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La arquitectura japonesa contemporánea es una meditación rigurosa sobre 

el espacio, destacada por su precisión y su profunda raigambre cultural. Su 

estudio es esencial para comprender la gestión de la complejidad material 

y la sensibilidad estética en el diseño de vanguardia.

El presente estudio investiga el desarrollo conceptual de esta arquitectura 

mediante el análisis de la obra esencial de autores contemporáneos. 

Materiales, Vacío y Recorrido definen los tres ejes temáticos que estructuran:
Espacio y Vacío establece el fundamento filosófico del diseño, abordando 
conceptos esenciales como el Ma, el Minimalismo y el rol de la Luz y 

Atmósfera en la definición del espacio. Naturaleza y Materiales examina 
la relación con el entorno, explorando la Integración con el Paisaje, la 
sensorialidad de los Materiales y Texturas, y el tratamiento de los Jardines 
y Espacios Abiertos. Experiencia y Cuerpo aborda la dimensión temporal 
y sensorial, centrando el foco en el Recorrido y Experiencia espacial, los 
Espacios para Contemplación y el vínculo con la Vida Cotidiana.

Cada concepto clave se desarrolla a través de una obra específica, utilizada 
como ejemplo crucial para la comprensión metodológica. Este libro es una 

invitación a profundizar en la metodología de diseño de la arquitectura 

japonesa contemporánea, reconociendo que la innovación reside en el 

manejo experto de estos fundamentos a través de la obra construida.

Introducción
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Espacio y Vacío



Minimalismo

Iglesia Ibaraki Kasugaoka, Tadao Ando, 1989.

El minimalismo reduce la forma a su expresión geométrica bási-

ca. Trasciende el ornamento, buscando la comunicación directa.

Usa un prisma de hormigón desnudo, definido por volúmenes 
puros. La estructura es un contenedor: solo luz y forma. La hones-

tidad del material refuerza que la estructura es la única expresión.
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El minimalismo se manifiesta en la reducción radical de las aber-
turas. El vacío es un acto intencional que sirve a la concentración.

La única apertura es la cruz recortada en el muro frontal. Es 

el vacío como estructura. La luz, al entrar sin cristal , se vuelve 
símbolo y fuente. El Ma se focaliza, creando tensión entre el 
volumen oscuro y la luz puntual.

El vacío es vehículo: 

la luz es el único material.
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La reducción minimalista no es solo visual, sino 
sensorial. La simplicidad exalta el silencio y la 
sensación táctil.

La ausencia de materiales blandos convierte el interior en una 
caja de resonancia. El silencio es un elemento activo. El so-

nido resuena, obligando a la conciencia de la presencia. La 
frialdad del hormigón amplifica la experiencia háptica.

El silencio como 

amplificador perceptual.
La reducción estructural se aplica al acceso, creando un um-

bral despojado que prepara la experiencia. El minimalismo 
exige una transición consciente.

El acceso es oblicuo y oscuro, for-

zando una entrada lateral y contro-

lada. Esta reducción de luz maximi-
za el impacto del espacio principal. 

La entrada es austera, sirviendo 
únicamente a la función de paso. 
El despojamiento inicial acentúa 
el aislamiento y la concentración.
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El Minimalismo es la estructura de la sustracción, 
eliminando complejidad formal y contextual. 
Esto resulta en la autonomía de la forma pura.

La forma pura se 

emancipa por el 

vacío contextual.

El interior se mantiene en sombra calculada (sustracción de 
luz general), haciendo de la oscuridad el marco. La interven-

ción es autónoma; el cubo de hormigón ignora el contexto 
adyacente, funcionando como un espacio autosuficiente. La 
forma se reduce a la esencia radical .

El Minimalismo no es estético, sino un medio para la amplifi-

cación de la experiencia y la trascendencia. La máxima reduc-

ción de lo físico llena el espacio de contenido espiritual.

La austeridad material fuerza al habi-
tante a enfrentar el vacío (Ma). La ar-
quitectura, despojada, desaparece, 
dejando solo la luz pura y la sombra 
profunda. La estructura reducida es 
el vehículo: el Minimalismo produce 
la máxima intensidad espiritual.
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El vacío como forma
Museo de Arte Moderno de Gunma, Arata Isozaki, 1974

MA

En la arquitectura japonesa, el vacío no es au-

sencia, sino presencia contenida. El Ma es el in-

tervalo donde la forma respira, el espacio que 
da sentido a lo que la rodea.

En el Museo de Arte Moderno de Gunma, Isoza-

ki estructura volúmenes cúbicos conectados por 
pasajes que alternan lleno y vacío. Esa secuen-

cia espacial transforma el recorrido en una expe-

riencia sensorial y temporal, donde cada pausa 
marca el ritmo del espacio.

El vacío organiza, conecta y equilibra;

hace visible lo que no puede tocarse.

Entre las cosas 

existe un intervalo; 

ese intervalo es lo  que 

da ritmo al mundo.

- Arata Isozaki, 1980.
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El Ma es esencial para establecer los límites de 
la forma. Es el principio que dicta dónde termi-

na un elemento y comienza su relación con el 

siguiente. Opera como un principio delimitador 
que asegura la claridad compositiva, evitando la 
fusión o la masa indiferenciada. 

Es la frontera espacial que hace visible 

la identidad de lo que la rodea.

Estos intersticios están diseñados con una sección más es-

belta y un lenguaje material diferente (más cristal y superfi-

cies reflectantes) que los cubos. Esta diferenciación técnica 
subraya que son intervalos y no extensiones. El Ma funciona 
como la junta de dilatación composicional que, al interpo-

nerse entre los cubos, asegura que cada uno sea percibido 
como una entidad pura y separada, articulando el conjunto 
mediante la disociación controlada.

Los pasajes son la 

materialización del 

Ma como delimitador. 
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El museo se rige por un sistema serial estricto basado en mó-

dulos cúbicos (aproximadamente 12×12×12 metros). Esta pre-

cisión métrica eleva el Ma a un componente compositivo igual 
de importante que los llenos. El vacío se integra en la estruc-

tura reticular, demostrando que la serialidad no solo aplica a 
la repetición de elementos, sino a la modulación del espacio 
negativo entre ellos. El Ma, al ser un valor medido, actúa como 
la junta de control que organiza la expansión y la relación de los 
volúmenes en el sitio.

El Ma es la distancia geométrica que separa estos 

módulos y define la relación en el plano. 

La luz en el Ma de Gunma es abundante y dinámica, contras-

tando con el régimen lumínico estable y controlado de las 
salas de exposición. Esta diferencia en la cantidad y calidad 
de la luz actúa como el Umbral Lumínico, marcando el inicio 
y el fin del intervalo. 

El Ma es un dispositivo de transición que usa la 
luz natural, no para crear atmósfera, sino para ge-

nerar una señalización técnica que obliga al visi-
tante a reajustar la vista y la conciencia al pasar 
de la concentración (lleno) a la transición (Ma).

El contraste luz/sombra 

define la frontera 
perceptiva del Ma.
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El Ma previene la masificación de los volúme-

nes cúbicos en Gunma, estableciendo una dia-

léctica con el Lleno. Los pasajes (Ma) son juntas 

de separación volumétrica que garantizan la 

autonomía geométrica y el equilibrio dinámi-

co. La elevación parcial crea el Ma inferior, un 
vacío que aligera ópticamente la masa y sugie-

re suspensión calculada .

El Ma media la disociación formal, 
generando una estructura de ten-

siones donde los llenos se definen 
por la pausa que los separa. El Ma 
es la condición que permite la co-

hesión rítmica y el balance visual 
del conjunto, definiéndose mutua-

mente con el Lleno.

El recorrido en Gunma es una narrativa fragmentada por el Ma. El movimiento 
a través del pasaje (Ma) es el momento de aceleración de la circulación, forzan-

do la mente a procesar la información del entorno antes de entrar en la siguien-

te cámara de concentración estática (el lleno). Este ritmo Lleno-Ma-Lleno no 
solo organiza el espacio, sino que programa la percepción del visitante. El Ma 
actúa como un dispositivo de transición que impide la fatiga sensorial y resetea 

la atención, haciendo que la arquitectura se experimente como una cadena de 
eventos discretos definidos por el tiempo que transcurre en el intervalo. 1817



Luz y Atmósfera
Plaza de Kanagawa Instituto de Tecnología, Junya Ishigami

Ishigami concibe el KAIT Plaza como una caja de luz: un espacio contenido por 
muros de vidrio casi invisibles. La atmósfera del edificio no se define por pare-

des sólidas, sino por el aire y la luz natural que entran sin filtro. Esta transparen-

cia extrema disuelve el límite entre el interior y el exterior, extendiendo el cielo 
y el entorno directamente hasta el suelo del edificio.

La transparencia del vidrio extiende 

el cielo y el paisaje hasta el interior, 

donde el aire se vuelve la materia.
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La estructura soporta el techo con 305 columnas 
de acero de extrema delgadez. Su orientación 
aleatoria y su densidad variable impiden que la luz 
incida de forma uniforme. La luz se ve obligada a La luz que atraviesa la estructura se distribuye de manera tan homogénea y difu-

sa que elimina las sombras duras y definidas. Sin sombras fuertes, la percepción 
de la distancia y el peso de las columnas se desvanece, creando una atmósfera 
de ambigüedad. Los elementos estructurales parecen flotar, perdiendo su an-

claje al suelo y su densidad física.

filtrarse y rebotar entre los sopor-
tes, transformando la estructura en 

un gigantesco tamiz lumínico que 
regula el flujo atmosférico.

Al eliminar las sombras fuertes, la 

estructura pierde su peso, creando una 

atmósfera de ligereza y ambigüedad.



La luz es el único elemento que decora el espacio. La atmósfera se vuelve 
inseparable del tiempo exterior: la intensidad y el tono de la luz cambian 
con la hora y el clima (sol, nubes, lluvia). El diseño convierte los cambios 
climáticos en un evento visual dentro del edificio, vinculando la arquitec-

tura con la fugacidad natural.

En el KAIT Plaza, la funcionalidad estructural pasa a un segundo 
plano ante su función atmosférica. La disposición de las colum-

nas no sigue una lógica geométrica estructural, sino una lógica 
estética que busca crear una experiencia similar a caminar por un 
bosque. La luz se convierte en el principio organizador del espa-

cio, creando zonas de mayor y menor densidad de luz y sombra.

La atmósfera se 

moldea por el tiempo

La disposición caótica de los soportes rompe la rigidez estructural, 

dejando a la luz como el principio organizador del espacio.

23



La iluminación interior proyecta la estructura hacia el exterior. El 
edificio, que durante el día era una extensión del paisaje, se trans-

forma en un foco de luz interna que subraya la presencia de la 
estructura. Esta dualidad día/noche acentúa la sensibilidad del 
diseño a las condiciones lumínicas.

La luz es el material definitivo del KAIT Plaza. Ishigami logra el Minimalismo 
al reducir la decoración y la complejidad formal a la interacción entre la luz, el 
vidrio y la estructura mínima. La Atmósfera resultante es la prueba de que el 
diseño se define por lo que permite entrar y no por lo que encierra.

La Arquitectura es Luz y Vacío enmarcado por la 

densidad mínima de la estructura de soporte.
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Naturaleza y Materiales



Materiales y 
texturas contemporáneas
GC Prostho Museum Research Center, Kengo Kuma

En la arquitectura japonesa contemporánea, el 
material nunca se reduce a su función estruc-

tural: es una presencia viva que construye at-

mósferas.

En el GC Prostho Museum Research Center, 

Kengo Kuma transforma la madera, material 
tradicional y simbólico, en una textura dinámi-
ca que respira. Las piezas se ensamblan en una 

trama tridimensional que deja filtrar la luz y el 
aire, generando una sensación de movimiento 

y vibración.

El diálogo entre rugosidad y suavidad defi-

ne la experiencia visual y táctil del edificio. 
La superficie de la madera conserva su veta 
natural, su imperfección orgánica, mientras 

la precisión de los encastres introduce un or-
den casi matemático. Este contraste crea una 
tensión equilibrada: lo artesanal frente a lo 

racional, lo cálido frente a lo exacto.

El resultado es un espacio donde la materia se 
vuelve perceptible, donde el tacto visual guía la 
mirada y construye un ritmo sensorial. La textu-

ra deja de ser una superficie y se convierte en 
una forma de comunicación.

Busca la cualidad táctil de los materiales 

para que la arquitectura, desmaterializada 

por la luz y la estructura, siga siendo 

legible y perceptible para el cuerpo.
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La clave estructural y estética 
del museo es el sistema de en-

castre Chidori, un método de 
ensamblaje tradicional japonés 
utilizado históricamente para 
construir juguetes y pequeñas 
estructuras sin necesidad de 

clavos o adhesivos. 

El material cálido y orgánico (ma-

dera) se somete a una lógica ma-

temática y modular (la trama del 
Chidori). La forma en que las pie-

zas se auto-soportan demuestra 
que la tecnología puede residir en 
la inteligencia del encaje y no en 
la complejidad de los materiales.

Rescata el 

encastre Chidori, 

elevando el arte  del 

juguete tradicional a la 

estructura contemporánea.

La densa malla de madera opera simultáneamente como estructura de 
soporte y como piel exterior, anulando la distinción clásica entre muro y 
ornamento. Esta piel, al ser porosa, permite que el edificio se desmateria-

lice bajo la luz. En lugar de tener una masa sólida, la fachada se convierte 
en una trama vibrante de luz y sombra. El diálogo se da entre la solidez 
inherente de la madera y la cualidad efímera del espacio que la permea, 
haciendo que el edi-
ficio parezca flotar o 
disolverse ligeramen-

te en el ambiente.

El edificio disuelve el concepto de muro: la estructura 
se convierte en una piel porosa que desmaterializa la 

forma bajo la luz del día.
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La elección de dejar la madera con su veta y 
una rugosidad busca la calidez primitiva del 
material. La repetición metódica y el ajuste per-
fecto de los ensambles, introducen un rigor ra-

cional y exacto. La mirada capta esta tensión: la 
textura visual es rica y 
orgánica, pero el or-
den es inmutable. 

Este contraste entre el tacto áspe-

ro y la perfección del ensamble es 
la esencia del diálogo: la calidez 
artesanal se contiene dentro de un 

orden geométrico estricto.

La textura es un acto de equilibrio: la calidez primitiva de la 

madera contenida por la precisión de un algoritmo geométrico.

La malla de madera no existe sola; 
envuelve una caja interior de vidrio 
minimalista y liso. El diálogo entre 
el interior y el exterior es crucial: la 
madera se opone al vidrio (transparente, frío, suave). El vidrio 
proporciona un cerramiento funcional y un fondo neutro para 
la textura activa de la madera. Al mismo tiempo, el vidrio per-
mite la permeabilidad visual del interior hacia el exterior. 

La malla de madera se superpone al 

volumen interior de vidrio, creando 

una doble capa visual en tensión.

El ritmo del Chidori se superpone y refleja en la 
superficie quieta del vidrio, creando una doble 
capa de transparencia y sombra.
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La repetición modular de las piezas 
del Chidori no resulta en monoto-

nía, sino en un ritmo visual dinámi-
co. Al moverse alrededor del edifi-

cio o en su interior, el ojo percibe 
la vibración de la luz a través de la 
rejilla. La textura se convierte en un 
campo de pixelado tridimensional. 
Este movimiento perceptivo,  

generado por un material estático, es el triun-

fo de la textura como forma de comunicación. 
El visitante no ve un 
muro, sino un patrón  
cambia con su propia 
velocidad y la hora 
del día, incitando a 
una lectura sensorial 

activa de la forma.

El movimiento del 

visitante y la luz la 

textura, transformando 

el patrón estático de 

madera en una vibración 

visual y sensorial.

La madera es un material orgánico que envejece, 
se decolora y se desgasta. Al exponerla en una 
retícula tan abierta al exterior, Kuma incorpora el 
paso del tiempo como un elemento de diseño. 
El edificio no es una forma inmutable, sino una 
forma que evoluciona, que patinará con el clima. 

La madera, expuesta al 

exterior, registra el paso del 

tiempo. La arquitectura acepta su 

evolución y desgaste como parte 

intrínseca de su diseño.

36



Integración con el Paisaje
La decisión de construir el museo 
casi enteramente bajo tierra es un 
acto de respeto ambiental. La ar-
quitectura se vuelve invisible para 
preservar la silueta natural de la 

ladera de Naoshima. Este método

de integración, más que una 
fusión, es una declaración de 
sometimiento a la topografía, 

donde el edificio utiliza la masa 

de la tierra para negar su propia 
presencia visual.

El Macizo se somete: el edificio se es-
conde bajo tierra para negar su peso 

sobre el paisaje costero de la isla.37

Chichu Art Museum – Tadao Ando
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Ando anula intencionalmente las vistas horizon-

tales al mar y la isla, eliminando las ventanas pa-

norámicas. Los pasillos de hormigón envuelven 
al visitante en una experiencia de contempla-

ción purificada. La integración se logra al forzar

la concentración interna, donde el 
silencio y la luz controlada prepa-

ran al observador para la sutil co-

nexión con el entorno, en lugar de 
una exposición abierta al paisaje.

La masa de hormigón anula la vista panorámica 

para forzar la concentración interna, purificando la 
experiencia del entorno.

La luz pasa de ser una condición climática a 
ser un material dinámico, transformando la pesa-

dez del hormigón en un lienzo pasivo que regis-

tra el paso del tiempo y de las nubes.

La principal forma de Integración con la Naturaleza se da a través 
del eje vertical. Debido a que el museo está bajo tierra, la luz na-

tural, que entra por cortes geométricos cenitales, se convierte en 
el vínculo esencial con la atmósfera de 
la isla. Los elementos del paisaje que 
se incorporan al espacio son proyec-

tados de forma pura y abstracta sobre 
los muros de hormigón. 

El vínculo es cenital: el 

hormigón Macizo solo permite 

el ingreso de la luz Liviana, haciendo 

del cielo el paisaje esencial.
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la sombra proyectada se mueve 
con el sol, y el tono del muro cam-

bia con la hora y el clima de la isla.  
La integración es sensorial y tem-

poral, vinculando la pesadez de la materia con 
la fugacidad del tiempo atmosférico.

El paisaje se integra sutilmente al interior a 
través de la luz. El hormigón, un material está-

tico, reacciona a los elementos exteriores: 

El hormigón Macizo se vuelve sensible: 

su tono cambia al reaccionar a la 

sombra proyectada por el sol y 

el tiempo atmosférico.

La integración se realiza median-

te patios perforados que actúan 
como cortes en la masa subterrá-

nea. Estos patios no son venta-

nas; son vacíos geométricos que

enmarcan un fragmento de vegetación, cielo o pie-

dra. La arquitectura utiliza su masa para controlar la 
entrada de la naturaleza, permitiendo al visitante 
concentrarse en un elemento singular del paisaje 
exterior bajo las reglas de la geometría.

El Paisaje es enmarcado: los patios 

son cortes Livianos en la masa que 

invitan a la naturaleza bajo las reglas 

estrictas de la geometría.



La luz que se introduce desde el exterior vincula la arqui-
tectura directamente con el entorno y el tiempo. El hormi-
gón, un material de gran peso y 
permanencia, se vuelve sensible 
y dinámico al reflejar el paso del 
tiempo atmosférico. 

La sombra se mueve con el sol, modificando el 
tono y la textura percibida del muro, creando 
una integración temporal con el paisaje.

El hormigón Macizo reacciona: la som-

bra es dinámica, vinculando la perma-

nencia de la materia a la fugacidad del 

tiempo atmosférico.

La integración se realiza mediante patios per-
forados que actúan como cortes en la masa 
subterránea. Estos patios no son ventanas; son 
vacíos geométricos que enmarcan un fragmen-

to de vegetación, cielo o piedra. 

La arquitectura busca controlar la 
entrada de la naturaleza, permi-
tiendo al visitante concentrarse en 
un solo elemento del paisaje bajo 
las reglas de la geometría.

Los patios son cortes Ligeros en la masa 

que permiten la entrada de un fragmento 

de la naturaleza circundante.
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Jardines y 
Espacios Abiertos
Museo Hiroshi Senju, Ryue Nishizawa

Nishizawa concibe el museo como una losa de hormigón sus-

pendida sobre columnas, encerrada por un perímetro de vidrio 
continuo. La curva suave de la cubierta y la única planta contribu-

yen a la percepción de 
livianez, haciendo que la 
estructura parezca flotar 
sobre el terreno.

La estructura de una sola planta con cubierta ondulada 

se apoya en columnas esbeltas, negando la Pesadez 

tradicional del museo.

45

El edificio se presenta como un pa-

bellón Permeable diseñado para re-

cibir al Jardín Abierto que lo rodea.



El concepto clave del diseño es la perforación de la 
losa del museo. Múltiples pozos de luz de forma libre 
se abren en el suelo, alojando árboles y vegetación. 

El museo es perforado por múltiples pozos 

de luz que alojan árboles, forzando la 

vegetación al interior Permeable.

El pavimento de hormigón pulido fluye 
sin interrupción desde las galerías hacia 

los patios, negando la Pesadez del muro.

El pavimento de hormigón pulido que reviste el interior del museo es idén-

tico y continuo al que se encuentra en los patios internos y, en parte, en 
el exterior. Esta continuidad material niega la distinción entre el espacio 
construido y el Espacio Abierto na-

tural. El cuerpo percibe que camina 
sobre un plano único que se pliega 
y rodea la vida vegetal.

Estos patios son jardines abiertos forzados al 
interior, haciendo que la naturaleza se convier-
ta en una parte integral del recorrido museísti-
co y del ambiente.
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El uso de vidrio en todo el perímetro asegura una 
permeabilidad visual total. Los ojos nunca están 
completamente aislados del exterior, pues el lími-
te entre interior y exterior se disuelve activamen-

te. El espacio abierto se convierte en el “fondo de 
pantalla” inmutable de la experiencia museística

haciendo que la arquitectura se 
sienta como un pabellón ligero y 
transparente, permitiendo que el 
follaje y la luz participen directa-

mente en la contemplación de la 
obra de arte.

El Jardín Abierto interno introduce 
un elemento de temporalidad al 
diseño. La luz es filtrada constante-

mente por las hojas de los árboles. 
La sombra resultante, proyectada 

sobre el suelo de hormigón, se convierte en un material di-
námico y en movimiento que rompe la rigidez geométrica, 
transformando la atmósfera según la hora del día.

El uso del vidrio perimetral convierte al museo 

en un pabellón Permeable que maximiza 

la luz y la vista del jardín.

La luz filtrada por los patios se 
proyecta y se mueve, siendo un 

material que rompe la rigidez del 

macizo de hormigón.
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El arte expuesto, especialmente las grandes 
pinturas de Senju, se ve inevitablemente afec-

tado por la integración del paisaje. La Expe-

riencia de contemplación es siempre dual: el 
observador mira la obra al tiempo que percibe el reflejo del 
exterior o la vista del jardín a través del vidrio. 

El Museo Hiroshi Senju es la máxima expresión 
de un diseño que busca la síntesis total. Al frag-

mentar el jardín y unir-
lo al recorrido, Nishi-
zawa crea un Espacio 
Abierto que no tiene 

centro ni límites claros. 

El Jardín Abierto define el ritmo 
de la contemplación, siendo parte 

inseparable del objeto artístico.

El diseño logra la síntesis total del Espa-

cio Abierto con el interior, creando una 

experiencia Permeable y sin jerarquías.

El Espacio Abierto se une al objeto artístico.

La arquitectura es una mediación 
Permeable que permite que el entor-

no sea co-creador de 

la experiencia interior, 
desafiando la noción 
de un edificio como 
contenedor aislado.



Experiencia y Cuerpo



El edificio no tiene una fachada convencional 
que invite a una entrada frontal e inmediata. Su 
forma fluida emerge suavemente de la topogra-

fía natural de la colina, lo que niega 
la aproximación directa y predecible. 
Esto obliga al visitante a circular len-

tamente y sin prisa sobre la cubierta 
circundante, transformando el paisa-

je en el preámbulo del recorrido. 

El recorrido en el 

Teshima Art Museum, diseñado 
por Ryue Nishizawa, comienza con 
una secuencia de acceso intencio-

nalmente prolongada y ambigua. 

El umbral mínimo reduce drásticamente 

toda la escala y la altura en el punto 

de acceso, forzando una inclinación 

física y una transición psicológica 

abrupta y deliberada.

La curvatura de la bóveda de hormigón y el suelo pulido hacen que 

el espacio parezca extenderse más allá de sus límites físicos. La 

arquitectura se vuelve perceptivamente infinita.

Recorrido y 
experiencia espacial
Teshima Art Museum de Ryue Nishizawa / SANAA
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La negación de la fachada tradicional 
es una estrategia para disolver los lí-
mites entre el arte, la arquitectura y la 
naturaleza. Al no haber un frente cla-

ro, el edificio se comporta como una 
extensión topográfica, una “gota” 
de hormigón que se ha depositado 
en la ladera. Este recorrido exterior 
forzado transforma la aproximación en un acto de meditación activa antes de 

la entrada. El hormigón blanco inmaculado contrasta, a la vez que se funde, 
con la vegetación circundante, estableciendo 

el primer diálogo de opuestos: lo 

artificial vs. lo orgánico.

El Teshima niega radicalmente la 

entrada frontal. La arquitectura no es 

un objeto, sino una topografía que 

obliga al movimiento en espiral.

El punto de acceso es más un 
túnel o una grieta que una puerta. Esta reducción 
drástica de la escala juega con el concepto japonés 
de Nijiri-guchi (la pequeña puerta de la casa de té), 
que obliga al visitante a agacharse. Este acto físico no 
solo es práctico, sino psicológico: fuerza al visitante a 
dejar la “vida exterior” y sus preocupaciones, a entrar 
con humildad y a reajustar su percepción. Es una tran-

sición violenta de la vasta escala del paisaje al confi-

namiento temporal del umbral.

La obra anula la sensación de 

confines definidos, creando una 
percepción del espacial con una 

sensación de infinidad.

El recorrido comienza negando la 

fachada: el paisaje se transforma en el 

preámbulo obligado de la obra.

57



Una vez dentro, el espacio es dominado por 
una única y monumental bóveda elíptica de 
cáscara fina de hormigón (12.2 cm de espe-

sor). La ausencia de columnas y muros in-

ternos disuelve la orientación, haciendo 
que la escala sea ambigua. 

El interior es a la vez cueva pro-

tectora y campo abierto. El hor-
migón refleja la luz, el cielo y las 
sombras, haciendo que el límite 
entre la superficie del suelo y el 
techo sea indistinguible. 

Despojado de referencias y estructura visible, 

el interior es una cueva protectora que se 

siente perceptivamente infinita.

Estas aberturas actúan también como moduladores sensoriales. Permiten que el viento 
penetre suavemente en el volumen, creando corrientes de aire que acarician la piel 

y alteran la percepción térmica. Además, la acústica del espacio amplifica y aísla 
simultáneamente los sonidos externos—el murmullo del mar o el siseo de la llu-

via—transformándolos en componentes tangibles de la instalación. De este 
modo, el hormigón, material que habitualmente sella y aísla, se convierte 

en un conductor sensible de los fenómenos naturales.

El edificio no tiene una fachada convencional que invite a 
una entrada frontal e inmediata. Su forma fluida emerge 

suavemente de la topografía na-

tural de la colina, lo que niega la 

aproximación directa y predecible. 
Esto obliga al visitante a circular 
lentamente y sin prisa sobre la cu-

bierta circundante, transformando 

el paisaje en el preámbulo 
del recorrido. 

El umbral mínimo reduce drásticamente toda la escala y 

la altura en el punto de acceso, forzando una inclinación 

física y una transición psicológica abrupta y deliberada.
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El agua como elemento de arte y recorrido: La ins-

talación artística (Matrix, de Rei Naito) son gotas 
de agua que emergen sutilmente del suelo. Este 

fenómeno guía el movimiento del visitante sin una 
ruta marcada. La gente se detiene, observa la acu-

mulación y el deslizamiento del agua, forzando un 
recorrido lento y no lineal. La experiencia es feno-

menológica: la atención se centra en la relación 
del cuerpo con la materia, la luz y el sonido. El ar-
quitecto desaparece para dejar que el arte y los 
elementos naturales dirijan la experiencia espacial.

Aquí el recorrido no es dictado por muros, 

sino por la danza sutil de las gotas de 

agua que emergen y se deslizan 

sobre el suelo pulido.

El diseño magistral de Nishizawa 
opera simultáneamente en una es-

cala macro y una escala micro (la de-

licadeza de una sola gota de agua, 

la sensación del viento en la cara, el 
sonido amplificado del mar). 

Este contraste es esencial en la experiencia: te 
hace sentir insignificante ante el cielo y la arqui-
tectura, pero profundamente conectado con los 
fenómenos más pequeños y vitales. La arquitec-

tura se convierte en un aparato que amplifica la 
percepción sensorial.

La arquitectura amplifica la percepción: el visitante 
se siente insignificante bajo la bóveda, pero 
profundamente conectado con los 

fenómenos vitales más pequeños.
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Espacios para
la Contemplación
Honpukuji Water Temple, Tadao Ando

El gran estanque de lotos es el espacio de con-

templación en la superficie. El círculo perfecto 
de 40 metros de diámetro impone una for-

ma Geométrica que abstrae el paisaje 

El estanque es un plano de agua artificial 
que aísla el espacio sagrado del mundo.

circundante. El agua, elemento Or-

gánico, se calma dentro del perí-
metro rígido, convirtiéndose en un 
espejo del cielo y la atmósfera.
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El cuerpo debe primero ascender una colina, de-

jando atrás la horizontalidad del mundo cotidia-

no, y luego realizar el acto más significativo: el 
descenso a través del estanque. Esta inmersión 
gradual, que obliga al cuerpo a pisar el Jardín 

Abierto (la superficie del agua dividida por la 
escalera) , es un verdadero ritual

que obliga a la pausa y a la concien-

cia del propio paso. Al sumergirse 
lentamente bajo el nivel del suelo, 
el visitante se separa física y acústi-
camente del mundo exterior, prepa-

rando los sentidos para la quietud 
radical del santuario subterráneo.

El cuerpo se somete al ritual del 

descenso, contrastando la forma 

Rectilínea de las escaleras.

La línea del corte aísla acústica 

y visualmente el interior, 

forzando la introspección.

El acto de contemplación comienza con el movimiento.

La escalera es un corte lineal y preciso en la superficie del es-

tanque. Esta incisión Geométrica es la única fisura en el plano 
de agua. 

Una vez que el cuerpo desciende por los escalones, el ruido externo desa-

parece casi por completo, creando un espacio de Silencio radical propicio 
para la introspección inmediata.



El santuario subterráneo es definido por la Pesadez del hormigón. Ando 
usa el material para crear una masa monolítica, oscura y sombría. La Sombra 

resultante es esencial para la contemplación, ya 
que obliga a la vista a ajustarse y a centrarse 
únicamente en los pocos elementos 
que reciben y reflejan la luz.

La sala principal de meditación es un óvalo perfecto hecho de hormigón 
rojo, una forma Orgánica que rompe con la rigidez del volumen 
cuadrado que lo contiene. El contraste entre la fluidez de la forma y la 
dureza del material genera una tensión interna que 
sostiene el espacio contemplativo.

El hormigón Pesado crea la oscuridad 

necesaria para enfocar la visión 

interior y la contemplación. El santuario oval fomenta la 

circulación fluida, rompiendo la 
rigidez Rectilínea del recinto.
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de aperturas superiores. El observador no mira 
hacia afuera, sino hacia la luz misma, percibiendo 
el paso del tiempo por el movimiento de su 
proyección sobre los muros.

Una vez bajo tierra, la luz se 
convierte en el principal objeto de 
la meditación. La luz penetra de 
forma vertical y controlada a través 

El Templo del Agua es el ejemplo 
máximo de un espacio para la contemplación 

creado por el diseño.  Ando Utiliza el recorrido, la 

geometría, la luz, el 

agua y el silencio para 
lograr un aislamiento 

sensorial total.

El elemento Orgánico del sol es capturado 

y proyectado en formas Geométricas que 

miden el tiempo.

La arquitectura se reduce a luz, masa 

y silencio, logrando la quietud radical 

del Ma, el cual se manifiesta como 
una abstracción total

La contemplación se produce en la 
quietud radical de un espacio que 
es despojado de toda distracción.
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Vida Cotidiana
Moriyama House, Ryue Nishizawa 

Nishizawa desafía el concepto tradicional de 
casa como volumen único. Moriyama House está 
fragmentada en diez volúmenes independientes, 
cada uno albergando una función específica.

La vida doméstica se distribuye en 10 

volúmenes autónomos, fragmentando 

el concepto tradicional de Unidad.

Este diseño obliga a que la Vida 
Cotidiana se desarrolle no en la 

Unidad de una planta, sino en la 
dispersión del terreno.
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Los espacios libres entre los 
volúmenes son tan importantes 
como los volúmenes mismos. 

Estos estrechos intersticios actúan como el living y las 
áreas de circulación, convirtiendo el exterior en el 

interior de la vida doméstica. 

Las funciones están separadas físicamente, la conexión se 
mantiene con grandes paños de vidrio. La privacidad se convierte 
en un estado negociado: uno puede estar solo en su volumen, 
pero la conexión visual y acústica con el resto del complejo 
y la calle es constante, desafiando el 
aislamiento de la Vida Cotidiana.

Los espacios abiertos funcionan como 

el living y la zona de circulación, 

rompiendo la Fragmentación.

Los grandes paños de vidrio permiten la 

conexión visual, rompiendo la Fragmen-

tación física de los muros.

La calle y la atmósfera se integran, 
forzando la interacción constante 
con el entorno.
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La Moriyama House obliga a que la Vida Cotidiana 
incorpore activamente el clima. El simple acto 
de ir de la cocina al dormitorio requiere salir y 
cruzar un espacio abierto, integrando la lluvia, 

La Fragmentación permite que cada volumen sea una 
célula autónoma. Estos pueden cambiar de función 
o incluso ser alquilados independientemente. 

El acto de ir de una función a otra 

requiere salir, integrando la atmósfera 

a la Vida Cotidiana.

Cada pieza es una célula autónoma, de-

safiando la Unidad familiar y permitiendo 
la mutación del programa.

o el sol a la rutina. La arquitectura 
no protege completamente, sino 
que media la relación del cuerpo 
con la atmósfera.

El diseño desafía la Unidad familiar estática, 
permitiendo que la Vida Cotidiana del 
conjunto sea fluida, flexible y capaz de 
mutar con el tiempo y las necesidades de 

los ocupantes.



El conjunto opera como una mini-
ciudad a escala doméstica. Al 
concentrar funciones separadas 
en un pequeño terreno, Nishizawa 
genera una densidad de vida y de

Transforma la vida cotidiana en un paseo 
continuo. El Recorrido no está confinado a un 
pasillo interior, se extiende por el jardín y la 
calle. La rutina diaria se convierte en un paseo

La densidad de la fragmentación genera 

una nueva interacción social, un tipo de 

vecindario continuo.

La rutina diaria es un paseo continuo 

y consciente entre los elementos 

fragmentados del hogar.

consciente entre los elementos 

fragmentados del hogar, obligando 
al cuerpo a estar siempre alerta 
al espacio que ocupa.

encuentros casuales que replica la 
interacción del vecindario japonés. 
La Vida Cotidiana se vuelve un 
asunto público-privado.
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La arquitectura contemporánea de Japón se distingue por trascender la 

forma, operando como una meditación rigurosa sobre el espacio.

Este libro es un análisis de la estructura conceptual que dota de valor 

y significado a la obra de sus autores más relevantes. El estudio se 
desarrolla a través de tres ejes temáticos interconectados, investigando los 

fundamentos filosóficos y constructivos de la arquitectura:

Espacio y Vacío establece el fundamento filosófico, abordando el 
Minimalismo, el Ma y la gestión de la Luz y Atmósfera. Naturaleza y 

Materiales examina la relación con el entorno, explorando la integración 

con el paisaje, la sensorialidad de los materiales y el tratamiento de los 

jardines. Experiencia y Cuerpo aborda la dimensión temporal, centrado en 

el Recorrido como elemento de diseño, los espacios para la observación y 

el vínculo con la vida cotidiana.

Cada concepto clave es explorado y desarrollado a través de una obra 

esencial de la arquitectura contemporánea. Este volumen es una 

herramienta indispensable para comprender la maestría con la que la 

sensibilidad cultural se sintetiza con la tecnología de vanguardia.


