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Instrucciones generales 

El tiempo máximo para realizar este examen es de una hora y media. 

No está permitido el uso de ningún material adicional. 

El examen debe completarse con tinta azul o negra. 

No se permite el uso de típex ni de ningún otro tipo de líquido o cinta correctores. 

Durante la prueba, solo se permite la comunicación con el profesorado encargado. Cualquier otra 
interacción, así como el uso de dispositivos o recursos no autorizados, supondrá la retirada inmediata de 
la prueba, que será registrada como intento de copia no válida. 

Solo puede utilizarse el papel facilitado por el tribunal o equipo responsable. Las hojas de respuesta 
deben numerarse en las casillas inferiores habilitadas a tal efecto. 

 

Criterios de Evaluación 

La prueba se compone de cuatro apartados, con un total de 10 puntos: 

PARTE 1. Tema de desarrollo a elegir entre dos propuestos (2,5 puntos) 

PARTE 2. Tema de desarrollo a elegir entre dos propuestos (2,5 puntos) 

PARTE 3. Test de opción múltiple (2,5 puntos) 

Test de 8 preguntas, a contestar 5 de ellas. Si se contestan más, se tendrán en cuenta las 5 primeras 
respuestas. El test puntúa un máximo de 2,5 puntos:  

• Aciertos: 0,5 puntos 
• Fallos: - 0,1 puntos 
• Sin responder: 0 puntos.  

En cada pregunta, solo hay una respuesta correcta.  

PARTE 4. Comentario de una obra de arte (2,5 puntos) 

Se presentarán dos fotografías mostrando cada uno de ellas una obra de arte (tanto de arquitectura, 
escultura o pintura). Se deberá realizar el comentario de una de ellas atendiendo a: clasificación de la obra 
y características estilísticas. 
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PARTE 1 

Escoja un tema de desarrollo entre los dos propuestos (hasta 2,5 puntos) 

1. El arte bizantino 

2. Pintura gótica 

 

PARTE 2 

Escoja un tema de desarrollo entre los dos propuestos (hasta 2,5 puntos) 

1. Impresionismo 

2. Quattrocento en Italia 
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PARTE 3 

Test de opción múltiple (hasta 2.5 puntos). Conteste solo a 5 preguntas. 

1. ¿Cuál es la función principal del Partenón en Atenas? 

a) Palacio real 
b) Mausoleo 
c) Templo dedicado a Atenea 

2. ¿Qué elemento arquitectónico caracteriza al arte romano? 

a) El arco de medio punto 
b) La bóveda de cañón 
c) Ambas son correctas 

3. ¿Qué escultor renacentista realizó el "David" de mármol? 

a) Miguel Ángel 
b) Donatello 
c) Bernini 

4. ¿Qué obra pertenece a Velázquez? 

a) Las Meninas 
b) La Rendición de Breda 
c) Ambas 

5. ¿Qué innovaciones técnicas introdujo Giotto en sus frescos de la Capilla Scrovegni en Padua? 

a) El uso de la perspectiva lineal con punto de fuga 
b) El tratamiento volumétrico de las figuras y la expresión emocional 
c) El uso de óleo sobre muro para lograr más saturación 

6. ¿Qué movimiento artístico defendía la expresión de las emociones intensas y la libertad creativa? 

a) Rococó 
b) Romanticismo 
c) Impresionismo 

7. ¿Quién fue un referente del expresionismo alemán? 

a) Edvard Munch 
b) Gustav Klimt 
c) Auguste Rodin 

8. ¿Qué caracteriza al Pop Art? 

a) El uso de imágenes religiosas tradicionales 
b) La representación de objetos y personajes de la cultura popular y el consumo 
c) La búsqueda de la belleza clásica mediante proporciones ideales 
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PARTE 4 

Comente una de las dos obras propuestas (hasta 2,5 puntos).  

1. Catedral de Reims 

 

 

2. Los fusilamientos del 3 de mayo 
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SOLUCIONES 
PARTE 1 

Escoja un tema de desarrollo entre los dos propuestos (hasta 2,5 puntos) 

1. El arte bizantino 

2. Pintura gótica 

 

1. El arte bizantino 

En el año 395 el emperador Teodosio dividió las tierras del Imperio romano entre sus dos hijos. Arcadio lo 
fue del Imperio Romano de Oriente con capital en Constantinopla. Mientras que el Imperio de Occidente 
va a desaparecer debido a las invasiones de los bárbaros, el de Oriente se va a mantener con el nombre de 
Imperio bizantino hasta la llegada de los turcos. El arte bizantino se extiende entre los años 330 y 1453, y 
se caracteriza por la indisoluble unidad entre Iglesia y Estado, la exaltación del lujo y la riqueza como 
símbolo del poder y el enfrentamiento entre los partidarios del uso de las imágenes religiosas en el arte 
(iconódulos) y los que consideran que inducen a la confusión y la idolatría (iconoclastas).  

Las características que definen la arquitectura bizantina son:  

• Utiliza el ladrillo, a veces combinado con piedra en el exterior y con mosaico en el interior.  
• Utilizan la planta centralizada que sirve para destacar más el protagonismo de la cúpula. 

Conservan del arte paleocristiano el nártex y marcan con la iconostasis la separación entre el 
ábside y la nave.  

• El soporte es la columna, con capitel tallado con la técnica del trépano o del avispero. Sobre el 
capitel está el cimacio, base más ancha que sirve para recibir mejor el empuje del arco y hace más 
esbelta la columna.  

• Utiliza el arco de medio punto, lo decora a veces alternando dovelas de piedra y de ladrillo. El 
elemento más importante es la cúpula, soportada sobre pechinas, que simboliza la bóveda celeste. 

De la primera Edad de Oro son las iglesias de los Santos Sergio y Baco y Santa Sofía en Constantinopla 
(hoy Estambul) y las de San Vital, San Apolinar in clase y el Nuevo San Apolinar en Rávena (Italia).  

La iglesia de Santa Sofía fue construida entre los años 532 y 537 por Artemio de Tralles e Isidoro de 
Mileto. El templo se dedicó a la Santa Sabiduría personificada en la Virgen María. El exterior de Santa 
Sofía es austero, el interior es realmente grandioso. Es de planta rectangular y tiene tres naves. La nave 
central está cubierta por un complicado sistema de cúpulas. La cúpula central que está hecha de tejas 
blancas, cuenta en la parte inferior con 40 vanos para iluminar el interior del templo. Representa a la 
inmensa bóveda celeste. Está sostenida por cuatros grandes pilares, por dos medias cúpulas y por las 
naves laterales. Los empujes son recogidos en el exterior por cuatro enormes contrafuertes. La cúpula 
central se alza utilizando pechinas (triángulos semiesféricos) sobre la planta cuadrada del crucero. El 
espacio interior es amplio y ligero, los mosaicos cubrían con colores de la tierra y dorados los muros y los 
arcos, las bóvedas y las cúpulas. 

En Rávena se levantó la Basílica de San Vital, en donde se conservan los mejores mosaicos. Estos cubren 
los muros y las bóvedas, con su lujoso colorido quieren dar esplendor al interior del templo. Es de planta 
octogonal con nártex rectangular. La cúpula central se apoya en ocho capillitas rectangulares de dos pisos 
de columnas. Alrededor un amplio deambulatorio. Los capiteles son de mármol, están decorados con labor 
de trépano y tienen cimacio.  
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En la segunda Edad de Oro predominaron las plantas de cruz griega con una gran cúpula en el centro y 
otras cuatro en los brazos, alzadas con un tambor. San Marcos de Venecia (siglo XIII) se construyó como 
prolongación del Palacio Ducal.  

El arte bizantino que se exporta durante la tercera Edad de Oro mantiene el tipo de planta de cruz griega 
con cúpulas, la decoración utiliza el mosaico y las pinturas al fresco. El elemento más característico son las 
torres con forma de bulbo y decoración cerámica (Santa Sofía de Kiev y San Basilio de Moscú). 

Otras manifestaciones artísticas son los mosaicos, que ahora adquieren una importancia primordial, y 
ocupan los muros, los arcos, las bóvedas y las cúpulas. Son excepcionales los conservados en Italia, en San 
Vital y San Apolinar el nuevo, en Rávena; San Marcos en Venecia y los de las iglesias sicilianas de 
Monreale, Cefalú y Palermo. En San Vital se encuentran los mosaicos de Justiniano y Teodora 
acompañados cada uno de ellos de su séquito. Se les representa realizando el oblatio imperial, plasmando 
la alianza Iglesia-Estado. La pintura al fresco cubre los paramentos de las iglesias con temas litúrgicos, 
según la importancia del tema, así tiene una localización dentro del templo. El ábside se reserva para la 
imagen del pantocrátor, las naves para la narrar la vida de Cristo y el nártex para las escenas sobre la vida 
de la Virgen.  

Los iconos, pintura sobre tabla, fueron uno de los detonantes de la crisis iconoclasta. En ellos se 
representaba las imágenes de Cristo, la Virgen y los santos. El emperador León III, en el año 726 prohibió 
las imágenes que representaban a Cristo, la Virgen y los santos por motivos más políticos que religiosos.  

Convivían dos estéticas: la helenística, realista, preocupada por el volumen y el espacio; y la siria, plana e 
idealista al mostrar los rostros y las actitudes. La estética siria se impondrá a la helenística porque sirve 
mejor a los intereses de un poder en el que Iglesia y Estado están estrechamente vinculad.  La manera de 
representar los temas religiosos sigue un rígido programa iconográfico. Cada tema representado ocupará 
un lugar fijo dentro del templo y será tratado con colores prefijados, el azul y el blanco se dedicarán al 
cielo y el rojo será el símbolo de Pasión y muerte. La perspectiva será jerárquica, más grande la figura más 
importante, o a la inversa.  

La imagen de la Virgen recreada con más frecuencia es la Kiriotissa, trono de Dios, que tiene al Niño de 
frente, ella es el trono de sabiduría. La Virgen Teotokos, madre de Dios, ofrece a su Hijo una flor o fruta. 
La Hodigitria señala a su Hijo como camino de salvación. Otros temas representados son la Anastasis o 
bajada de Cristo a los infiernos y la Deesis, en la que junto a Cristo se representa a la Virgen y San Juan 
Batista como intercesores de los hombres ante Dios.  

 

2. Pintura gótica 

La pintura gótica evoluciona técnicamente en el empleo de diferentes materiales y soportes. En los temas 
y el tratamiento de las figuras lo hace de manera paralela a la escultura. Tenemos varias etapas 

Gótico lineal o franco-gótico (siglo XIII-mediados del XIV):  las características de esta etapa son: la 
importancia de la línea de dibujo que sirve para delimitar las zonas donde se vierten colores planos e 
intensos y la sencillez con la que se tratan los temas que siguen la iconografía propia del momento y 
tienen una clara finalidad didáctica. 

Gótico italiano o ítalo-gótico (siglos XIII y XIV): pervivencia de la estética clásica, la utilización de técnicas 
de la Antigüedad como el fresco y la influencia bizantina. Se caracteriza por: la preocupación por el 
espacio, por la perspectiva, la valoración de la luz y la búsqueda de la emoción en los rostros. Los dos 
centros creadores del estilo son: Florencia y Siena.  
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• Escuela de Florencia: el iniciador de la escuela es Cimabue quien retoma modelos bizantinos 
dotándolos de mayor naturalismo y expresividad. Pero Giotto, es quien rompe con los 
convencionalismos y anticipa la pintura moderna. Destacamos los frescos de la Capilla Scovegni en 
Padua, con escenas de la vida de Cristo. Giotto pinta figuras majestuosas que ocupan un espacio 
con entidad propia (un espacio creíble). Las figuras son tratadas de forma individual, las miradas y 
gestos denotan las relaciones entre ellas. Las figuras tienen volumen y peso y se mueven en el 
espacio. El dramatismo de las expresiones señala una observación de los rostros que es inusual en 
la época. Anuncia un nuevo estilo, más vivo, más humano.  

• Escuela de Siena: la obra de Ducio di Bonisegna (La Maestá de la Catedral de Siena) anuncia las 
características de la escuela. Une la inspiración de los modelos bizantinos con las enseñanzas de la 
obra de Giotto. Las obras son elegantes y armoniosas, se componen con finas líneas, figuras 
sinuosas y esbeltas, utilizando los colores (también el dorado) como elementos decorativos. 
Simone Martini (La Anunciación) extiende por el continente la elegancia de la escuela.  

Gótico internacional (finales del siglo XIV, primera mitad del siglo XV): este estilo nace al unirse las 
influencias del gótico lineal y del gótico italiano. Se caracteriza por: líneas curvas, figuras estilizadas, 
ropajes complicados y con muchos pliegues, fondos naturalistas y gusto por lo anecdótico. En un estilo 
cortesano que tiene sus principales focos en las cortes de los duques de Berry y Borgoña. Está 
íntimamente ligado a la miniatura de libros (ilustración del libro Las muy ricas horas del Duque de Berry), 
siendo un claro precedente de la escuela flamenca del XV. En España el estilo internacional tendrá 
seguidores en el reino de Aragón, Luis Borrasá y Bernard Martorell y en el Castilla, Nicolás francés y Dello 
Delli (retablo mayor de la catedral románica de Salamanca). 

Gótico flamenco (siglo XV): este estilo se crea en Flandes al inicio del siglo XV. Nace en una sociedad 
moderna, con una burguesía y una organización gremial fuerte. Se caracteriza por: la técnica del óleo, que 
permite colores más vivos, transparencias y mezcla de colores para crear tonos compuestos. El soporte es 
la tabla, preparada con una mezcla de colas y yesos. Es minucioso y detallista. Los pintores utilizan una 
plumilla muy fina que les permiten introducir una gran cantidad de detalles. El tema es religioso lo trata 
como si fuera de la vida cotidiana, los personajes de la burguesía adquieren protagonismo al lado de la 
figura del santo protector y muestran interés por representar elementos cotidianos con carácter 
simbólico. Muestra interés por la luz, como alumbra un interior o como se refleja en los objetos. Las obras 
con frecuencia constan de tres tablas, trípticos. Naturalismo y gusto por el paisaje, para representan de 
forma veraz la realidad. 

Los principales maestros son: Humberto y Jan Van Eyck. De manera conjunta pintan La Adoración del 
Cordero Místico de la iglesia de San Pavón de Gante, políptico de doce tablas, en el que se recoge de 
forma excepcional las características de la escuela. Jan Van Eyck es considerado, además, un exquisito 
retratista como podemos apreciar en las obras: El matrimonio Arnolfini, y la Virgen del Canciller Rollín. El 
señor Arnolfini coge de la mano a su esposa y levanta la mano derecha para hacer más solemne el voto 
nupcial y la vela encendida aun cuando es de día y que los esposos estén descalzos confirman lo sagrado 
del acto. Roger Van Der Weyden es el pintor del dolor, la preocupación por los sentimientos le aleja de la 
solemnidad hierática de otros maestros, también es el artista de las grandes composiciones, cuya 
distribución de elementos estudia detenidamente. En El Descendimiento del Museo del Prado coloca un 
fondo de oro, para que el espectador contemple sin detalles que le distraigan las emociones que expresan 
los rostros de los personajes.). Brueghel tiene una concepción dinámica del paisaje, con ondulaciones y 
vitalidad. El Bosco es el más original. Aborda el paisaje creando un mundo imaginario de sueños 
fantásticos que no tiene paralelismo en la escuela. Los temas son casi siempre alegóricos y están tratados 
con una ironía burlesca desconocida en la Edad Media. El tríptico de El Jardín de las delicias ha suscitado 
diversas interpretaciones. En él hay figuras híbridas hombre-animal, tormentos musicales, luces 
misteriosas, espacios opresivos.  
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PARTE 2 

Escoja un tema de desarrollo entre los dos propuestos (hasta 2,5 puntos) 

1. Impresionismo 

2. Quattrocento en Italia 

 

1. Impresionismo 

En el último cuarto del siglo XIX el movimiento impresionista culmina la tendencia de unir visión y luz 
inherente a toda la pintura occidental desde el Renacimiento y afronta el problema de representar el 
paisaje con sus elementos cambiantes, las circunstancias atmosféricas que varían de un momento al 
siguiente. El término impresionistas dado a estos nuevos artistas, surgió como título descalificador. En una 
exposición que estos pintores rechazados del Salón Oficial de París hicieron en la casa del fotógrafo 
Nadar, un crítico de arte para ridiculizar las novedades expuestas, utilizó el título de la obra de Monet 
Impresión el Sol naciente, para haciendo un juego hiriente de palabras, llamarlos impresionistas. Las 
características del estilo son:  

• Una nueva teoría sobre los colores. Se puede resumir en que existen tres colores primarios 
(amarillo, rojo y azul) y tres complementarios (violeta, verde y naranja). Asociados los colores 
primarios dan el complementario, pero en vez de unir los colores primarios en la paleta, los 
colocan próximos en el lienzo y es el ojo del espectador el que los mezcla produciendo también los 
complementarios. 

• Afirman que los objetos sólo se ven en la medida en que la luz incide sobre ellos.   
• Las apariencias sucesivas: un mismo tema es pintado repetidas veces sin más cambio que los 

matices lumínicos de cada momento. El modelo de este propósito es la serie de cinco vistas de la 
Catedral de Rouen de Monet.  

• La coloración de las sombras: las sombras dejan de ser oscuras y se reducen a espacios coloreados 
con las tonalidades complementarias. 

• El dibujo se considera un elemento que puede perturbar las vibraciones lumínicas, por eso 
desaparece o se reduce a leves trazos disueltos en el color. 

• Pincelada suelta: para traducir mejor las vibraciones de la atmósfera prefieren la mancha pastosa y 
gruesa. 

Los maestros del Impresionismo son: Manet, Monet, Degas, Renoir, Pissarro, Sisley y Signac. A Manet le 
correspondió la misión histórica de la ruptura. Pasada una etapa en que respeta los cánones académicos, 
provoca el escándalo en el Salón de los Rechazados en 1863 con su cuadro Almuerzo sobre la hierba y en 
el Salón de 1865 con el cuadro Olimpia. La obra Almuerzo sobre la hierba causó un gran escándalo por el 
tema y el desnudo, incluso se le calificó de pornográfico. Organiza el espacio con juegos cromáticos: 
manchas de colores planos (chaquetas negras, pantalones grisáceos, amarillo sonrosado del desnudo), 
violenta oposición de tonos, pincelada suelta y gruesa y sensación de abocetado en el fondo. En Olimpia 
trata un tema mitológico como si fuera una escena de un burdel, contribuyendo al escándalo la mirada 
impúdica con la que Olimpia mira al espectador.  

Monet, considerado también como cabeza de la escuela por su obra Impresión, sol naciente, que como ya 
explicamos dio nombre al movimiento. Llegó a pintar más de tres mil cuadros, la mayoría paisajes, marinas 
y escenas fluviales, buscando siempre captar los centelleos luminosos de la luz sobre el agua. En las series 
sobre la Catedral de Roan, la estación de San Lázaro, acantilados, vistas de regatas de Argenteuil, 
nenúfares… busca captar las modificaciones que sobre el natural producen cambios de la atmósfera.  
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Renoir se preocupa de captar las vibraciones de la luz ondulante sobre las personas en movimiento. El 
pintor muestra el mundo divertido y ocioso de París en la obra El molino de la Galette en el que las luces 
vibrantes inciden sobre las personas después de atravesar las hojas de los árboles.  

Degas siente especial interés por cómo la luz incide sobre la figura humana y sus movimientos. Su 
sensibilidad por el movimiento se concreta en el tratamiento constante del tema de las bailarinas, y en las 
numerosas escenas de carreras de caballos. En Antes del ballet la composición parece una instantánea 
detenida en el tiempo, le interesa como la luz artificial incide en el movimiento de las bailarinas y en los 
vestidos.  

En la obra de Sisley se encuentra la cercanía a los temas acuáticos de Monet, con el que convive en 
Argenteuil, pero sus brillos no poseen el fulgor del arte de Monet. Pisarro en sus obras exalta el ambiente 
rústico de la campiña francesa, evolucionando a posiciones neoimpresionistas (puntillismo).  

 

2. Escultura del Quattrocento en Italia 

El Renacimiento nació en Italia en el siglo XV porque allí se dieron las condiciones políticas y sociales que 
favorecieron la creación de un nuevo lenguaje artístico, basado en los principios del arte grecolatino, 
estudiado por los artistas italianos. El Quattrocento fue la primera etapa del Renacimiento, desarrollada 
en el siglo XV en Italia. 

La escultura tiene como principales características: 

• Utiliza como materiales el mármol y el bronce, y en menor medida el barro cocido y la cerámica 
vidriada. 

• Se mantienen los temas religiosos, pero también se cultivan los profanos, alegóricos y mitológicos. 
Los retratos abandonan los contenidos simbólicos para centrarse en el propio personaje.  

• Recuperan las proporciones y el gusto por los detalles naturalistas del relieve narrativo romano.  
• La obra se independiza totalmente del marco arquitectónico.  
• Se reinterpretan los programas iconográficos medievales, dándoles un carácter profano.  

El sentimiento clásico en la escultura apareció en el gótico europeo, pero fue en Italia donde el brote tuvo 
mayor trascendencia. Sin duda, debió de influir la presencia de la escultura romana, presente sobre todo 
en los sarcófagos de las iglesias.  

La obra de la catedral de Florencia era lo suficientemente importante como para que atrajera a los 
mejores artistas de la Toscana. A principios del siglo se convocó un concurso para realizar las dos puertas, 
que aún faltaban, del baptisterio. Al concurso se presentaron importantes artistas, pero el fallo del jurado 
se hizo a favor de un joven artista: Ghiberti. Las primeras puertas en bronce que Ghiberti hizo para el 
baptisterio están aún distribuidas a la manera gótica, ya que las imágenes se encuentran dentro de 
medallones lobulados, aunque muestran un interés nuevo por la anatomía y la naturaleza.  

La segunda puerta, la que fue llamada la Puerta de la Gloria, ya fue compuesta siguiendo la técnica y la 
estética del relieve narrativo romano (Ara Pacis y la columna de Trajano). La superficie de cada una de las 
puertas se divide en diez grandes cuadros rectangulares. En cada uno de ellos se representa una escena, 
no sólo muestran una enorme complejidad compositiva también, al distribuir los planos de forma gradual, 
el conjunto adquiere características propias del relieve narrativo, como la perspectiva y los juegos de 
luces y sombras.  
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El escultor más gigantesco del Quattrocento es Donatello. Amigo de Brunelleschi y discípulo del taller de 
Ghiberti, conoce bien todos los caminos recorridos hasta entonces e intuye que el nuevo espíritu consiste 
en tomar al hombre como medida, como razón de ser del Universo. Su obra, siempre inquieta, busca 
representar los distintos tipos humanos, siempre llenos de vida. Estas son sus mejores obras: En su 
estatua de San Jorge refleja el potente brío de la juventud desafiante y altanera que anuncia la terribilitá 
miguelangelesca. De la estatua del profeta Habacuc, trasciende su dignidad y nobleza. En el Condotiero 
Gattamelata reconocemos un excelente análisis de la psicología de un guerrero con autoridad. En el David 
desnudo y tocado con el sombrero de paja de los campesinos toscanos, admiramos la gracia de la 
juventud florentina (inspirado en Praxíteles).  

Otros escultores del período son: Verrochio, discípulo de Donatello, en el Condottiero Colleone acentúa 
la fiereza del rostro y el carácter autoritario de su mando, algo que se advierte también por la postura del 
jinete sobre el caballo. La obra muestra un complejo estudio de volúmenes para equilibrar el peso. Jacopo 
de Quercia con sus figuras hercúleas y monumentales anuncian la obra de Miguel Angel y Lucca della 
Robia, autor de los deliciosos relieves de la cantoría de la catedral de Florencia, es el introductor del barro 
vidriado. 
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PARTE 3 

Test de opción múltiple (hasta 2.5 puntos). Conteste solo a 5 preguntas. 

1. ¿Cuál es la función principal del Partenón en Atenas? 

a) Palacio real 
b) Mausoleo 
c) Templo dedicado a Atenea 

2. ¿Qué elemento arquitectónico caracteriza al arte romano? 

a) El arco de medio punto 
b) La bóveda de cañón 
c) Ambas son correctas 

3. ¿Qué escultor renacentista realizó el "David" de mármol? 

a) Miguel Ángel 
b) Donatello 
c) Bernini 

4. ¿Qué obra pertenece a Velázquez? 

a) Las Meninas 
b) La Rendición de Breda 
c) Ambas 

5. ¿Qué innovaciones técnicas introdujo Giotto en sus frescos de la Capilla Scrovegni en Padua? 

a) El uso de la perspectiva lineal con punto de fuga 
b) El tratamiento volumétrico de las figuras y la expresión emocional 
c) El uso de óleo sobre muro para lograr más saturación 

6. ¿Qué movimiento artístico defendía la expresión de las emociones intensas y la libertad creativa? 

a) Rococó 
b) Romanticismo 
c) Impresionismo 

7. ¿Quién fue un referente del expresionismo alemán? 

a) Edvard Munch 
b) Gustav Klimt 
c) Auguste Rodin 

8. ¿Qué caracteriza al Pop Art? 

a) El uso de imágenes religiosas tradicionales 
b) La representación de objetos y personajes de la cultura popular y el consumo 
c) La búsqueda de la belleza clásica mediante proporciones ideales 
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PARTE 4 

Comente una de las dos obras propuestas (hasta 2,5 puntos).  

1. Catedral de Reims 

 

Nos encontramos ante la catedral de Reims, Francia, construida en el siglo XIII por el arquitecto Jean 
d´Orbais. Esta es una catedral gótica, una de las manifestaciones más representativas del arte europeo de 
la Edad Media, desarrollada especialmente entre los siglos XII y XV. Este edificio religioso refleja el 
pensamiento teocéntrico de la época, donde la arquitectura se convierte en un símbolo de la 
espiritualidad cristiana y del poder de la Iglesia. 

Una de las características más destacadas del estilo gótico es la verticalidad, presente en todo el diseño de 
la catedral. Este impulso ascendente busca elevar el edificio hacia el cielo, simbolizando la unión entre el 
mundo terrenal y lo divino. A esto contribuyen elementos como los pináculos, los gabletes y la crestería, 
que coronan muros y torres y refuerzan visualmente esta sensación de elevación. 

La planta de cruz latina, con tres naves, crucero y girola con capillas radiales, organiza el espacio interior 
de forma simbólica, recordando la cruz de Cristo. Esta distribución permite también acoger a un gran 
número de fieles y facilitar el culto y la peregrinación. 

Las bóvedas de crucería permiten cubrir grandes espacios al tiempo que aligeran la estructura. Gracias a 
ellas, los muros ya no tienen función portante principal, lo que posibilita la apertura de grandes ventanales 
con vidrieras policromadas. Estas vidrieras no solo inundan el interior de luz, sino que también tienen una 
función simbólica, ya que la luz representa la presencia de Dios. Además, las escenas bíblicas 
representadas en ellas servían como enseñanza visual para los fieles analfabetos. 

Los arbotantes y contrafuertes son elementos clave en la arquitectura gótica. Situados en el exterior, 
recogen y desvían los empujes de las bóvedas, permitiendo liberar los muros de carga y hacer posible su 
transformación en superficies traslúcidas. Estos elementos estructurales también se convierten en partes 
decorativas, con una gran variedad de formas. 
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La fachada principal es monumental y suele presentar una triple portada decorada con esculturas que 
representan escenas del Antiguo y Nuevo Testamento, con función doctrinal y expresiva. Sobre la 
portada se sitúa un rosetón central, cuya forma circular remite al infinito y a la perfección divina. 

En el gótico, la escultura está integrada en la arquitectura, adaptándose a la estructura del edificio y 
sirviendo como medio de enseñanza religiosa. Las figuras suelen tener una expresividad contenida y se 
organizan según jerarquías simbólicas. 

En resumen, esta catedral gótica se concibe como una manifestación de la fe cristiana, donde la síntesis 
entre arquitectura, luz y escultura convierte el edificio en un espacio de comunión con lo divino. La 
espiritualidad se expresa a través de la forma, la verticalidad y la luz, exaltando el templo como lugar de 
encuentro entre Dios y el hombre. 

 

2. Los fusilamientos del 3 de mayo 

 

La obra Los fusilamientos del 3 de mayo de 1808 fue realizada por Francisco de Goya en 1814, poco 
después de la Guerra de la Independencia Española (1808-1814), tras la retirada de las tropas 
napoleónicas. Se trata de una pintura al óleo sobre lienzo de grandes dimensiones, actualmente expuesta 
en el Museo del Prado. 

La obra se inscribe dentro del estilo romántico, aunque también presenta rasgos personales de Goya que 
anticipan el expresionismo moderno. El romanticismo valora la expresión del sentimiento, la individualidad 
del artista y el tratamiento dramático de los temas históricos. En este sentido, Goya se desmarca del 
neoclasicismo anterior, más racional y sereno. 

El cuadro fue un encargo del gobierno de Fernando VII, con el objetivo de conmemorar la resistencia del 
pueblo madrileño frente a las tropas francesas, especialmente los hechos ocurridos los días 2 y 3 de mayo 
de 1808. Goya, testigo de la guerra, quiso denunciar la violencia y la crueldad de ambos bandos, aunque 
aquí se centra en el heroísmo del pueblo español y la brutalidad del ejército napoleónico. 
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La composición del cuadro se organiza en dos planos principales. A la derecha, una fila de soldados 
franceses forma un bloque compacto, despersonalizado, mecánico. Se les representa de espaldas, en 
perfecta alineación, reforzando la idea de frialdad y ejecución sistemática. Los rostros no se muestran, ya 
que el acto de ejecutar es considerado como vergonzoso. A la izquierda, en contraposición, están las 
víctimas: un grupo desordenado de civiles, con gestos y rostros individuales que transmiten horror, 
resignación o súplica. El protagonista central, con camisa blanca y brazos en cruz, recuerda a una figura 
cristológica, símbolo del sacrificio inocente. Esta oposición entre orden militar y caos humano refuerza el 
mensaje crítico de la obra. 

La luz juega un papel fundamental. La escena ocurre de noche, lo que intensifica el dramatismo. Un farol 
colocado en el suelo actúa como foco artificial, iluminando de forma violenta a las víctimas, en especial al 
personaje central. Esta iluminación tenebrista, heredera del Barroco, acentúa los contrastes y dirige la 
mirada del espectador hacia el drama humano. 

El color refuerza el dramatismo. Goya emplea una paleta limitada, con predominio de ocres, marrones y 
negros que transmiten angustia y muerte. Los colores vivos se reservan para acentuar elementos clave: el 
blanco de la camisa del protagonista (símbolo de pureza), el rojo de la sangre, y el amarillo del farol. Esta 
contención cromática contribuye a la atmósfera opresiva. 

Los fusilamientos del 3 de mayo es una de las obras maestras de Goya y uno de los primeros ejemplos de 
pintura antibélica. El artista se aleja de la representación heroica o gloriosa de la guerra para mostrar su 
brutalidad y su sinrazón. A través de un lenguaje pictórico innovador: composición asimétrica, uso 
dramático de la luz y el color, gestos expresivos… Goya no solo denuncia la violencia, sino que humaniza a 
las víctimas, haciendo partícipe al espectador del horror. 

 


