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HISTORIA DEL ARTE
CONVOCATORIA EXTRAORDINARIA JULIO 2023

OPCIÓN A

Ejercicio A.1. (Calificación máxima: 2 puntos, 1 punto por cada epígrafe)
Desarrolle el tema de GOYA, atendiendo a los siguientes epígrafes:

a) Características generales

Solución:
Francisco de Goya y Lucientes fue el pintor y grabador más importante
del panorama artístico español. No fue un genio joven, ya que su gran
producción y su repercusión hay que buscarla a partir de 1792, cuando
se produce un acontecimiento importante en su vida: su sordera. Es
cuando se interioriza y se convierte en una genialidad, además de su
anterior capacidad para pintar.

La pintura de Goya puede dividirse en varias etapas. La primera etapa
se desarrolla en Madrid como consolidación y desarrollo. En primer
lugar realiza trabajos para la Real Fábrica de Tapices y se introduce en
la corte. Más tarde, se convierte en pintor del rey y en pintor de cámara.
La Real Fábrica de Tapices tiene una doble vertiente: encargo de temas,
los llamados cartones para tapices, y la ejecución de estos por parte
de los artesanos. Goya se va a dedicar a realizar los cartones para
tapices, con temas de carácter popular, tal y como marca la Ilustración
de la época. Algunos de los más destacados fueron El quitasol y La
pradera de San Isidro.

La segunda etapa se produce a partir de 1792, cuando se produce su
sordera. Aunque se recupera, esto desemboca en una etapa de crisis,
renovación y madurez creativa. Esto durará hasta 1808, con la Guerra
de la Independencia. Es en este momento cuando Goya entra en
contacto con la Casa de Alba y empieza a producir retratos de gran
calidad, como el de 1975.

Goya empezó a relacionarse con algunos de los intelectuales más
importantes del momento, y esto, unido a las repercusiones en España
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de la Revolución Francesa y la crisis que estaba sufriendo el pintor, le
llevaron a realizar una serie de grabados, conocidos como Caprichos.
Son una serie de 80 grabados, los cuales representan una sátira de la
sociedad española de finales del siglo XVIII. Uno de los más importantes
fue el Nº 43, titulado El sueño de la razón produce monstruos.

En 1800 se le encarga la realización de la pieza monumental como
primer pintor de cámara, el Retrato de la familia de Carlos IV. Tres años
más tarde, se produce la elaboración de las famosas majas, Maja
vestida y Maja desnuda, ambas encargadas por Godoy. Las obras
estaban colocadas en un gabinete y aparecían enfrentadas.

La última etapa también es una etapa de crisis y de genialidad. Muere
autoexiliado en la ciudad francesa de Burdeos. Esta etapa estuvo
absolutamente marcada por la Guerra de la Independencia, de hecho
realiza dos obras relacionadas con este tema, donde se puede ver
como Goya plasma su desasosiego en relación a la guerra. Se trata del
2 de mayo: la lucha con los mamelucos y El 3 de mayo o Los
fusilamientos en la Montaña de Príncipe Pio.

En 1819 Goya quiere huir de Fernando VII y de Madrid, y adquiere una
pequeña casa, denominada “La quinta del sordo”, donde realizará las
famosas Pinturas Negras, directamente en las paredes del piso inferior
y superior. Son un total de 14 obras, reflejo del estado de Goya, aunque
también son pinturas muy españolas. Participan en la corriente
expresionista, que se conoce como tremendismo. Actualmente, estas
pinturas fueron separadas del muro y se encuentran conservadas y
expuestas en el Museo del Prado, de Madrid. Destacan algunas como
Saturno devorando a su hijo, El aquelarre o El perro semihundido.

b) Pinturas más representativas

Solución:

Dentro de su primera etapa, destacan los cartones para tapices, entre
ellos El Quitasol y La pradera de San Isidro. Trata temas costumbristas,
alegres y cotidianos. A la sociedad aristocrática española del último
tercio del siglo XVIII le gustaba imitar las formas de vida de las clases
populares, y es de ahí de donde surge el interés por las
representaciones de la vida del pueblo. El cartón de La pradera de San
Isidro trajo grandes problemas por la multitud de personajes. Pero
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seguimos encontrando al Goya optimista, luminoso, capaz de
acercarse a la sensibilidad popular. La gente está acudiendo a la
pradera para asistir a la fiesta del parón de la ciudad. Es una
composición llena de colores y cuidadosa en detalles.

De su etapa de crisis, cuando entra en contacto con la Casa de Alba,
destacan los retratos a la Duquesa de Alba, como el realizado en 1795.
Tiene un fondo de ninguna parte, donde el personaje aparece vestido
de blanco, con tonos rojos de contraste. Aparece luciendo su melena
rizada. Posteriormente, en 1797, realiza un segundo retrato, donde ella
aparece de luto por su esposo fallecido.

También realiza La familia de Carlos IV, que no es sólo excepcional
desde el punto de vista artístico, sino que además es un documento
histórico, porque a través de la obra podemos conocer a los personajes
de la época. El retrato se acerca más al estilo de Velázquez, el cual está
presidido por la reina, así vemos el conocimiento de Goya de la realeza.
Vemos a los hermanos del rey (a la derecha). Destaca, en un plano
anterior, un personaje que será muy importante en Goya y en la vida
del siglo XIX, el que sería futuro rey Fernando VII (a la izquierda,
adelantado, de azul); y también el infante Carlos María Isidro
(pequeño). Goya se autorretrató, atrás en penumbra.

Dentro de los Caprichos, destacamos El sueño de la razón produce
monstruos. Los grabados tendrán una influencia en el arte
contemporáneo español, no sólo por su temática satírica, sino también
surrealista. Hoy día este capricho se encuentra en el Museo del Prado,
aunque no está expuesto. La estampa ofrece un mundo de pesadilla;
Goya no convierte a la razón en verdad, no juzga los monstruos, sólo los
expone. Monstruos que todos tenemos en nuestra mente. Las creencias
en supersticiones en aquella época calaron en el pintor.

En cuanto a la última etapa, destaca El 2 de mayo, donde Goya realiza
la obra con un fondo de paisaje y unos personajes que se lanzan de
forma desesperada y heroica con las tropas francesas, muy superiores
en armas. Es una masacre; el pueblo español se defiende con lo que
puede encima de los soldados de origen turco, los cuales sienten pavor
y miedo, que vemos incluso reflejado en las caras de los animales. En
este cuadro de Goya vemos tres niveles: por un lado la masa
enfurecida, la represalia y los que no van a sufrir más porque han caído
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muertos. No hay exaltación de ideales, no hay vencedor, simplemente
lucha de hombres.

El 3 de mayo se trata de una composición nocturna, el gran velón sirve
para iluminar la escena. Goya nos muestra de nuevo a los que ya han
muerto, los que están a punto de sufrir la venganza... Un personaje abre
los brazos en cruz dispuesto a sufrir su desgracia, otro parece no tener
rabia, otro reza, otro se esconde... Esta obra fue fuente de inspiración
para otros pintores como para Manet y Picasso.

Por último, dentro de las Pinturas Negras, destacar Saturno devorando
a su hijo, una de las pinturas más famosas de este período. La obra se
puede ver con diversas lecturas: en una histórico-política, quizás Goya
puede estar hablándonos de unos tiempos oscuros en España; y en
otra podría ser la representación de los horrores de una enfermedad, el
saturnismo (intoxicación por plomo) que sufría Goya, y que acabó por
dejarle sordo. La expresión de Saturno, con mirada desencajada, la
pincelada suelta, la elección de tonalidades... es un adelanto a lo que
se verá en el siglo XX con el expresionismo.

Ejercicio A.2. (Calificación máxima: 2 puntos)
Analice y comente la lámina A, identificando la obra propuesta, el estilo
artístico al que pertenece y su ubicación temporal.

Solución:

Nos encontramos ante el Discóbolo, realizado por Mirón. Fue realizada
en torno al 455 a.C., por lo que podemos decir que se trata de una obra
del Clasicismo pleno, dentro del Arte Griego. Está realizada en mármol,
aunque se trata de una copia romana del original griego, el cual
estaría realizado en bronce. Hoy se encuentra expuesta en el Museo
Nacional Romano.

Se trata de una escultura de bulto redondo, figurativa y de un
naturalismo absolutamente idealizado. Representa a un atleta en el
instante justo de lanzar el disco, con todo el cuerpo flexionado y lleno
de tensión.

Al estar ubicada dentro del Clasicismo griego, vemos ciertas
características propias de este periodo. En primer lugar, se trata de una
obra con proporción y armonía, dos conceptos que formaban parte del
significado de belleza. La figura se inscribe en un semicírculo formado
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por los brazos, tratando de representar el equilibrio inestable de la
composición.

Se supera el hieratismo arcaico, creando un movimiento sin
precedentes en la cultura, todo ello a través de diagonales
contrapuestas, como las que se observa en torso y piernas. Se generan
multitud de puntos de vista, por lo que el espectador la podrá observar
desde varios lugares, no solo de frente. Aun así, se observa una de las
características más propias de este periodo, y es que, a pesar de ser un
momento de máxima tensión, el atleta mantiene un rostro sereno, en
calma, representando el ethos. El modelado es bastante plano, como
se aprecia en el pelo y en los músculos, lo que genera la ausencia de
claroscuro.

El Discóbolo es una simple representación de la belleza ideal del cuerpo
humano, de forma racional, a través de la ciencia. Seguramente, la
escultura estaría destinada a estar expuesta en un ágora o cualquier
otro espacio público. A pesar de tener ciertos rasgos del Estilo Severo,
como la representación del ethos, será una de las grandes obras de
este periodo, teniendo grandes influencias posteriores, como se puede
observar en El Pensador de Rodin.

Ejercicio A.3. (Calificación máxima: 3 puntos; 0,50 por cada respuesta
correcta)
Defina y/o caracterice brevemente 6 de los 8 términos siguientes (se
recomienda no más de cinco líneas para cada uno): mosaico, claroscuro,
acuarela, cúpula, Quattrocento, Neoclasicismo, Fauvismo, Arte Bizantino.

Solución:

Mosaico: Expresión artística construida a partir de trocitos de pasta
vítrea, esmalte o mármol, llamados teselas. Según el tamaño y la forma
de las formas, se distinguen tres técnicas diferentes: opus tessellatum y
opus vermiculatum, de herencia griega, y el opus sectile, creado con
fragmentos de mármol de diverso tamaño. El opus sectile era la
técnica habitual en edificios públicos y privados de gran suntuosidad.

Claroscuro: Técnica pictórica o escultórica que consiste en disponer
fuertes contrastes de luces y sombras. Durante el Barroco se llegó al
culmen, con el llamado tenebrismo.
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Acuarela: Técnica de pintura sobre papel o cartón, la cual consiste en
utilizar pigmentos muy diluidos en agua. Permite hacer grandes
mezclas de color.

Cúpula: Bóveda semiesférica que cubre un espacio de planta
cuadrada, poligonal, circular o elíptica. El paso de la planta cuadrada al
círculo se hace mediante un octógono y pechinas que sostienen el
tambor, en el que se realizan ventanales para dar iluminación.

Quattrocento: Italianismo que designa al siglo XV del Arte Renacentista,
pero únicamente en Italia. Es el momento en el que se vuelve a dar
valor al arte clásico, tanto griwgo como romano, y se pone al ser
humano en el centro de todo, con el Humanismo. Además, el artista
deja de ser anónimo.

Neoclasicismo: Surgió en el siglo XVIII para denominar de forma
peyorativa al movimiento estético que venía a reflejar en las artes los
principios intelectuales de la Ilustración, que desde mediados del siglo
XVIII se venían produciendo en la filosofía y que, consecuentemente, se
habían transmitido a todos los ámbitos culturales.

Fauvismo: Movimiento contrario al arte académico y a los
planteamientos que deriva del impresionismo y conceden más
importancia al fenómeno de la visión que a la percepción total. Es un
movimiento bastante cercano al expresionismo. Sus composiciones
buscan el equilibrio mediante el color puro y sin mezclas.

Arte Bizantino: Expresión artística que se configuró a partir del siglo V
con fuertes raíces del mundo oriental y helenístico. En general, se
caracteriza por el alejamiento del naturalismo, yendo hacia lo más
universal, con tendencia a las representaciones bidimensionales con
grandes fondos dorados, y por un predominio por las obras de arte
religioso, con grandes arquitecturas.

Ejercicio A.4. (Calificación máxima: 3 puntos; 1 por cada respuesta correcta)
De los 5 artistas que se proponen, elija 3, explicando su época, características
y obras más significativas (se recomienda no más de diez líneas para cada
uno): El Bosco, Canova, Renoir, Kandinsky, Borromini.

Solución:
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El Bosco: Pintor gótico que se encuentra dentro de la escuela flamenca,
donde se perfeccionó el uso de la pintura al óleo, y con ella el grado de
detallismo y de luminosidad. El Bosco siguió la técnica minuciosa del
arte flamenco, y pintó temas a medio camino entre el mundo real y el
onírico. Destacan obras como El jardín de las delicias, un tríptico donde
se representa el paraíso, el jardín de las delicias y el infierno. Es
considerado un predecesor del surrealismo, influyendo directamente
en artistas como Salvador Dalí.

Canova: Es el máximo representante de la escultura neoclásica, y a
partir de su obra se formaron muchos otros artistas. Buscó la
inspiración en las antiguas esculturas de Grecia. Destacan obras como
Eros y Psique, que es, sin duda, su obra más representativa. Fue capaz
de crear una composición muy expresiva del tema amoroso de la
mitología griega. Por otro lado, realizó el retrato de Paulina Bonaparte
como Venus vencedora. Es representada como Venus según el Juicio
de Paris. Busca la representación naturalista de la anatomía, con una
composición equilibrada, y concebida para ser vista de frente.

Renoir: Pintor impresionista preocupado por la figura humana y los
interiores, temáticas abandonadas en el impresionismo, donde se le da
más importancia a los exteriores. Es un pintor muy versátil en temas,
pero sobre todo reivindica el cuerpo humano, especialmente el
femenino. Realiza el Moulin de la Galette, donde busca otra forma de
ver los efectos de luz y del movimiento, pero en otras circunstancias: un
lugar donde ojos rayos de sol se filtran a través de los árboles. En El
almuerzo de los remeros de nuevo se ve una escena amable, con
especial atención a la luz. Además de la escena y de la charla, Renoir
pinta un gran bodegón que centra la composición.

Kandinsky: Pintor que se desarrolló, en un primer momento, en el
expresionismo alemán, concretamente formó parte de El Jinete Azul,
fundado en Múnich y encabezado, además, por Franz Marc. Tiende a la
esquematización formal y le da una importancia protagonista al uso
del color. De entre sus obras, destaca Amarillo, rojo y azul, de 1925. Se
observa en la obra el uso del color, acompañado de formas
geométricas, como triángulos, círculos y cuadrados. Más tarde,
redireccionó su obra hacia el arte abstracto, donde comienza a
rechazar el concepto tradicional de arte como reflejo de la realidad.
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Borromini: Es el gran arquitecto del Barroco, y uno de los artistas más
reconocidos de la Historia del Arte, que tendrá influencias en su tiempo,
pero también en la Europa de años posteriores. De entre todas sus
obras, es necesario destacar San Carlo alle Quattro Fontane, la cual
resume fielmente toda la concepción arquitectónica del artista.
Destaca la figura de la elipse a lo largo de toda la obra, debido a que
debía achaflanar los ángulos por el espacio tan reducido del que
disponía. En la fachada destaca el juego de concavidad y convexidad,
generando formas ondulantes y continuidad en el muro. Destaca
también San Giovanni in Laterano, donde Borromini tuvo que realizar la
restauración del interior. Sin embargo, se sabe que el modelo de
Borromini no se llevó a cabo, ya que se le pidió que no se realizarán
modificaciones en la forma primitiva. Sin embargo, sí consiguió
achaflanar los ángulos centrales y laterales para conseguir una unidad
completa.
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