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ARTES ESCÉNICAS II (Examen resuelto y criterios de corrección) 

 Responda en el pliego en blanco a cuatro de las cinco preguntas que se proponen. De cada una de las seleccionadas conteste una única opción, A o B. Todas las preguntas se calificarán con un máximo de 2,5 puntos. 

 Agrupaciones de preguntas que sumen más de 10 puntos o que no coincidan con las indicadas conllevarán la anulación de la(s) última(s) pregunta(s) seleccionada(s) y/o respondida(s). 

.

Pregunta 1. Las artes escénicas y su contexto histórico.  

Opción A. Lea el siguiente texto y responda a estas dos cuestiones: 

1. Analice el fragmento dentro del conjunto de la obra y determine su importancia en el desarrollo global 
de la trama. 

2. Describa las características de los personajes en relación con el conflicto de la obra y su evolución en 
ella. 

MACBETH. No seguiremos adelante con este asunto: me acaba de conceder honores, y he adquirido áurea fama 

ante toda clase de personas, y ahora habría que lucirla con todo su esplendor reciente, sin dejarla a un lado tan 

pronto. 

LADY MACBETH. ¿Estaba borracha la esperanza con que te revestías? ¿Ha dormido desde entonces, y se 

despierta ahora para mirar, verde y pálida, lo que hizo tan fácilmente? Desde este momento, así considero tu 

amor. ¿Tienes miedo de ser en tus propios actos y en tu valor el mismo que eres en deseo? ¿Querrías obtener 

lo que consideras ornamento de la vida, y vivir como un cobarde en tu propia estimación, dejando que el «no me 

atrevo» esté al servicio del «querría», como el pobre gato del proverbio? 

MACBETH. Por favor, calla. Me atrevo a hacer todo lo que es propio de un hombre: quien se atreva a más, no es 

hombre. 

LADY MACBETH. ¿Qué animal fue entonces el que te hizo revelarme esa intención? Cuando te atrevías a hacerlo, 

eras entonces un hombre, y, cuanto más fueras lo que eras, serías más hombre. Ni el tiempo ni el lugar se 

prestaban entonces, y sin embargo quisiste que lo hicieran: ahora se prestan, y el que se presten te deshace. Yo 

he dado de mamar, y sé qué tierno es querer al niño que se amamanta de mí: pero, mientras me sonreía a la 

cara, le habría sacado el pezón de sus encías sin dientes y le habría saltado los sesos, si lo hubiera jurado hacer, 

como tú has jurado hacer esto. 

MACBETH. ¿Y si fallamos? 

LADY MACBETH. ¿Vamos a fallar? Basta que tenses tu valor hasta el punto donde quede firme, y no fallaremos: 

cuando Duncan esté dormido (a lo que le invitará sanamente el duro viaje de hoy) yo convenceré con vino y 

borrachera a sus dos chambelanes, de tal modo que la memoria, la guardiana del cerebro, se hará humo, y el 

recipiente de la razón será solo un alambique. Cuando sus naturalezas empapadas caigan en sueño de cerdos 

como en la muerte, ¿qué no podemos hacer tú y yo contra el indefenso de Duncan? ¿Qué no podemos atribuir 

a esas esponjas de sus oficiales? Ellos cargarán con la culpa de nuestra gran matanza. 

Shakespeare, Macbeth 

• Desarrollo de los siguientes contenidos: 1. Macbeth, de Shakespeare, es una tragedia que aborda 
temas de ambición, poder, traición y culpabilidad. El presente fragmento, correspondiente a la escena 
séptima del primer acto, evidencia la decisión del protagonista de asesinar al rey Duncan y es de suma 
importancia en el desarrollo global de la trama. Macbeth lucha con su conciencia antes de decidir asesinar 
al rey Duncan. Aunque al principio duda debido a los efectos que el asesinato tendría en su alma y en su 
reino, su esposa, Lady Macbeth, lo empuja a seguir adelante, manipulándolo y desafiando su masculinidad 
para que cumpla con su ambición. 2. Los personajes de Macbeth y Lady Macbeth son complejos y se 
desarrollan a lo largo de la obra. Ambos atraviesan una transformación profunda motivada por la ambición, 
la culpa y la moralidad. Macbeth es ambicioso, indeciso, influenciable, culposo, tirano, desesperado y 
fatalista. La profecía de las tres brujas despierta su ambición por ser rey, pero su indecisión se convierte en 
uno de los motores de su caída, pues su voluntad vacilante es explotada por Lady Macbeth, quien lo empuja 
a cometer el asesinato. La sangre derramada atenaza su conciencia, y su paranoia lo lleva a cometer nuevos 

asesinatos para asegurar su poder. Con el transcurso del tiempo, Macbeth se convierte en un gobernante 
tiránico y cruel, dispuesto a matar a cualquiera que perciba como amenaza para su reinado. En los últimos 
momentos de la obra, Macbeth muestra una actitud fatalista frente a la vida y su destino irreversible. Por su 
parte, Lady Macbeth es extremadamente ambiciosa y manipuladora, fría y calculadora, pero, finalmente, su 
sentimiento de culpa la conduce irremisiblemente al desmoronamiento emocional. Ella es la que empuja a 
Macbeth a llevar a cabo el asesinato de Duncan, convenciéndolo de que es su destino y que la única forma 
de lograrlo es con violencia. Cuando Macbeth duda, ella lo desafía, cuestionando su virilidad y su coraje. 
Está dispuesta a renunciar a su propia humanidad para llevar a cabo sus planes sin remordimientos. Pero a 
medida que avanzan los hechos, Lady Macbeth comienza a sufrir los efectos de la culpa. Su salud mental 
se deteriora, y su descenso a la locura simboliza cómo el poder y la ambición pueden destruir incluso a la 
persona más fuerte. Lady Macbeth es uno de los personajes más trágicos de la obra. Comienza como una 
mujer que parece capaz de todo para obtener poder, pero termina siendo víctima de la misma ambición que 
la impulsó. La relación entre los dos personajes se caracteriza por un juego de poder y manipulación. Al 
principio de la obra, Lady Macbeth parece ser la dominante, guiando a Macbeth a tomar decisiones drásticas. 
Sin embargo, con el tiempo, la ambición y la culpa acabarán por separarles, giro que subraya la naturaleza 
destructiva de la ambición desmedida. 

 

Opción B. Lea el siguiente texto y responda a estas dos cuestiones: 

1. Describa a los personajes del siguiente fragmento. 

2. Explique el conflicto que desencadena esta escena. 

BLANCHE. ¿Me oyes? ¡Te he dicho que te pongas de pie! (La obliga a levantarse y le retoca el cuello del vestido). 

¡Qué criatura descuidada! ¡Has derramado algo sobre este hermoso cuello de encaje blanco! Y tu cabello. 

¡Debieras usar melena, con tus delicadas facciones! (Mira las manos de Stella). Stella... Tú tienes una criada..., 

¿verdad? 

STELLA (va despaciosamente hasta el otro lado de la cama y señala el apartamento). No. Con sólo dos 

habitaciones, es... 

BLANCHE. ¿Cómo? (Se acerca a Stella). ¿Dos habitaciones, has dicho? 

STELLA. Sí, ésta y... (Con malestar, indica la sala). 

BLANCHE (avanza hacia la sala). ¿Y la otra? (Ve la botella sobre la mesa de la sala, rápidamente va al armario a 

sacar otro vaso. Stella la sigue). Sólo beberé un sorbito más, nada más que para ponerle el corcho, por así 

decirlo... (Se sirve). ¡De modo que guarda la botella! ¡Guárdala! Así no me sentiré tentada. (Bebe y le tiende la 

botella a Stella, que la toma y la vuelve a poner en el armario. Blanche bebe, deja el vaso y la bolsa sobre la 

mesa). ¡Quiero que mires mi figura! No he aumentado un solo gramo en diez años. Peso lo mismo que pesaba 

el verano en que te fuiste de Belle Rêve. El verano en que murió papá y nos dejaste. 

(Va lentamente hacia el foro, llevando la chaquetilla). 

STELLA (del otro lado de la mesa, con aire algo fatigado). Es simplemente increíble, Blanche... ¡Qué guapa estás! 

BLANCHE. Stella... ¿Sólo hay dos habitaciones? No sé dónde vas a acomodarme. 

STELLA (acercándose al sofá). Te pondremos aquí. (Señala el sofá). 

BLANCHE (acercándose al mueble y tanteándolo). ¿Qué clase de cama es ésta? ¿Uno de esos muebles 

desarmables? 

STELLA. ¿Te parece cómodo? 

BLANCHE (con aire de duda). Maravilloso, querida. No me gustan las camas que se hunden mucho. (Va hacia el 

arco que separa ambas habitaciones. Stella se acuesta en el sofá). Pero no hay puerta entre las habitaciones y 

Stanley... ¿Será decente, eso? 
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(Se vuelve hacia Stella). 

STELLA. Stanley es polaco, como sabes. 

BLANCHE. Oh, sí. Eso es algo así como ser irlandés..., ¿verdad? 

STELLA. Te diré... 

Tennessee Williams, Un tranvía llamado deseo 

• Desarrollo de los siguientes contenidos: Un tranvía llamado deseo es una de las obras más 
emblemáticas de Tennessee Williams y un pilar fundamental del teatro estadounidense del siglo XX. Estrenada 
en 1947, la obra explora temas universales como la fragilidad humana, la lucha por el poder, la desintegración 
de la identidad y la confrontación entre lo viejo y lo nuevo. Los aspectos más sobresalientes a tener en cuenta 
en esta obra son los siguientes: 1. La lucha entre la realidad y el deseo (el choque entre las aspiraciones y 
los sueños de los personajes –especialmente de Blanche– y la cruda realidad que enfrentan). 2. Los 
personajes complejos y sus conflictos internos (los personajes son extremadamente complejos y 
multidimensionales; cada uno lleva consigo su propio sufrimiento y sus propios deseos). 3. La sexualidad y la 
violencia (Williams explora la sexualidad como un tema central de la obra, especialmente a través del 
personaje de Stanley; la obra también aborda la violencia, tanto física como psicológica, en las relaciones 
interpersonales). 4. El simbolismo (Williams utiliza una serie de símbolos que enriquecen la trama y el 
significado de la obra: el tranvía, la luz, la música… 5. La crítica a la sociedad estadounidense del momento 
(la obra refleja las tensiones sociales y culturales de la postguerra, con un enfoque en las divisiones de clase 
y género). 6. La decadencia y el desarraigo (la obra pone de manifiesto la lucha por la supervivencia emocional 
en un mundo cada vez más deshumanizado). 7. El clímax y la tragedia (el colapso emocional de Blanche 
muestra la imposibilidad de escapar del sufrimiento interno y del peso de sus propios deseos reprimidos). 
Otros aspectos a considerar: Diálogo y acotaciones – La proyección del autor en la protagonista. 

 

Pregunta 2. La comunicación y la expresión escénicas.  

Opción A. Observe la siguiente imagen y responda a estas dos cuestiones: 

1. La verbena de la Paloma, zarzuela de Tomás Bretón y Ricardo de la Vega, es una obra maestra del 
denominado «género chico» o «teatro por horas». Defina estos conceptos y mencione alguna otra obra 
del mismo estilo. 

2. Don Hilarión es uno de los tipos más singulares de esta pieza. Describa su papel y el de los demás 
personajes principales de la obra. 

 

• Desarrollo de los siguientes contenidos: 1. El término «género chico» o «teatro por horas» hace 
referencia a un tipo de teatro popular que surgió en España a finales del siglo XIX y principios del XX, 
particularmente en Madrid. Se caracteriza por ser un género ligero, de carácter cómico, fácil de entender y 
con una duración breve, generalmente alrededor de una hora. El género chico era muy apreciado por las 
clases populares, ya que sus tramas sencillas, diálogos ágiles y música pegadiza (como la zarzuela y la 
opereta) eran accesibles y entretenidas. A menudo, estas obras abordaban temas cotidianos o 
costumbristas, con un enfoque humorístico y en ocasiones algo satírico. Por otro lado, el término «teatro por 
horas» se refiere a esta misma idea de obras de corta duración, que podían representarse en un horario 
reducido, lo que las hacía atractivas para el público que no podía asistir a funciones de teatro más largas o 
costosas. Algunas obras famosas pertenecientes a este género, además de La verbena de la Paloma, son: 
El barberillo de Lavapiés, de F. Asenjo Barbieri, Luisa Fernanda, de F. Moreno Torroba, y Doña Francisquita, 
de A. Vives. 2. Don Hilarión es un personaje cómico y algo ridículo que contribuye tanto a la comicidad como 
a la trama dramática de la obra; de mediana edad, aspira a casarse con la joven y hermosa Susana, la 
protagonista femenina. Sin embargo, su interés por ella no está basado en el amor verdadero, sino en la 
conveniencia social, ya que Susana es la hija de una vecina adinerada. Es celoso, posesivo y, en muchos 
momentos, exageradamente moralista. Se presenta como una figura autoritaria y algo pomposa, pero carece 
de la verdadera profundidad emocional que caracteriza a los demás personajes. A lo largo de la zarzuela, 
su empeño por lograr que Susana se case con él resulta un tanto patético, especialmente cuando ella 
demuestra su interés por otro hombre, lo que genera una serie de enredos y malentendidos. Susana es la 
joven y encantadora protagonista femenina. A pesar de los intentos de Don Hilarión por casarse con ella, 
está enamorada de un joven llamado Julián. Su relación con Don Hilarión está marcada por el desdén y la 
falta de interés, lo que provoca la ira y los celos del pretendiente. Representa la juventud, la libertad y el 
amor verdadero. Julián es el galán de la historia, que está enamorado de Susana. A diferencia de Don 
Hilarión, Julián es un hombre sincero, valiente y decidido, lo que lo convierte en el verdadero héroe de la 
obra. Su presencia en la zarzuela aporta una buena dosis de romanticismo y pasión. La madre de Susana 
es una figura más secundaria, pero importante en el desarrollo de la historia. En algunos momentos, su 
actitud refleja las tensiones entre el amor verdadero –el de su hija por Julián– y las expectativas sociales y 
familiares, reflejadas en las proposiciones de Don Hilarión a Susana. 

 

Opción B. Observe la siguiente imagen y responda a estas dos cuestiones: 

1. Identifique este personaje de la Commedia dell’Arte y describa sus cualidades y atributos. 

2. Explique los personajes característicos de este tipo de comedia y los recursos expresivos 
empleados por sus actores y actrices. 
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• Desarrollo de los siguientes contenidos: 1. En la imagen propuesta aparece Arlequín (Arlecchino), uno 
de los zanni o sirvientes de la Commedia dell'Arte. Viste un traje multicolor a rombos, máscara negra, gorro 
del que cuelga una cola de conejo y zapatillas sin tacón. Utiliza un palo llamado batocchio. Es joven, 
optimista, astuto, imaginativo, inquieto e interesado. Efectúa múltiples movimientos acrobáticos. 2. La 
Commedia dell'Arte no se basa en un texto teatral completo sino en la improvisación a partir de los scenari 
o canovacci (guiones esquemáticos) y el uso de repertorios de frases y algunos diálogos. Por eso se la 
denomina también Commedia all'improviso. Los elementos de apoyo quedaban registrados en los libros de 
las compañías (zibaldoni) y los recursos individuales eran anotados en los cuadernos de cada uno de los 
actores, que interpretaban siempre el mismo personaje. En las compañías de Comedia del Arte los actores 
percibían dinero por su trabajo y las mujeres pudieron ejercer como intérpretes tempranamente. Sus 
personajes se clasifican en magnifici (magníficos), zanni (sirvientes) e innamorati (enamorados). Plagados 
de incidentes y enredos, a menudo los argumentos aluden a conflictos de poder entre ricos y pobres o entre 
afectos e intereses. Los magníficos (Pantalone, Dottore, Capitano, etc.) llevan un vestuario fijo y suelen 
tener alguna peculiaridad física (una joroba, una pierna más corta, un vientre abultado...). Muchos de ellos 
portan una máscara que les cubre solamente media cara, de forma que los actores pueden gesticular con 
los ojos y la boca; por lo general estos personajes poderosos son ridiculizados con pómulos muy marcados 
y narices grandes. Los zanni o sirvientes (Arlecchino, Brighella, Pulcinella, Colombina...) suelen hablar en 
dialectos y también llevan un vestuario estereotipado y máscara (exceptuando las zagnie, personajes 
femeninos). Los sirvientes suelen ser los causantes de los enredos de la trama, pero casi siempre salen bien 
parados gracias a su ingenio. Los enamorados llevan un vestuario realista (es decir, el propio de su época) 
y pronto dejaron de usar máscara. A través de ellos a menudo se ridiculizaban las modas y las actitudes de 
los jóvenes cortesanos. Las parejas de enamorados son un elemento fundamental en la estructura de las 
comedias ya que con ayuda de los sirvientes han de vencer los obstáculos que les imponen los magníficos 
para la realización de su amor. Además de la acrobacia y la gestualidad corporal, la música y la danza eran 
elementos relevantes en estas comedias. 

 

Pregunta 3. La interpretación en las artes escénicas 

Opción A. Explique cómo concibe Vsévolod Meyerhold el entrenamiento del intérprete. 

• Desarrollo de los siguientes contenidos: El teatro de Meyerhold se opone a la repetición que supone el 
método de las acciones físicas. Considera que un actor no tiene que repetir los gestos del pasado, sino que 
cada vez tiene que construir libremente una nueva escena. Para Meyerhold la biomecánica era como un 
juego de lo circense, del deporte y del ritmo, de la danza: equilibrio y movimiento, todo conjugado de un 
modo ordenado y consciente, con una formulación rigurosa y orgánica, pues esto sirve al actor como medio 
de expresión de un personaje. Su planteamiento rebasaba una simple técnica de entrenamiento actoral, la 
biomecánica es parte de ese todo. Meyerhold fortalecía una propuesta teatral por diferentes medios: escena, 
talleres, conferencias, artículos, publicaciones… Una visión diferente y polémica del arte escénico que 
ampliaba los senderos a la exploración teatral de afuera hacia dentro. 

 

Opción B. Sintetice el concepto de «teatro épico» creado por Bertolt Brecht. 

• Desarrollo de los siguientes contenidos: Afirma que la función de los actores no es despertar emociones 
sino hacer pensar al público sin empatizar con él distanciándose para evitar la introspección emocional. El 
actor no debe alienarse mientras representa sino mantener la lucidez y mostrar de modo objetivo y crítico 
los comportamientos de los personajes que asume. Dice que el actor debe trabajar sobre el gestus social 
mediante posturas corporales, entonaciones y el lenguaje de su clase social. 

 

Pregunta 4. La representación y la escenificación.  

Opción A. El texto de una obra está sujeto a modificaciones durante la ejecución del proyecto. ¿Quiénes 

son los responsables de realizarlas? 

• Desarrollo de los siguientes contenidos: El dramaturgo/a, que puede modificar el texto; el director/a de 
escena, que realiza cambios en su evolución y adaptación; y los propios intérpretes, que darán forma a una 
realidad escénica concreta y específica. 

 

Opción B. Describa brevemente las tareas de producción de un espectáculo. 

• Desarrollo de los siguientes contenidos: La gestión y planificación de los recursos necesarios para 
plasmar el proyecto escénico con rentabilidad y eficacia es el cometido de las tareas de producción. Se trata 
de una función polifacética que puede relacionarse con la condición empresarial y financiera, pero también 
con las tareas de colaboración y asistencia con los artistas y técnicos. La producción de un espectáculo 
implica estudiar su viabilidad, conseguir los materiales, ajustarse a los plazos, aprobar las decisiones que 
requieran gastos extraordinarios, y organizar reuniones, ensayos y giras. 

 

 

Pregunta 5. Los espectáculos escénicos y su recepción. 

Seleccione una de las dos críticas siguientes (Crítica A o Crítica B) y responda a estas tres cuestiones: 

1. ¿Qué aspectos destaca el crítico como más interesantes? 

2. ¿Qué conclusión extrae usted sobre la valoración de la obra? 

3. ¿Considera que esta crítica atraerá a los espectadores al teatro? ¿Por qué? 

 
Crítica A: «Nada» 

Hasta el 22 de diciembre, en el Teatro María Guerrero se representa Nada, de Carmen Laforet, uno de los mejores 

montajes de este 2024. Al cumplirse el 80º aniversario del Premio Nadal 1944, el Centro Dramático Nacional lleva 

a las tablas por primera vez la célebre obra de la escritora catalana, adaptada por Joan Yago y dirigida por Beatriz 

Jaén. […] El resultado, una auténtica maravilla. […] 

Joan Yago, autor de la adaptación teatral, ha hecho un trabajo realmente extraordinario. Nunca es fácil llevar una 

novela a las tablas y, mucho más, si se trata de la célebre novela de Laforet, que –para más inri– se representa por 

primera vez. Pero visto el montaje final, podemos decir con rotundidad que la esencia de la novela está 

brillantemente plasmada en el texto y en la puesta en escena. 

En la dramaturgia, se ha destacado la amistad entre la protagonista Andrea, joven de una familia catalana venida a 

menos que llega a Barcelona para estudiar en la universidad, y Ena, la hija de una familia acomodada. […] 

Joan Yago ha hecho un trabajo verdaderamente brillante combinando con maestría la narración y los diálogos. 

Porque esta adaptación teatral de Nada tiene mucho de narración a lo largo de las tres horas que dura (más el 

intermedio). […] 

Y si difícil era adaptar el texto de Laforet, mucho más complicado aún era poder recrear en escena el universo de 

Nada. De ahí que lo que ha hecho Beatriz Jaén es para quitarse el sombrero. Ella ha sabido plasmar de forma 

deslumbrante los tres mundos de la novela. Por un lado, el de la casa, oscuro y tenebroso […]. En segundo lugar, 

ha sabido captar esa luz del mundo exterior que se abre para la protagonista […]. Y, por último, el mundo interior de 

Andrea relacionado con la fantasía y los sueños, quizás el más complejo de recrearse, en el que las 

videoproyecciones juegan un papel fundamental. 

Antes de ver la función, no podíamos imaginar que la puesta en escena nos trasladara de manera tan real a los 

lugares de la novela. De ahí que tengamos que alabar la deslumbrante dirección de Beatriz Jaén, responsable de 

una puesta en escena de muchos quilates. […] 

Aldo Ruiz, www.elteatrero.com. 21/11/2024 
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• Desarrollo de los siguientes contenidos: Respuesta abierta que atienda a la valoración subjetiva de los 
errores y aciertos señalados. Observación – Producto artístico – Literatura y espectáculo – Funciones 
(interlocutor - espectador - intérprete) – Motivación del público – Público deliberado y público casual. 

 

Crítica B: «Luces de bohemia»: Valle-Inclán por todo lo alto 

El director Eduardo Vasco ha querido empezar a lo grande su andadura al frente del Teatro Español y ha reunido 

nada menos que a 25 actores, extraordinarios muchos de ellos, para poner en pie uno de los grandes clásicos 

españoles del siglo XX: Luces de bohemia. Y la verdad es que el espectador no puede sino agradecer el resultado: 

hacía mucho tiempo que no se veía en un teatro público una producción de un gran título español tan cuidada, tan 

vistosa, de tanta envergadura y con tantos conocidos y buenos profesionales. 

Y eso que la cosa no empieza del todo bien: parece que la tradición pesa excesivamente a la hora de leer el 

personaje de Max Estrella, y seguimos viéndolo una y otra vez –excluyo el trabajo que hizo Juan Codina en el 

montaje del CDN en 2018– con un halo de artificio y grandilocuencia […]. 

De este modo, en los primeros compases de la función, vemos que incluso a un estupendo actor como Ginés García 

Millán le cuesta quitarse de encima esa «comúnmente heredada» afectación a la que aludo para componer su Max 

Estrella. Afortunadamente, a medida que avanza la representación, va soltando todo el lastre que parecía traer 

consigo y es entonces cuando, llevado exclusivamente por la naturaleza de las situaciones que protagoniza, 

consigue humanizar mucho más al personaje. Pero no solo es el desahuciado protagonista el que va a más; también 

el tono general del espectáculo, el movimiento escénico e incluso la propia plástica se van afianzando y uniformando 

a lo largo del desarrollo dramático. Así, es hacia la mitad de la función, aproximadamente, cuando esta termina de 

acomodarse plácidamente en ese estilo de comedia elegante que Vasco maneja como muy pocos directores; una 

comedia muy sutil donde apenas unos gestos coreografiados o una emotiva melodía entonada con gracia, lejos de 

banalizar el trasfondo conceptual del texto, sirven para poetizarlo y sublimarlo sobre el escenario. 

Raúl Losánez, La Razón. 06/11/2024 

• Desarrollo de los siguientes contenidos: Respuesta abierta que atienda a la valoración subjetiva de los 
errores y aciertos señalados. Observación – Producto artístico – Literatura y espectáculo – Funciones 
(interlocutor - espectador - intérprete) – Motivación del público – Público deliberado y público casual. 

 

 

ARTES ESCÉNICAS II: EXAMEN 3 CRITERIOS ESPECÍFICOS DE CORRECCIÓN 

Pregunta 1. Las artes escénicas y su contexto histórico. Opciones A y B 

– Bloque de saberes básicos 1: «Patrimonio escénico» (las tipologías y las tradiciones de las artes 
escénicas, sus cambios y transformación a lo largo del tiempo). 

– Calificación máxima otorgada a la pregunta: 2,5 puntos. 

– Porcentaje asignado a la pregunta con respecto al total de la prueba: 25%. 

– Estándares de aprendizaje evaluados: 

• Patrimonio escénico: Las artes escénicas: memoria y reflejo. La perspectiva de género y la perspectiva 
intercultural. Identidad y performatividad. Manifestaciones espectaculares: rituales y sociales. Los festejos 
populares. El folklore y las manifestaciones populares en Asturias. Tendencias actuales en la representación 
escénica y performativa. Manifestaciones no orales. 

– Obtendrá la máxima calificación el alumnado que: 

• Identifique el conflicto dramático en relación con el género y el contexto de la totalidad de la obra. 

• Explique de forma clara la caracterización de los personajes y su función. 

• Conozca las aportaciones características que se producen en las tendencias teatrales ejemplificadas 
(lenguaje, subtexto, influencias…). 

• Sintetice los elementos significantes de la estética teatral y su expresividad en el discurso dramático de 
cada época. 

– Se valorará la utilización de los conceptos de personaje, discurso dramático, acción dramática, conflicto, 
espacio escénico, etc. 

Pregunta 2. La expresión y comunicación escénicas. Opciones A y B 

– Bloque de saberes básicos 2: «Expresión y comunicación escénica» (sistemas, medios y códigos de 
significación escénica). 

– Calificación máxima otorgada a la pregunta: 2,5 puntos. 

– Porcentaje asignado a la pregunta con respecto al total de la prueba: 25%. 

– Estándares de aprendizaje evaluados: 

• Expresión y comunicación escénica: Actos performativos: generación de realidad. Características del 
espacio escénico y performativo actual. Espacios no escénicos: adaptación de recursos plásticos. 
Estructuras dramáticas actuales. La memoria performativa. El personaje en acción en las manifestaciones 
actuales. Juego dramático, improvisación, dramatización y creación colectiva. 

– Obtendrá la máxima calificación el alumnado que: 

• Identifique y explique los indicadores corporales, gestuales, espaciales, escenográficos, de atrezzo, 
sonoros y de caracterización. 

• Sitúe los recursos en el contexto propio del género escénico pertinente. 

• Defina con precisión los elementos señalados en la pregunta. 

Pregunta 3. La interpretación en las artes escénicas. Opciones A y B 

– Bloque de saberes básicos 3: «Interpretación» (elementos relativos a la recreación y a la representación 
de la acción dramática). 

– Calificación máxima otorgada a la pregunta: 2,5 puntos. 

– Porcentaje asignado a la pregunta con respecto al total de la prueba: 25%. 

– Estándares de aprendizaje evaluados: 

• Interpretación: Métodos interpretativos actuales. Profundización en los instrumentos del intérprete: 
expresión corporal, gestual, oral y rítmico-musical. La conciencia emocional. La construcción actual del 
personaje dramático. Creación performativa: proceso y ejecución. 

– Obtendrá la máxima calificación el alumnado que: 

• Explique de forma clara el conocimiento de las principales teorías de las corrientes interpretativas 
señaladas y las sitúe en su contexto histórico y artístico, explicando las características de la representación 
desde una perspectiva histórica, así como sus aportaciones a la técnica interpretativa. 

Pregunta 4. La representación y la escenificación. Opciones A y B 

– Bloque de saberes básicos 4: «Escenificación y representación escénica» (saberes relativos al 
espectáculo escénico y al trabajo en grupo). 

– Calificación máxima otorgada a la pregunta: 2,5 puntos. 

– Porcentaje asignado a la pregunta con respecto al total de la prueba: 25%. 

– Estándares de aprendizaje evaluados: 



 Prueba de acceso a la Universidad (PAU) 
CURSO 2024-25 

• Escenificación y representación escénica: El diseño de un espectáculo: equipos, fases y áreas de 
trabajo. Espacios escénicos y espacios no escénicos. Integración de lenguajes no orales y tecnológicos. La 
dramaturgia en el diseño de un proyecto escénico. La producción y la realización de un proyecto escénico. 
La dirección artística en proyectos escénicos. Los ensayos: funciones de la dirección escénica y regiduría. 
Representación de espectáculos escénicos. Exhibición, difusión, distribución y evaluación de productos 
escénicos. Estrategias de trabajo en equipo. Distribución de tareas y liderazgo compartido. Resolución de 
conflictos. Oportunidades de desarrollo personal, social, académico y profesional vinculadas con la materia. 

– Obtendrá la máxima calificación el alumnado que: 

• Identifique, comprenda y explique de forma clara las tareas y responsabilidades de cada participante del 
diseño escénico valorando la necesaria coordinación entre ellas, así como las fases del diseño de un 
espectáculo: dramaturgia, producción, dirección escénica y distribución. 

Pregunta 5. Los espectáculos escénicos y su recepción. Opciones A y B 

– Bloque de saberes básicos 5: «Recepción en las artes escénicas» (el público y las estrategias y técnicas 
de análisis de manifestaciones escénicas). 

– Calificación máxima otorgada a la pregunta: 2,5 puntos. 

– Porcentaje asignado a la pregunta con respecto al total de la prueba: 25%. 

– Estándares de aprendizaje evaluados: 

• Recepción en las artes escénicas: Estrategias y técnicas de análisis de manifestaciones escénicas. El 
texto en su relación con la puesta en escena. La crítica escénica. Estrategias y técnicas de elaboración de 
una reseña, prestando especial atención al uso del lenguaje inclusivo y la perspectiva de género. El respeto 
a la propiedad intelectual. La protección de la creatividad personal. 

– Obtendrá la máxima calificación el alumnado que: 

• Explique con claridad los mecanismos de recepción del espectáculo, identificando los diferentes 
aspectos desde el punto de vista de la crítica como mediadora para el receptor del mensaje escénico y 
relacionando las producciones artísticas con su contexto. 

CONSIDERACIONES GENERALES 

– Se valorará en su conjunto el contenido y la expresión. 

– En la valoración del contenido se tendrán en cuenta los siguientes aspectos: 

• Conocimiento y concreción de los conceptos. 

• Capacidad de síntesis y relación. 

• Coherencia y orden de la exposición o argumentación. 

– En la valoración de la expresión escrita se tendrán en cuenta los siguientes criterios: 

• La propiedad del vocabulario. 

• La corrección sintáctica y la cohesión. 

• La corrección ortográfica. 

• La adecuada presentación. 

– La valoración negativa de la expresión podrá descontar un máximo de 1 punto. 

– Las calificaciones de cada una de las cuestiones se establecerán en intervalos de cuarto de punto (0,25). 
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