo de la anatomía 
regresa en su trabajo, expresando la madurez de las artistas.

Cada joya es una pieza escultórica para ser expuesta y cada escultura podría verse 
como una gran joya. Trabajo y cuerpo como un todo. Llena de significado, cada 
pieza parece mantener el espíritu como un secreto que no se ha escondido, un 
secreto que se ha derramado, expandido y extendido por toda la materia.

Adornos como escudos protectores, inspirados en la naturaleza, forman parte de 
la colección de piezas y series únicas.

Las artistas investigaron la anatomía humana y la naturaleza para hacer visible 
lo invisible. Los huesos, órganos, piel y fluidos toman forma en materiales 
nobles, irresistibles al tacto, suaves y con brillo, formando piezas fuertes que, 
paradójicamente, cristalizan la fragilidad del cuerpo efímero.

// Colección “Célula madre”

// “Memory crystals”, Muestra Reinos, Museo Nacional de Arte Decorativo, 2019
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“Los huesos son nuestra estructura. Nos recuerdan nuestra 
identidad como animales, nuestra esencia, una sensación 
de ser parte de la naturaleza.” Cabinet Óseo

// “Heart of wonders”, Muestra Reinos, Museo Nacional de Arte Decorativo, 2019

// Colección “Ósea”
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// Colección “Ósea”
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MARINA MOLINELLI WELLS
Diseñadora industrial graduada de la Universidad de Buenos Aires. Llega a la joyería desde su búsqueda 
para materializar ideas integrando sensibilidad y flexibilidad a materiales duros como el metal. En el taller 
La Nave estudió joyería, profundizando su trabajo con líderes del campo de la joyería internacional con-
temporánea. En 2004, con Francisca Kweitel, creó Metalworking: un espacio de joyería contemporánea 
en Buenos Aires. Desde 2006 desarrolla, junto con la artista Celina Saubidet, Cabinet Óseo. 

Ha organizado y participado en eventos interdisciplinarios de joyería, además de trabajar como 
curadora y productora en exhibiciones de joyería contemporánea en Argentina y en el extranjero. Su 
obra ha sido expuesta en Argentina, Francia, Inglaterra, Italia, China, México y los Estados Unidos. 
Sus piezas se presentan en publicaciones nacionales e internacionales. 

CELINA SAUBIDET
Estudió Bellas Artes en la Escuela Nacional de Bellas Artes. Exploró diferentes manifestaciones ar-
tísticas: pintura, escultura, video, fotografía y escenografía. Participó en exposiciones individuales y 
colectivas en Argentina, España, Chile y Estados Unidos. Su trabajo se basa en la observación del 
cuerpo humano y la naturaleza.

Durante la infancia, mientras su padre trataba a los pacientes, pasó muchas horas en el Departa-
mento de Radiología del hospital, donde estableció su interés inicial con el cuerpo, observando los 
huesos y la estructura, invisible para el ser humano. Años más  tarde, este episodio la llevó a cons-
truir el trabajo más representativo de su carrera. Lo que una vez fue un juego de su juventud, hoy 
es un leitmotiv en su trabajo. El cuerpo humano es su principal punto de referencia. Su trabajo tiene 
como objetivo reevaluar la asociación del esqueleto con la muerte. Es un homenaje a ese escudo 
protector. Los ojos de Celina reemplazaron la radiografía. Sus códigos estéticos se rebelan contra lo 
convencional, buscando la belleza de lo invisible.

// “Chrysalis beach”, Muestra Reinos, Museo Nacional de Arte Decorativo, 2019



DÚPLEX
TIBBAUT

En este proyecto dos volúmenes cuadrados se imponen en la 
irregularidad existente, ordenando todos los espacios en planta.

R A Ú L  S Á N C H E Z  A R C H I T E C T S 

UBICACIÓN
Barcelona, España

FOTOGRAFÍA
José Hevia 

TEXTO
Memoria de autor

[  I N T E R I O R I S M O  ]
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E l punto de partida de este proyecto fueron dos viviendas independientes, situadas 
sobrepuestas en la planta baja y entrepiso de un humilde y viejo bloque de casas 

entre medianeras, ubicadas en el corazón del barrio Raval, Barcelona. Ambas viviendas se 
encontraban en un estado de absoluto abandono y devastación.

El objetivo del cliente era centrar los espacios principales de la vivienda en el entrepiso, y 
ampliarlos en la planta baja con otros sectores de función menos específica, que pudieran 
usarse como salón, estudio, zona de trabajo, etc. 

La propuesta fue clara y directa: insertar, en medio del espacio, dos cubos de dos metros de 
lado, girados 45° respecto al eje dominante, solapados en sus vértices atravesando ambas 
plantas, sin llegar a tocar las paredes originales. Un gesto sencillo y rotundo en el que dos 
formas ideales —dos cubos perfectos— se imponen en la irregularidad existente y ordenan 
todos los espacios en planta sin necesidad de más medios o elementos: uno de los cuadrados 
albergará la escalera de comunicación de ambas plantas, y el otro constituirá el dormitorio en 
la planta superior, y espacios de aseo y office en planta baja. El propio giro de los cubos hace 
que los espacios a su alrededor sean específicos, sin necesidad de puertas o cerramientos 
adicionales (salvo aquellas que aportan la necesaria intimidad a baños y dormitorios). Los 
nuevos volúmenes, al acercarse y alejarse de los muros perimetrales, caracterizan los ámbitos.

// Planta baja // Planta alta
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La rotundidad de la propuesta discurre paralela a una perseguida complejidad de la 
superficie interior, y a una decidida intención de no evidenciar los espacios y recorridos. Así, 
la escalera está encerrada en uno de los volúmenes, y su trazado en espiral desorienta y se 
oculta para sorprender en los distintos niveles. Con el mismo propósito, existen múltiples 
ejes de simetría que doblan los recorridos y aumentan la experiencia espacial, como por 
ejemplo la escalera en la planta baja con sus dos posibles salidas, o todos aquellos ejes 
que se sitúan en los vértices de los cubos.

El recinto del baño en la planta superior —el más aislado y privado del conjunto— se 
corresponde y desdobla con su espacio negativo, un vacío a doble altura que comunica 
ambas plantas. El forjado de la planta superior —altamente reforzado— se interrumpe antes 
de llegar a la fachada para tocarla mediante un paño de suelo acristalado, comunicando 
ambos niveles y aislando así el muro de fachada existente. Incluso las carpinterías exteriores 
corredizas se colocan en el plano interior de dicho muro. Ningún elemento toca los 
volúmenes, que se leen independientes en el interior, terminando justo antes de tocar el 
cielorraso. Luces, manijas de puertas, rociadores de duchas; todos los elementos reproducen 
en su instalación el giro de 45° respecto de la superficie donde se insertan.

El tratamiento de colores y materiales destaca los dos volúmenes, pintados de un tono 
dorado brillante, mezclado con polvo de oro y acabado barnizado. El interior de la escalera, 
excavado en uno de los volúmenes, es un mundo oscuro de color negro que contrasta 
con los blancos exteriores, al igual que el dormitorio, excavado en otro de los volúmenes, 
y cubierto con tableros de madera OSB pintados y barnizados de negro. Las bisagras, 
manijas y marcos de las puertas (todas de vidrio) son de metal o de acero negro, en función 
del espacio al que dan acceso. El código de material y color siempre obedece al carácter 
del elemento donde se aplica, ya sea existente o nuevo, interior o exterior. 

// Corte longitudinal
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La intervención exigió el replanteo estructural y una alta precisión en la situación de los 
cubos centrales, así como en el corte preciso de las vigas de madera existentes para 
abrir los huecos y dobles alturas. Las vigas de madera cortadas descansan sobre los 
nuevos pórticos de acero o se apoyan en el ala inferior de las nuevas vigas, siempre con 
el objetivo de permitir la extrusión limpia de los cubos. 

El dúplex está equipado con calefacción por losa radiante mediante un sistema 
altamente eficiente de aerotermia. En la planta baja, tres pinturas existentes de origen 
brasileño se han conservado, y el recorrido interior planteado las sitúa justo a la salida 
de la escalera. Estas pinturas son el motivo de que la clienta, oriunda de Brasil, decidiera 
inicialmente comprar estas dos propiedades y acometer el proyecto. •
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Arquitecto: Raúl Sánchez

Ingeniería: Marés ingenieros

Estructuras: Francisco Moyano

Colaboradores (arquitectura): Pau Just / Victor Lorente

Proyecto: 2016

Obra: enero - agosto 2017

Área construida: 110 m2

Mobiliario cortesía: DomesticoShop

Mobiliario planta baja: 2 sillas de cuero BKF con apoyabrazos (Isist), 
alfombra Losanges I (nanimarquina), mesa nudo mármol (Sancal), 
Canappé Napper (Soft Line), lámpara Cesta (Santa&Cole), Armchair. 
(SP Haus), alfombra News red (nanimarquina)

Mobiliario cocina: mesa Copenhague CPH20 de roble y 2 sillas 
Copenhague de roble (HAY)

Mobiliario dormitorio: Lámpara JWDA concrete (Menu), perchero 
sciangai (Zanotta)

FICHA TÉCNICA

// Axonométricas

16
3



RAÚL SÁNCHEZ ARCHITECTS
Estudio de arquitectura y diseño con sede en Barcelona, fundado por Raúl Sánchez, arquitecto graduado 
de la Escuela de Arquitectura en Granada, España. Desde 2005 reside y trabaja en Barcelona desarro-
llando una actividad profesional que escapa a la especialización para cubrir todo tipo de trabajos y pro-
yectos relacionados con la arquitectura, el urbanismo, el diseño y la gestión de recursos, ideas y técnicas.

Actualmente es profesor de "Perímetros privados", diploma de postgrado en la escuela Elisava, 
Barcelona. Independientemente del tipo, escala, ubicación o presupuesto, cada nuevo trabajo es 
un nuevo desafío.
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Castillo episcopal
DE HAAPSALU

Para recorrer este castillo, el estudio a cargo de la 
obra creó un puente diseñado para reducir al mínimo 

cualquier daño a la antigua estructura de piedra.

KAOS Architects

UBICACIÓN
Haapsalu, Estonia

FOTOGRAFÍA
Vendo Jugapuu

TEXTO
Memoria de autor

[  A R Q U I T E C T U R A  ]
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E l estudio a cargo del proyecto apuntó a crear un diseño que resultara en un viaje por 
las paredes y dentro del castillo, invitando a los visitantes a observar la estructura 

del edificio y la ciudad de Haapsalu desde un punto de vista inusual, para experimentar 
el entorno medieval desde otro lugar.

Los jardines planeados para las terrazas de techo, el camino sinuoso a lo largo de las 
paredes y el pabellón, aportan frescura y contrastan con la exposición medievalmente 
oscura y sombría dentro de las paredes. Las nuevas incorporaciones modernas respetan 
el pasado y ayudan a las personas a conceptualizarlo.

Las vistas de la ciudad y de los caminos de acercamiento del enemigo eran de vital 
importancia en la Edad Media. El estudio quiso acercar estos aspectos a los visitantes. 
Con eso en mente, ha creado un elemento moderno: un puente que se ejecuta sobre el 
suelo junto a las paredes, y abre perspectivas invisibles. Es como una banda fluida, que 
guía al huésped en un emocionante viaje hacia el presente y el pasado.

El puente, separado de los muros del castillo, se sujeta principalmente por medio 
de voladizos, que se colocan para minimizar cualquier daño a la antigua piedra. 
Por ejemplo, se utilizaron  piezas de pared que ya tenían puntos de anclaje para la 
estructura del techo que se originó en la renovación en la década de 1990, y se unió el 
puente a las partes reconstruidas.

// Cortes
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La posición precisa del puente y el camino se ha desarrollado en colaboración con los 
historiadores, respetando y preservando la sustancia histórica en la mayor medida posible.

Para que el puente sea liviano, el camino está hecho de chapa de acero reforzada por 
laminación y doblada para ocultar la viga principal. El puente es elegante, minimalista y de 
pocos detalles. El diseño de la baranda también fue previsto para ser discreto. Se unieron 
láminas de vidrio o rieles de cable apretados entre los balaustres en forma de T. El puente 
está hecho de acero negro, con acabado para soportar la intemperie, en un horno de recocido.

El nuevo pabellón de entrada es un homenaje al castillo histórico y casi parece que se 
asoma curiosamente desde atrás de la pared. Esta solución también está justificada 
espacialmente: conecta los niveles, garantizando el acceso al sótano, al primer nivel y al 
techo. Es el comienzo y el final del viaje.
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El piso del pabellón está nivelado con el suelo del patio. La exposición en la planta del sótano 
y las salas de personal están conectadas por escaleras. El pabellón tiene un diseño de planta 
abierta bien iluminado y fácilmente accesible. El edificio tiene dos entradas, una justo al lado de 
la entrada del castillo y la otra para guiar a los huéspedes hacia el patio.

Las nuevas incorporaciones modernas del castillo respetan el pasado. Para que el puente 
sea liviano, se utilizaron rieles de malla de acero inoxidable. Las láminas netas expandidas 
de un productor local se utilizaron como barandas interiores.

El nuevo pabellón de entrada es un homenaje al histórico castillo. Por su durabilidad y alto 
reciclaje, el pabellón se reviste con un material que tiene una superficie mate estéticamente 
suave que da una impresión muy natural. Los adoquines crean superficies vívidas y las 
luces destacan las antiguas murallas y el diseño de la exposición. •
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// Planta -1

// Planta 0

// Planta 1

Estudio: KAOS Architects (Margit Argus, Margit 
Aule, Elo-Liina Kaivo, Laura Ojala)

Ingenieros: Ehitusekspertiisibüroo (Tõnu Vana, 
Tiit Bürkland), Hevac, Edites

Construcción: AS Restor

Diseño de exposición: Stuudio Stuudio

Consultor: Urve Kallaus (TalTech)

Arquitectura del paisaje: Kristiina Hellström

Finalización: 2019

Área: 4.200 m2

FICHA TÉCNICA
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KAOS ARCHITECTS
Con sede en Estonia y fundado en 2010, el estudio crea arquitectura experimental moderna, a menu-
do en diálogo con el patrimonio de los lugares. 

Los profesionales del estudio tienen más de una década de experiencia en diseño arquitectónico e 
interiorismo. Todos los proyectos, desde la planificación hasta la finalización, están dirigidos en todos 
los aspectos por Margit Aule y Laura Ojala (arquitectura), o Margit Argus y Liis Tarbe (interiorismo). 
Además del equipo de 13 personas en la oficina, cuentan con una red de socios especializados. 

17
6



Diseñador

MIGUEL MILÁ
Febrero de 1931

Barcelona, España

FOTOGRAFÍA
Cortesía Santa & Cole Co., DAE y miguelmila.com

TEXTO
Victoria Rico

// Lámpara M64 (1964)
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M iguel Milá comenzó su carrera en el campo del diseño durante la década 
del 50, trabajando como interiorista en el estudio de su hermano. Fueron 

tiempos de crisis donde prevalecía la escasez de objetos, medios y materias 
primas. En ese marco —y en una época donde poco se sabía del diseño industrial 
como disciplina— Milá comenzó a crear sus propios muebles y lámparas. Fue así 
como, casi sin saberlo, se convirtió en uno de los precursores del diseño industrial.

Más tarde, sus diseños serían producidos por su propia empresa, Tramo, gestionada 
junto a dos de sus grandes amigos. En aquellos tiempos dio origen a versiones 
previas de sus diseños más icónicos, como la lámpara TMC o la TMM: clásicos 
atemporales que continúan comercializándose en la actualidad. Con el tiempo 
fundaría su propio estudio de diseño e interiorismo.

// Lámpara TMM (1998)

// Lámpara Amigo (2009)
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// Lámpara Cesta (1962)

// Harpo (2014)
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// Xemeneia (1976)

// Silla Gata (2017) // Tombal (1990)

Milá prefiere identificarse como un diseñador pre-industrial, ya que dice sentirse 
más cómodo con las técnicas que le permiten explorar de cerca los procesos, con 
la posibilidad de corregir errores durante su desarrollo. De aquí su preferencia por 
el trabajo con artesanos y materiales nobles que saben envejecer.

Diseñar, para Milá, es ordenar los elementos que componen un todo. Es necesario 
concentrarse en las realidades para ser creativo y no entender la innovación como 
un objetivo en sí mismo. Casi todos sus diseños son producto de auto-encargos, 
buscando reducir la solución al mínimo.
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A comienzos de los 60, Milá participó en la creación del ADI FAD (Asociación 
de Diseño Industrial del Fomento de las Artes y del Diseño) junto a reconocidos 
profesionales del diseño y la arquitectura española. En 1987 fue reconocido con 
la primera edición del Premio Nacional de Diseño de España, y en 2008 recibió 
el Compasso D’Oro1 como reconocimiento a su trayectoria profesional y su 
contribución a la difusión del diseño español en el extranjero.

Nota editorial1: premio de diseño industrial originado en Italia en 1954 por la empresa La Rinascente a partir 
de una idea original de Gio Ponti y Alberto Rosselli.
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PRODUCTOS Y MATERIALES
de diseño

La nueva cortina Roller Duolite reúne dos cortinas en un mismo mecanismo: una cortina en 
tela decorativa o screen por delante, y una cortina en tela black out que se ubica por detrás, 
y que se utiliza cuando se desea obtener oscurecimiento.  

Su principal ventaja es que ambas cortinas funcionan con un único accionamiento, 
permitiendo obtener un importante ahorro.

Las telas de la colección ofrecen tonos y tramas muy actuales; y la cenefa tiene un cuidado diseño.

Se trata de un modelo exclusivo en Argentina. Su sistema es motorizado con Power View™, 
el sistema de cortinas inteligentes que permite automatizar y controlar las cortinas de 
forma remota desde cualquier lugar.

ROLLER DUOLITE
HUNTER DOUGLAS

Dos cortinas en una

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

Mirá más de Hunter Douglas
en wideonline.com.ar

BOSCH
LAVAVAJILLAS COMPACTOS

LA FAMILIA
POR iLo

POR CRISTIÁN MOHADED

Electrodomésticos Bosch presenta en el país la nueva línea de lavavajillas de tamaño 
compacto, tanto en su versión de libre instalación como integrable. Con la eficiencia 
que caracteriza a la marca, sus nuevos modelos tienen solo 45 cm y capacidad para 
9 servicios. La ventaja principal de estos ejemplares es que pueden adaptarse a 
cocinas de dimensiones más reducidas. 

Uno de los modelos —SPS25CI05E— es de libre instalación y puede colocarse en 
formato libre o bajo mesada. Contiene puerta de acero inoxidable, motor Eco Silence y 
el novedoso sistema GlassProtect destinado a brindar un máximo cuidado a la vajilla 
y copas. En su interior, las bandejas pueden regularse según altura dejando espacio 
libre para platos o elementos de mayores dimensiones. Por su parte, el otro modelo 
—SPV45IX05E— cumple con la nueva tendencia europea por ser totalmente 
integrable a cualquier ambiente y se puede instalar dentro del mueble de la cocina 
para pasar desapercibido. Es ultra silencioso con tan solo 46dB y cuenta con el 
sistema AquaStop que garantiza que no habrá pérdidas de agua en la cocina. Se 
destaca su función VarioSpeed que reduce el tiempo de lavado hasta en un 65%.
 
Además de su diseño y facilidad de uso, ambos modelos se destacan por su capacidad 
de ahorro en el consumo de agua. Frente a los 80 a 90 litros promedio que se consumen 
al lavar a mano, el consumo de agua no supera los 7 litros para la misma cantidad de 
servicios. Estos ejemplares son fabricados en Alemania, con una garantía oficial de 2 años.

Familia de muebles compuesta de una 
diversidad de objetos y mobiliario para el 
uso cotidiano. Se caracteriza por la relación 
entre las formas generosas, las líneas ele-
mentales y la sutileza en los encuentros. El 
fuerte uso del color y las materialidades in-
volucradas son componentes que dan vida 
a la propuesta de diseño.

PRESENTA  EN  EL 
PAÍS SU LÍNEA DE

CONTACTO
www.pilisardistribuidor.com.ar | Tel.: 0810-444-6976

CONTACTO
LUOLA | Ciudad de Córdoba
Av. Pedro Simón Laplace 5442

Tel: +543515950655
Santiago Derqui 69 | Tel: +543515951672

@luolaig | www.luolaig.com

SOLSKEN INTERIORES | C.A.B.A.
Pasaje Santa Rosa 5148, Palermo Viejo

Tel: +541152637654
Av. Presidente Quintana 302, Recoleta

Tel: +541148126970
@solskenba | www.solsken.com.ar
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IDEA
LAUSI VERTICAL
INNOVACIÓN EN ILUMINACIÓN COLGANTE

NEWSAN SE PREPARA PARA 
LA TEMPORADA DE VERANO

Una línea de luz ultra fina, suspendida verticalmente, que ilumina 
indirectamente rincones y paredes. Diseñada para dar un efecto 
único y creativo a cualquier ambiente.

CARACTERÍSTICAS:

Uso: iluminación de interior

Tipo de fijación: colgante. Posee un contrapeso que apoya en el 
piso para asegurar que la luminaria quede bien tensada

Potencia: LED 16,5W

Temperatura de color: 3000K

CONTACTO
Siam: www.siam.com.ar | Tel.: 0810 444 7426
Newsan: especialistas@newsan.com.ar | Tel.: 11 3064 6019 / 11 3015 9615

Ante la inminente llegada del calor, se potencia la búsqueda de equipos de 
aire acondicionado que se destaquen por la eficiencia y el ahorro de energía. 
En el caso particular de Newsan, siempre ha estado un paso adelante de esta 
problemática y definitivamente el ahorro energético es un tema central. Para 
la línea residencial, los equipos Splits con tecnología Inverter poseen un régi-
men de trabajo inteligente, adaptando su capacidad según la necesidad del 
ambiente y haciendo uso eficiente del consumo.

En esta categoría se destacan los equipos Siam, cuyos lanzamientos con tec-
nología Inverter se presentan en los modelos Piso Techo, Cassette y Baja Si-
lueta de 3, 5 y 6 TR Frío / Calor; y los equipos Multisplit, Baja Silueta, Cassette 
y Techo con tecnología Inverter marca LG. En cuanto a la línea comercial, la 
tendencia se inclina hacia la tecnología VRF, un sistema que garantiza la máxi-
ma eficiencia energética ideal para edificios de altura, complejos de vivienda 
de alta gama, hoteles, entre otros espacios. 

En este último año Newsan lanzó junto a LG los equipos MULTI V5. Este 
sistema utiliza tecnologías innovadoras que optimizan el funcionamiento 
del equipo, brindando el máximo confort con el mínimo impacto ambiental 
y menor consumo energético. 

CONTACTO
www.ideailuminacion.com.ar
ventas@ideailuminacion.com.ar
Tel: +54 11 4709 300319
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