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BLOQUE 12. LOS AÑOS 200-2013 
Ecología y Arte 
Arte ambiental (Environmental art, en inglés) o arte ecológico es una expresión que se usa en dos 
sentidos diferentes. 
El término puede usarse de forma genérica en referencia a un arte que trata de temas ecológicos o el 
medio ambiente natural, mediante distintas estrategias: 

• suscitando la conciencia de la fragilidad de la naturaleza: lo que incluye fotografía basada en el 
paisaje, pintura, dibujos, libros-obras y arte propio de un lugar 

• investigando fenómenos naturales: incluye ilustración científica así como prácticas artísticas 
interdisciplinares. 

• usando materiales naturales reunidos en el exterior :como ramillas, hojas, piedras, suelo, 
plumas; lo que a menudo es llamado Arte de la naturaleza. 

• no contribuyendo a la degradación medioambiental:lo que incluye obras «verdes» realizadas 
con materiales biodegradables o reciclados; la «Eco escultura», que está sensiblemente 
integrada en un hábitat natural. 

El término también se usa de forma más específica para referirse a una obra de arte de grandes 
dimensiones que utiliza el entorno natural; habitualmente con respeto al medio ambiente, pero que 
también puede relacionarse con otros aspectos del medio ambiente, tales como el contexto formal, 
político, histórico o social. 
Historia: 
El arte ambiental o ecológico como movimiento artístico comienza a finales de los años 1970  En sus 
primeras fases se relacionó sobre todo con la escultura - especialmente con el «arte para un lugar 
específico» (Specific-site art), el Land Art y el Arte povera - habiendo crecido como una forma de 
crítica hacia las formas escultóricas y prácticas tradicionales que eran vistas de forma progresiva como 
desfasadas y potencialmente en desacuerdo con el medio ambiente natural. 
El Arte ambiental también crea consciencia de la importancia de reciclar materiales y de las 
consecuencias de la actividad artistica en el medio ambiente.  
Por ejemplo, a pesar de su mérito estético, la celebrada escultura del artista land art Robert Smithson 
Spiral Jetty (1969) implicó un daño permanente considerable al paisaje en el que trabajó. El paisaje se 
convirtió en una forma de campo de residuos, y Smithson usó un bulldozer para raspar y cortar el 
paisaje, afectando al lago. El arte se convertía entonces en otra forma de contaminación del medio 
ambiente. 
Otros artistas land art han sido también objeto de crítica, como el escultor europeo Christo cuando 
envolvió temporalmente la costa de Little Bay, al sur de Sídney, Australia, en 1969. Los ecologistas 
locales protestaron argumentando que la obra era ecológicamente irresponsable y afectaba al medio 
ambiente local de manera negativa, especialmente a los pájaros que tenían nidos en los acantilados 
envueltos. Las quejas subieron de tono cuando varios pingüinos y una foca quedaron atrapados bajo la 
tela y tuvo que cortarse. Los comentarios de los ecologistas atrajeron la atención internacional  que 
llevó a que los artistas contemporáneos  replantearse  este tipo de prácticas. 
El escultor británico Andy Goldsworthy  realiza su trabajo en los bosques construyendo sus 
esculturas con materiales del entorno, estos materiales se degradan de forma que  dejan el paisaje en el 
que han actuado sin daño alguno, y en algunos casos han hecho, en el proceso artístico, vuelto a cubrir 
de vegetación con flora autóctona adecuada tierras que habían resultado dañadas por el uso humano. 
De esta forma, la obra de arte suscita una sensibilidad hacia el hábitat. 
Pionero de la intervención en el paisaje, César Manrique tuvo sus mayores logros en un tratamiento 
de carácter arquitectónico y conservacionista del territorio, en la isla de Lanzarote. En los años 70 
algunos artistas conceptuales realizaron acciones en escenarios naturales: unos, como Nacho Criado, 
propusieron su propio cuerpo como elemento en interacción con el medio. 
Fernando Casás, Eva Lootz, Mitsuo Miura y, sobre todo, Adolfo Schlosser. En los últimos años, 
los artistas con más peso, coherencia y constancia en este ámbito han sido Perejaume, que reflexiona 
sobre el lugar y su representación desde puntos de vista múltiple (históricoartístico, pictórico, 
lingüístico), incluyendo la intervención en el paisaje, y Miguel Ángel Blanco, cuya Biblioteca del 
Bosque, conjunto de más de mil "libros-caja", es uno de los más ambiciosos proyectos de relación vital 
y artística con el medio natural. 
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Otro de los ejemplos españoles se llama Petrolart, corriente y técnica en la que se utiliza petróleo 
reciclado que el artista Jimmy Pons (Menorca 1965) recoge de las costas. El petróleo es recogido en 
galletas sólidas y una vez reciclado se utiliza como material principal para sus creaciones  
ARQUITECTURA ESTRELLA 
Desde los 70 y 80 los arquitectos estrella fueron contratados, de manera muy parecida a los “top-
designers” de la moda, en la producción y el consumo de una demanda intensificada de arquitectura 
como “capital simbólico”.  
Su capacidad de crear un estilo auténtico satisfacía al mercado debido dotaba de distinción en un 
entorno crecientemente basado en el valor competitivo de los símbolos. 
 Este énfasis arquitectura de iconos  alejó a la profesión de la innovación estructural y el compromiso 
social y la acercó a las estrategias del marketing”. 
Uno de los requisitos para ser un verdadero arquitecto estrella es la recogida del Premio Pritzker, 
inaugurado en 1982 y confusamente definido como premio otorgado a “arquitectos vivos cuyo 
trabajo demuestra la combinación de las cualidades como talento, visión y compromiso, que han 
producido consistentes y significativas contribuciones a la humanidad y al entorno construido a 
través del arte de la arquitectura”.  
Para economía  urbana, las contribuciones a la humanidad realizadas por este tipo de arquitecturas, si 
bien son valorables, no resultan del todo completas al beneficiar, en la mayor parte de los casos, a sólo 
una parte de la sociedad.  
Características de la arquitectura estrella 
1- Se trata de arquitecturas iconográficas, reconocibles, en algunos casos escultóricas, y portadoras 
de valor añadido a través del diseño y la forma. Arquetipos marketing que generan una imagen 
identificadora, novedosa y simbólica de una ciudad o de una marca. 
2-Sus presupuestos son elevados, dado que sus clientes suelen ser individuos o entidades con alto 
poder de inversión: Ayuntamientos enfrascados en grandes proyectos urbanos, grandes marcas o, 
simplemente, individuos adinerados. No se trata de edificios “comprometidos” y rara vez van unidos a 
movimientos sociales o demandas ciudadanas. Dado que en sí mismos generan un alto valor añadido, 
pueden alcanzar inversiones elevadas. 
3-El objetivo principal de este tipo de edificio (y por el cual sus clientes lo demandan) se aleja en la 
mayor parte de las ocasiones de la mejora social o la experimentación. Puestos al servicio de la mejora 
económica a través de la rama de la representatividad de la arquitectura, se consideran más exitosos 
cuanto mayor es la repercusión mediática y el “capital simbólico” generados. 
4-Las innovaciones que plantean van dirigidas a resultados de gran espectacularidad o belleza. 
Como producto de consumo basado en la imagen, en la mayor parte de los casos, buscan la 
diferenciación más que la innovación como experimentación o investigación. 
5-Son objetos descontextualizados, globalizados y globalizadores. En el caso de las ciudades, la 
posesión de uno de estos ejemplares sirve para situarla a nivel global; asimismo, se erigen como 
representativos de una marca y para ello deben repetirse de manera parecida en diversos lugares, 
apareciendo tipos similares en rincones muy alejados del planeta. No suelen recoger en su estructura, 
materiales, funcionamiento o construcción elementos o usos autóctonos del lugar en el que se 
implantan.  
6 -Deben estar construidas por un miembro del Star System (SS para economiaurbana), a los que 
podríamos definir como arquitectos reconocidos internacionalmente, con una forma de hacer propia y, 
salvo raras excepciones, de alta calidad. 
 
En España la apertura del Museo Guggenheim diseñado por Frank Gehry obró milagros en Bilbao. 
Gracias a este prodigio de la arquitectura icónica, la ciudad voló de la grisura posindustrial a los brillos 
de la economía terciaria. 
 Alcaldes y presidentes autonómicos de toda España vieron en el ejemplo bilbaíno la llave de su futuro. 
Un edificio espectacular con firma de postín –Calatrava, Hadid, Herzog & De Meuron, Foster, 
Eisenman...– les pareció garantía de visibilidad global, imán de turistas y estímulo para la economía 
local. Valencia, Zaragoza, Madrid, Barcelona o Santiago experimentaron este frenesí. Contrataron a 
los astros del firmamento arquitectónico internacional, descuidando la proporción entre la necesidad y 
el precio de las monumentales obras que les encargaron. 
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ARQUITECTURA  ESTRELLA... DE LA PROPAGANDA 
Dirigentes totalitarios emplean proyectistas de fama para erigir símbolos de supuesta apertura. 
Hace unos años, Rem Koolhaas declaró estar convencido de que su sede para la televisión china en 
Pekín, un enorme rascacielos espectacularmente fotogénico, contribuiría a llevar el progreso y la 
democracia a China. No se le ocurrió pensar que si ya tenían el símbolo puede que no necesitaran el 
cambio. Por esas fechas, Norman Foster concluía en Astaná, la actual capital de Kazajistán, su primera 
gran aportación al urbanismo de esa ciudad: la inmensa pirámide del Palacio de la Paz y la 
Reconciliación. Más allá de Nursultán Nazarbáyev —el presidente kazajo que, en 1997, hizo coincidir 
la fundación de esa nueva urbe con el día de su cumpleaños—, Foster es el gran protagonista de la 
operación urbanística que quiere transformar un antiguo pueblo de la estepa en la primera capital del 
siglo XXI. El último ejemplo de cómo la mejor arquitectura está sirviendo a regímenes totalitarios para 
enviar un mensaje de progreso adquiere las formas curvas del nuevo edificio firmado por Zaha Hadid: 
el Centro Cultural Heydar Aliyev. Levantado en Bakú (Azerbaiyán), quiere contribuir a la 
modernización y, por tanto, democratización, de la antigua república soviética. Pero evidentemente no 
lo tiene fácil. 
 
El arquitecto FRANK GEHRY (Toronto, 1929) 
El deconstructivismo es un movimiento arquitectónico que nació a finales de los 80 y que se 
caracteriza por seguir un diseño no lineal, distorsionando la estructura de los edificios para 
transmitir una sensación visual de desorden controlado 
Considerado uno de los más destacados representantes de la corriente desconstructivista de Estados 
Unidos, Frank Ghery nació en Toronto (Canadá) el 28 de febrero de 1929, y desde los 15 años reside 
en Los Ángeles (EE.UU.), por lo que se nacionalizó estadounidense. Trabajó en Los Angeles y a 
principios de los 60 realizó una estancia en París, donde estudió las obras de Le Corbusier y otros 
arquitectos franceses y europeos que le influyeron en sus primeros trabajos. 
Utilizando siempre materiales atípicos e innovadores, creó entre 1969 y 1982 dos líneas de mobiliario 
de cartón; de 1972 es "Easy Edges", colección de muebles de cartón ondulado prensado y entre 1979 y 
1982 diseñó "Experimental Edges". A mediados de los ochenta Ghery trabaja en las lámparas Pez y 
Serpiente, realizadas en Colorcore, un tipo laminado de plástico traslúcido y a comienzos de los 
noventa diseñó su colección de mobiliario Bent Wood (1989-1992), basada en el método para 
entretejer las tiras de las cestas. 
En arquitectura comenzó también en los años 70 a experimentar con la yuxtaposición de materiales 
bastos en inusuales composiciones geométricas. 
Una arquitectura visual, la de Gehry, que enfrenta a detractores y apasionados aunque a ambos les 
gusta lo que ha hecho el arquitecto canadiense. Sus obras arquitectónicas son puro arte, esculturas 
suele llamarlas él mismo. Aunque el secreto de su éxito pasa por que sus esculturas son plenamente 
funcionales. 
Frank Gehry es autor de edificios llamados a perpetuarse y capaces de regenerar una ciudad como 
ocurrió con el Museo Guggenheim de Bilbao. Otros edificios similares como la Sala de Conciertos 
Walt Disney de Los Ángeles han dejado una huella imborrable. 
En 1989 fue galardonado con el Premio Pritzker, el más importante del mundo de la arquitectura. 
Quizá en una época en la que la arquitectura puramente visual estaba más en boga. A pesar del paso 
del tiempo, la arquitectura de Gehry sigue gozando de gran éxito de crítica. 
Museo Guggenheim. Bilbao  La obra que le dio fama mundial. El museo fue inaugurado el 18 de 
octubre de 1997 y se destaca por las formas curvilíneas en forma de barco varado en la ría, que están 
recubiertas de piedra caliza, cortinas de cristal y planchas de titanio. 
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SANTIAGO CALATRAVA (1951) es un arquitecto, ingeniero civil y escultor español. Se le 
considera un arquitecto especializado en grandes estructuras. Posee influencias de Fernando Higueras, 
Jørn Utzon, Antoni Gaudí, y las arquitecturas gótica y romana. 
Estación de Ferrocarril del Aeropuerto de Lyon llamada Estación de Lyon-Saint-Exupéry TGV. Dos 
años después creó su tercer despacho, esta vez en Valencia, donde trabajaba en un proyecto de grandes 
dimensiones, la Ciudad de las Artes y de las Ciencias. 
En 1992, Calatrava firma la torre de comunicaciones de Montjuic (Barcelona) y uno de los puentes de 
la Exposición Universal de Sevilla, el Puente del Alamillo, que une la capital hispalense y la vecina 
localidad de Camas. En el año 2003 concluyó el edificio del Auditorio de Tenerife en la ciudad de 
Santa Cruz de Tenerife, 
Siendo uno de los arquitectos más innovadores de la modernidad, Santiago Calatrava se inspira en 
formas naturales y humanas, fundiéndolas con sus materiales cuidadosamente seleccionados para crear 
armonía estética. Su estilo es único y simbólico, reconocible en todo el mundo por la sensación de 
movimiento que consigue infundir a objetos estacionarios. 
Calatrava hace que sus estructuras arquitectónicas sean tan interesantes al aplicar su conocimiento 
innato de la ingeniería para usar la estructura técnica de su creación como base para el diseño. Piensa 
en líneas serpenteantes, austeros materiales blancos y un uso puro del cristal y la luz. 
El hecho de que gran parte de su trabajo esté centrado en el agua, como la Ciudad de las Artes y las 
Ciencias de Valencia o sus múltiples puentes, añade una nueva dimensión a su trabajo. Los reflejos del 
edificio sirven para aportar una cualidad enigmática a cada pieza. 
La obra de Santiago Calatrava está inspirada por las cosas de su entorno, imágenes y acontecimientos 
fugaces. La Galería del BCE Place en Toronto, Canadá (1987-1992) evoca la sensación de estar 
cubierto por palmeras, pues las altas columnas blancas llegan hasta el techo y se abren como hojas. Las 
palmeras se unen unas cono otras y forman una cúpula de una modernidad fabulosa. 
El vuelo suave y amplio de un ave elegante inspiró la espectacular extensión del Museo de Arte de 
Milwaukee (1994-2001), cuyas inmensas alas se abren y se cierran con el museo. Una estructura de 
inspiración aviar es también la base de uno de los proyectos actuales de Calatrava - el Museo de 
Fotografía de Catar será un diseño grácil que se abre o se cierra dependiendo de la cantidad de luz 
natural. 
Santiago Calatrava también es el responsable de la nueva terminal permanente del World Trade Center 
en Nueva York, actualmente en construcción. Este sofisticado diseño llevará el característico acero 
blanco del arquitecto y representa un pájaro volando de la mano de un niño. 

   
 
NORMAN FOSTER (Mánchester, 1 de junio de 1935) es un arquitecto británico. Ha sido 
galardonado con el premio Pritzker en 1999 y el Premio Príncipe de Asturias de las Artes en 2009. 
Los proyectos iniciales de Foster se caracterizan por un estilo "High-tech" muy pronunciado.  
El término no fue acuñado por él sino por Buchanan en 1983, con motivo de la presentación de la 
fábrica Renault de Norman Foster. La idea de esta tendencia es la de solucionar distintos problemas 
arquitectónicos mediante los medios tecnológicos más sofisticados. Esta arquitectura sólo resulta 
adecuada en edificios de grandes dimensiones y elevados presupuestos.Más adelante las líneas de sus 
edificios se suavizan y desaparece en buena parte ese carácter técnico llevado al extremo. En todo 
caso, los proyectos de Foster y sus socios llevan un marcado sello industrial, en el sentido de que 
emplean en los edificios elementos que se repiten multitud de veces, por lo que son fabricados en 
lugares alejados de la obra. Frecuentemente se diseñan componentes para un edificio ex profeso, 
reflejando con ello un estilo de buena manufactura. 

Norman Foster ha revolucionado el cómo entendemos la arquitectura. Es una persona que entiende que 
los lugares donde vivimos y trabajamos tienen una gran influencia sobre las personas, que los edificios 
tienen mucho que ver con el medio ambiente y que los espacios urbanos son determinantes en nuestra 
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calidad de vida. A través de sus proyectos podemos entender que hay aspectos cruciales en el siglo 
XXI (como la sostenibilidad, las comunicaciones, la salud y el desarrollo de las ciudades) que pueden 
hacerse mejor y que para ello el Arte de la Arquitectura, en sus expresiones más inteligentes, es 
esencial.  

Foster ha convertido la creación de edificios en obras de arte. Además, es una persona que entiende 
que los lugares donde vivimos y trabajamos tienen una gran influencia sobre las personas, que los 
edificios tienen mucho que ver con el medio ambiente y que los espacios urbanos son determinantes en 
nuestra calidad de vida.  

Con una mente privilegiada, autor de grandes iconos de la arquitectura, Foster ha convertido la 
creación de edificios en obras de arte. Sus equipos trasladan sus oficinas al lugar del proyecto, 
implicándose en cada paso y cada detalle, cuidando de la ciudad como un escultor de la piedra. De 
alcance universal, su obra conjuga calidad estética y la reflexión intelectual, prestando especial 
atención al diálogo entre territorio y ciudadanía. Ha reconocido la importancia del diseño como un 
catalizador en la mejora de la calidad de vida y lo pone al servicio de la libertad social e individual. El 
entorno influye sobre los seres vivos, es un axioma común en la biología.  

Los diseños de Foster destacan por aprovechar al máximo el uso de la tecnología en busca de la mayor 
eficiencia energética, la excelente integración en el entorno, la creación de un ambiente amable para el 
usuario y la usabilidad de sus instalaciones. 

   

ZAHA HADID  

Zaha Hadid fue una de las arquitectas más afamadas e influyentes de finales del siglo XX e inicios 
del siglo XXI. Nació en Bagdad (Iraq) en 1950 en el seno de una familia islámica y murió de un 
infarto en el año 2016 en Miami (Estados Unidos). Se consideraba anglo-iraquí. Antes de dedicarse a 
la arquitectura, cursó estudios de Matemáticas en la Universidad Americana de Beirut (Líbano). 
Posteriormente se trasladó a vivir a Londres donde estudió en la Architectural Association de esa  

Bagdad, 31 de octubre de 1950-Miami, 31 de marzo de 2016) fue una arquitecta anglo-iraquí, 
procedente de la corriente del deconstructivismo. Pasó la mayor parte de su vida en Londres, donde 
realizó sus estudios de arquitectura.  

ciudad. Allí obtuvo su diploma en 1977. Cuenta con numerosos premios, entre otros con el prestigioso 
PRITZKER (2004). Fue la primera mujer arquitecta que ostenta este galardón, considerado como una 
especie de Premio Nobel de Arquitectura por su importancia. También fue nombrada Dame –el 
equivalente a Sir en femenino- por la reina Isabel II. De personalidad carismática y arrolladora, no se 
conformó solo con sus proyectos arquitectónicos. Su visión omnicomprensiva de la creación artística, 
y nada jerárquica entre todos los ámbitos del arte, le llevó a diseñar todo tipo de objetos desde 
mobiliario hasta cerámica pasando por joyería, objetos domésticos, y por supuesto, moda (zapatos, 
vestidos). Para ella sus diseños eran una extensión de su labor de arquitecta. También fue pintora así 
como profesora en Harvard, Chicago y Nueva York entre otras universidades.  

Nada más finalizar sus estudios, Hadid se convirtió en socio de la Office for Metropolitan Architecture 
(OMA) de Londres, donde trabajó con sus fundadores, los prestigiosos arquitectos Rem Koolhaas y 
Elia Zenghelis, que habían sido sus profesores. En 1979 fundó su propio estudio de arquitectura en la 
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capital británica, ciudad en la que la arquitecta iraquí pasaría la mayor parte de su vida y poco después 
ya tuvo un rotundo éxito con un proyecto de hotel muy futurista de Hong-Kong. “The Peak”, que 
nunca llego a realizarse.  

Como Frank O. Gehry, su arquitectura es muy esteticista y de vanguardia. Nos remite a diseños 
inspirados en la naturaleza y por lo tanto, orgánicos. Ha sido vinculada a la Deconstrucción, como 
mostró el MoMA de Nueva York en una exposición llamada Deconstructivist Architecture en 1988. 
Recordemos que la Deconstrucción parte de complejas reflexiones filosóficas y literarias – debidas al 
filósofo francés Jacques Derrida– y se ha plasmado en ámbitos tan diferentes como el arte o la cocina 
(ej. Ferrán Adriá). Inspirados en las reflexiones de la teoría literaria de de la Deconstrucción, 
algunos arquitectos comenzaron a desmontar los procesos de diseño y empezaron a realizar proyectos 
aparentemente irrealizables contradiciendo las convenciones del diseño y de la industria. Ayudados 
por nuevos programas de diseño y mejores computadoras y materiales de construcción llegaron a 
desarrollar las desestructuradas estructuras que hoy se pueden apreciar.  

La Deconstrucción es simultáneamente anticlásica y antifuncionalista, va más allá de cualquier 
propuesta arquitectónica anterior, puesto que niega los principios tradicionales básicos de la historia 
de la arquitectura: estabilidad, unidad, armonía... En definitiva, la arquitectura deconstructivista se 
caracteriza por el hecho de que la obra no aparece como un todo sino como un montaje de piezas.  

También ha realizado proyectos como urbanista (Seúl, Corea del Sur) y ha diseñado mobiliario 
urbano. Entre sus influencias cabe destacar el arte de vanguardia, el arte abstracto geométrico 
ruso: Constructivismo y Suprematismo, en particular de Malevich.  

Entre las notas distintivas de su arquitectura, resumiendo mucho, podemos señalar: *Fue 
evolucionando desde sus proyectos arquitectónicos basados en formas angulosas y rectas hacia un 
mayor uso de la curva, las espirales, las líneas sinuosas y la geometría fragmentada 
característicos de la arquitectura deconstructivista. *Ha sido denominada la “reina de la curva” 
por las formas ondulantes y geométricas de sus diseños. Son líneas aerodinámicas que transmiten 
sensación de movimiento y velocidad. *Gusto por las líneas fluidas. *Sus diseños son únicos, de 
formas complejas, casi imposibles, muy esteticistas. Son edificios-esculturas volumétricos, en 
definitiva, obras de arte. * Busca innovar y sorprender. Su máxima era “romper los límites de la 
arquitectura”, es decir, convertir los edificios en paisaje y repensar los límites físicos y formales de 
las construcciones. *Ha construido sobre todo espacios públicos como bibliotecas, salas de concierto y 
museos. Quiere que su arquitectura engrandezca, que aporte experiencias a los usuarios. Mejorar la 
vida de todos. Esta legendaria arquitecta tuvo una carrera muy prolífica y de hecho realizó más de 
treinta edificios diseminados por Asia, Estados Unidos, Europa, etc. Entre sus proyectos más 
memorables podemos destacar: *El Restaurante Moon Soon en Sapporo (Japón), de 1990: diseña 
tanto el edificio como los muebles y la decoración de interiores. *Vitra Fire Station (Weil am Rhein, 
Alemania, 1990-93): en este parque de bomberos utiliza volúmenes livianos de formas puntiagudas y 
angulosas. Busca integrar el edificio con el paisaje.  

*El Pabellón Puente construido para la Expo de Zaragoza de 2008. Es una de las obras más 
representativas de su carrera, muy compleja, que aúna ingeniería con arquitectura y el diseño interiores 
de un espacio de reflexión colectiva sobre el agua y el desarrollo sostenible.  

*El Museo Nacional de Arte del Siglo XXI en Roma (MAXXI), 2009: de formas serpenteantes 
inspiradas en las aguas del río de Roma, el Tiber. Las paredes curvas que acaparan la atención de los 
visitantes no solo son usadas para ser expuestas en el interior, sino también en el exterior, con murales, 
proyecciones o instalaciones.  

*Heydar Aliyev Center en Baku (Azerbaiyán), 2013: es uno de sus proyectos más espectaculares y 
elegantes. Es un centro cultural (museo, sala de conferencias, etc.) *El Centro Acuático en Londres 
para las Olimpiadas del año 2012. Tiene forma de una ola del mar.  
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*El edifico Opera House de Guangzhou en China (2003-2010): es uno de sus proyectos más 
impresionantes por su espectacularidad, dimensiones y monumentalidad. *El Hotel Puerta de 
América de Madrid: es un hotel de cinco estrellas, único en el mundo porque fue diseñado por 
diecinueve de los más destacados arquitectos del mundo, entre ellos tres premios Pritzker : Norman 
Foster, Zaha Hadid y Jean Nouvel.  

*Algunos de sus edificios son póstumos. Varios se estaban construyendo cuando se produjo su 
fallecimiento como un estadio en Qatar para la FIFA World Cup del año 2022. Zaha Hadid ha 
expuesto sus pinturas, proyectos y diseños en exposiciones por medio mundo: Venecia, Madrid, 
Londres, etc. En conclusión, esta multidisciplinar artista visionaria, fallecida inesperadamente a los 65 
años, fue vanguardia en estado puro, impactante, futurista y orgánica, tanto en sus proyectos 
arquitectónicos como en su labor de diseñadora, pintora y profesora. Siempre intentando ir más allá de 
los límites de la arquitectura. 

              

    

 


