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Resulta difícil precisar cuando la luz eléctrica empezó a formar parte de la experimentación 
artística, pero sin duda la aparición de la iluminación artificial en París, junto a inventos como la 
fotografía y el cine, marcaron un punto de inflexión en los artistas del momento. El 
impresionismo nacerá como una ruptura conceptual que tendrá personalidad propia y marcará 
la aparición del arte moderno. Se producirá una evolución prolongada con un lenguaje nuevo 
basado en el naturalismo extremo y en su interpretación visual bajo la luz. 
 
Los principales artistas del momento como Renoir, Cézanne, Manet, Degas, Monet y Pissarro, 
agrupados bajo el movimiento impresionista, incorporaron la luz en su búsqueda conceptual de 
la representación visual. Su primera manifestación oficial fue en la exposición del Boulevard de 
Capucines, en 1874, fuera del Salón Oficial de París. La utilización de los colores puros, 
primarios y secundarios sin mezclar, las pinceladas fragmentadas y la luz, serán los elementos 
unificadores de la figura y del paisaje. Los impresionistas formaron dos grupos: los paisajistas 
como Monet, Pissarro, Sisley y Renoir, y los retratistas como Manet, Cézanne, Degas y Cassat. 
 
El interés por la ciudad, los personajes cotidianos y los ambientes nocturnos de los locales de 
moda parisinos, pondrán al artista en contacto con la luz artificial, de naturaleza muy diferente a 
la del sol, y que deberán entender y experimentar en su paleta cromática y conceptual. Los 
impresionistas paisajistas centraron su experimentación en la pintura de escenas  "à plein air" 
buscando en los paisajes cercanos a lagunas, puertos, o al mar, los temas pictóricos y 
analizando el comportamiento de la luz en contacto con elementos naturales como el agua, el 
cielo, la nieve, las hojas, el suelo etc, para representar sus "impresiones visuales" de forma 
totalmente nueva. 
 
Así, Claude Monet pintó "Impresión, sol naciente" en 1872 (obra que dará nombre al 
movimiento) donde representa la puesta de sol en el puerto de Le Havre, recordando la 
influencia recibida de obras como: "Puerto" de Claude Le Lorrain de 1639 y "Lluvia, vapor y 
velocidad" de Turner de 1844. Ambas con temas parecidos pero con un cambio de sensibilidad 
hacia los efectos relacionados con la luz y la percepción. Su preocupación por la luz le lleva a 
realizar series de pinturas con diferente iluminación, según la hora del día y la proyección del 
sol. La luz será una revelación en cada momento que producirá sensaciones y colores 
singulares y diversos. La serie de cuarenta pinturas sobre la fachada de la Catedral de Rouen, 
pintada entre 1892 y 1994, es el ejemplo más significativo de esa investigación. 
 

Fig. 1. Impresión, sol naciente 1872. Claude Monet 
 
Alfred Sisley sentirá una gran predilección por el agua, las nubes, la nieve y el viento. En 1874 
pintó "La nieve en Louveciennes" donde explora las posibilidades cromáticas de la superficie 
blanca de la nieve bajo la luz, introduciendo una gran diversidad de matices y tonalidades. En 
estas superficies, la sensibilidad del observador permite obtener resultados muy diversos. 
 

Fig. 2. La nieve en Louveciennes 1874. Alfred Sisley 
 
Camile Pissarro pinta la vida al aire libre de los habitantes de pequeñas villas francesas de la 
época, y evoca el calor del sol, la tímida tormenta y el efecto fecundo de la lluvia. Pissarro se 
sentía atraído por la tierra removida, sembrada o mojada por la lluvia. En el cuadro "Tejados 
rojos", de 1877, experimenta los efectos de la luz sobre la materia opaca de las hojas en un 
bosque de otoño que tamiza la visión de un pequeño pueblo. Las hojas multicolores y la 
sombra suave conforman un primer telón cromático, cambiante bajo la acción de la luz, que 
deja filtrar en la profundidad la imagen de los tejados rojizos de un pueblo tranquilo, situado 
bajo la vertiente labrada de una montaña. 

 
Fig. 3. Huerto con árboles frutales y tejados rojos, 1877. Pissarro 
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Hacia el final de su vida, durante una estancia en el Hotel Russie de París y, casi de forma 
única, influenciado por las series de Monet y las escenas urbanas de Manet, pinta una serie de 
tres obras, que representan el Boulevard Montmartre en diferentes momentos.  En "Boulevard 
Montmartre, efecto nocturno" de 1887, realiza un magnífico trabajo de representación de la 
iluminación nocturna, de los locales, del alumbrado de las calles y de las luces de los 
automóviles. El tratamiento de globalidad  consigue un notable efecto de solidez perceptiva, 
con un acierto del color brillante en toda la gama de rojos y amarillos, con matices en gris y 
azul muy suaves. Esta obra, es uno de los primeros ejercicios de representación de los efectos 
de iluminación artificial en el entorno urbano. Curiosamente, Pissarro no quiso que fuera 
exhibida mientras vivió. 
 

Fig. 4. Boulevard Montmartre, efecto nocturno.  Camile Pissarro. 1887 
 
Pierre-Auguste Renoir fue otro apasionado de la pintura al aire libre y expresó mejor que nadie 
las cualidades lumínicas de la naturaleza. En 1876, influido por sus compañeros retratistas, 
aproxima su mirada a las imágenes de la vida cotidiana de la gente y pinta el "Moulin de la 
Galette". 

 
Fig. 5. Le Moulin de la Galette 1876, Renoir 

 
La atracción de Cezanne, Manet, Degas, Morrisot y Cassat hacia la ciudad de Paris, los sitúa 
en nuevos escenarios pictóricos y cambian el paisaje natural por el espacio urbano. Las 
escenas a campo abierto se sustituirán por escenas cotidianas, en espacios con luz natural 
filtrada, modificada o sustituida por nuevas  formas de iluminación. Esta nueva iluminación se 
representó desde entonces por estos artistas y sus predecesores. 
 
Eduard Manet que, para los jóvenes impresionistas, era el promotor y modelo de la nueva 
vanguardia pictórica pinta al final de su vida “El Bar de Folies Bergère”, donde muestra el 
deseo de tratar los fenómenos lumínicos al introducir un espejo en el fondo, que refleja tanto la 
profundidad de la sala como las grandes "luminarias" de araña que producen una luz difusa y 
menos directa que el sol, y por lo tanto, más difícil de pintar. De manera especial, creo que 
esta obra inicia el camino de la utilización de la luz artificial como un elemento del 
lenguaje pictórico y de una nueva experiencia perceptiva. 
 

Fig. 6. El Bar de Folies-Bergère (1881-1888), Eduard Manet 
 
Edgard Degas, se negó durante toda la vida a pintar paisajes y escenas "à plein air". Formado 
en escuelas clasicistas, su interés por la forma y el retrato, por el trabajo en el interior del 
estudio, le animaran a querer convertirse en "el pintor clásico de la vida moderna". Le interesa 
el movimiento como fenómeno plástico, el arte según él es “La reflexión y la inteligencia 
corrigen la visión. Se trata, por consiguiente, de considerar las formas aparentes y móviles para 
hacerlas inteligibles y cristalizadas en el tiempo, esto es, verdaderas “ 1 
 
Al igual que Monet, Degas realiza diferentes series que le permiten explorar las formas con 
todas las posibilidades del ritmo, el arabesco y las impresiones percibidas. La más importante 
es la de las bailarinas de ballet, en la que profundiza en la representación del cuerpo, de la 
forma y del espacio. Aunque lo hace alejado de los espacios al aire libre y bajo la influencia de 
la luz artificial, de los focos del teatro, que le permite contrastar colores y luminosidades. 
 
De igual forma que sus compañeros paisajistas experimentan los efectos de la luz en el 
agua, la nieve y el cielo, Degas lo hace en los "tutús" de las bailarinas, como un tema 
recurrente en sus obras. 
 
La elección de los colores, tan raros como intensos, es siempre función de la forma y se integra 
en ella. En cuanto a los reflejos luminosos, no son los que produce la luz del día, sino los 
producidos por las luces artificiales de su estudio. 
 

.                       Fig. 7. El ensayo, Edgard Degas. 

                                                      
1 SÉRULLAZ, Maurice. Enciclopedia del impresionismo, Ed. Poligrafa S.A.  
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Mary Cassatt, junto con Berthe de Morrisot, son las representantes femeninas del movimiento 
impresionista. Ambas se dedicaron a pintar "maternidades" y ambientes intimistas familiares, y 
participaron en varias de las ocho exposiciones impresionistas. A Mary Cassat, se le atribuye el 
mérito de la difusión del movimiento en los EUA, dado que durante su estancia de formación 
hizo gran amistad con la esposa del coleccionista L. O. Havemeyer; quien promovió la venta de 
las obras de sus amigos impresionistas. La influencia de Degas, al que conoce y tiene como 
referente, se hace muy evidente en estas dos obras. La luz artificial tiene un especial 
protagonismo, junto al juego de color de los vestidos. Los colores rojizos y cálidos, los reflejos, 
la presencia de un espejo y de la lámpara de araña, también tienen una gran similitud con la 
obra de Manet "Le bar Folies-Bergère". 

 
Fig. 8. Mujer con collar de perlas. 

            
Para los impresionistas, la luz es el elemento central de la experimentación pictórica. La 
percepción de lo que ven está determinada por ella. Utilizan el paisaje natural para 
explorar al máximo sus posibilidades, y potencian sus efectos sobre materiales con 
comportamientos variables ante ella, como el agua, la nieve, el cielo, el follaje de un 
bosque, etc. Estos materiales tienen un comportamiento especial, aleatorio e 
imprevisible y huyen de pintar otros sólidos, opacos y pesados, que tienen un 
comportamiento constante, determinado y previsible ante la luz. 
 
Los efectos de la luz sobre materiales sólidos, como las fachadas de edificios o los 
paisajes urbanos, son un pretexto para analizar la variabilidad perceptiva y cromática 
que estos experimentan bajo la acción cambiante de la luz, en diferentes momentos del 
día. 
 
 
Su herencia: el Postimpresionismo  
 
El pintor y crítico británico Roger Fry utilizó por primera vez esta denominación en 1910, con 
motivo de una exposición de pintura francesa moderna organizada en Londres bajo el título 
"Manet y los postimpresionistas". Este término agrupaba a artistas muy diversos que se movían 
en la órbita de París con actitud de superar el impresionismo, y buscando nuevas formas de 
expresión. Sus principales representantes son Cézanne, Van Gogh y Gauguin.  
Otros como Toulouse Lautrec, Seurat, Vuillard y Matisse, que con nuevas maneras de 
expresión abrirán diferentes caminos a la pintura del siglo XX. Así, más tarde, Cézanne influirá 
en el cubismo, Van Gogh en el expresionismo y Gauguin en el fovismo. 
 
Paul Cézanne, aunque desarrolló su trabajo en torno a los impresionistas, tuvo una concepción 
pictórica que le llevó a un proceso de investigación propio, que, basado en las teorías de la 
percepción, pretendía materializar las sensaciones percibidas ante la naturaleza. La 
concepción del color como verdadera representación plástica de la luz, así como el gusto por el 
dibujo y la forma, le separan rápidamente de los impresionistas y le convierte en precursor de 
movimientos post-impresionistas, como los "fovistas" y los "cubistas". Para Cézane, dibujo y 
color son lo mismo. A medida que se pinta se dibuja, y cuando más armonioso es el color más 
necesario es el dibujo. El dibujo es producido por el contraste o por la relación de los diferentes 
tonos. El dibujo sin colores es una abstracción. En la naturaleza todo tiene color, por lo tanto no 
se puede entender el dibujo sin el color. 
 
Georges Seurat, al igual que Sisley y Signac, estudia las teorías científicas de los físicos 
Chevreuil y N.O. Rood sobre el color, lo que dio lugar al aspecto inicialmente más visible de 
sus obras: la "técnica puntillista". Esa cuidadosa disposición de pinceladas pequeñas, como 
puntitos juntos, de mayor a menor densidad, para obtener un cromatismo más luminoso, que la 
percepción visual compondrá en imágenes. En su obra “Banyada a Ansières”, de técnica 
puntillista y fuerte influencia impresionista, trata el tema en un entorno iluminado con luz natural 
donde predomina el cromatismo azul y verde de la luz de un día claro. Es una pintura de gran 
tamaño, de amplitud espacial y gran profundidad 

. 
Fig. 9. Banyada a Ansières, Georges Seurat. 1883-1884. 
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Al contrario que en "Le Parade", en la que el tamaño del cuadro se reduce considerablemente, 
donde pinta el tema de un espacio interior reducido, donde el cromatismo, lleno de rojos y 
amarillos, se corresponde con el espectro cromático que ofrecían las lámparas eléctricas de 
incandescencia. La luz eléctrica no ilumina el cuadro. Seurat dibuja su reflejo, como un 
elemento cualquiera más, e introduce aspectos cromáticos como reflejos irreales, zonas 
oscuras y grandes contrastes de colores (naranjas y negros), dando comienzo a un proceso de 
investigación con una nueva energía pictórica, a la que aún no está acostumbrado: la luz 
artificial. 
 
La técnica divisionista refuerza el efecto perceptivo de la atmósfera lumínica, creando una 
pátina de puntos energéticos y vibrantes que llenan sutilmente el espacio. Los colores 
utilizados son una gama de cálidos. Representan la única diferencia que aporta la iluminación 
artificial a este cuadro, en que la luminosidad es débil, con zonas más saturadas de blanco y 
poco contrastadas. 
 

Fig. 10. Le parade, Georges Seurat. 1887-1888  
 
Por otro lado sus dibujos, con técnica de carbón y conté, tienen un especial interés por el 
tratamiento de la luz, tanto natural como artificial. Muestra el contraste entre objetos iluminados 
y zonas sin luz, y representa la degradación de la iluminancia. Los objetos están definidos por 
la luz y no por líneas perfiladas y utiliza la misma técnica para la luz natural que para la 
artificial. También utiliza témpera de color blanco para reforzar la luminosidad de algunas zonas 
muy concretas de la escena artificial.  
Las luminarias iluminan fuertemente el escenario del teatro produciendo manchas intensas en 
la ropa de la cantante aún mucho más intensas que los reflejos de la luz natural de sus cuadros 
con luz natural. 
 

Fig. 11. Au concert Europeen. 1886-88 Georges Seurat. 
 
Entre 1885 y 1888, Vincent van Gogh, residió en París, donde entró en contacto con los 
impresionistas, los neo-impresionistas y los puntillistas. La obra "Los comedores de patatas",  
recuerda la pintura oscura de Goya, donde la luz artificial, que aporta un quinqué de petróleo, 
produce una luz débil y amarillenta. El tratamiento pictórico demuestra un escaso interés por 
este tipo de luz, y no hay experimentación en el tratamiento de la iluminación 

 
Fig. 12. Los comedores de patatas, 1885, Vincent van Gogh 

 
En la noche parisina  de Montparnasse, los prostíbulos llenaban la vida bohemia nocturna, en 
la que la luz artificial impregnaba, con sus matices y tonalidades rojizas, la atmósfera y el 
ambiente de los locales. Van Gogh en la obra “Café nocturno” de 1888, describe como "naranja 
y verde" la luz que desprenden las cuatro lámparas de color amarillo limón, y las dibuja como si 
fueran un objeto. Únicamente, la sombra proyectada por la mesa de billar sobre el suelo refleja 
la dirección de la luz emitida por las luminarias. El resto de la sala se mantiene ajena al 
comportamiento de la luz artificial, las paredes y el techo se iluminan con gran uniformidad, 
imposible de alcanzar con las luminarias dibujadas, existe una gran uniformidad de 
iluminancias y un reducido contraste. 

Fig. 13. Café nocturno. 1888. Vincent van Gogh 
 

La experimentación de Van Gogh se centrará, por tanto, en el tema pictórico (el interior de 
un bar nocturno, el ambiente y los personajes) y no en el análisis de la luz artificial, o de la 
técnica utilizada. 
 
Cuando Van Gogh se traslada a Arlés, lejos de los ambientes nocturnos de París, pinta 
escenas naturales, y estudia la fuerte luminosidad de la campiña francesa. Pero, puntualmente 
trabaja en espacios urbanos y nocturnos, donde retoma su experimentación con la luz artificial. 
En la obra "Terraza del Café de la Place du Forum de Arles por la noche", sorprende ver cómo 
representa la luz como una capa cromática amarilla, plana, casi indisociable de los muros de la 
fachada y del cobertizo ligero de la terraza; aunque  tímidamente la esparce por los adoquines 
de la calle. 
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Especial atención merece la desaparición de la farola del primer plano, como si 
estorbara a la perspectiva del cuadro, como si Van Gogh negara la indisoluble relación 
entre la luz y el farol, y optara finalmente por atrapar la luz en una pátina amarillenta y 
densa de su paleta cromática. 
 

Fig. 14. Terraza del Cafè de la Place du Forum d’Arles por la noche. 1888. Van Gogh 
 

La delimitación rotunda de la luz, marcando un fuerte contraste en el pavimento no responde 
verazmente al efecto real de la luz difusa, producida por las farolas de la terraza. Aunque se 
extiende tímidamente el color amarillo, sobre el pavimento de la calle y en los personajes que 
se aproximan. Otros puntos de luz, procedentes del interior de los locales y las viviendas, 
completan la escena. Incluso la pátina amarillenta tiñe las estrellas del cielo nocturno, que 
están rodeadas de una aureola blanca.  
En Arlés, Van Gogh, sentirá pasión por el contraste de las luces en la noche, como lo 
demuestra en las obras "Noche estrellada sobre el Ródano", "La noche estrellada" y "El Café 
de la Place du Forum de Arles por la noche". 
 

Fig. 15. “Noche estrellada” 1888. Van Gogh 
 

Esta pasión de Van Gogh por la noche, junto a la búsqueda de una iluminación pictórica 
espiritual, se expresará de forma magistral en "Noche estrellada sobre el Ródano", en la 
que las luces de las estrellas y los débiles reflejos de la luz artificial de la ciudad, llenan 
el cuadro con un ritmo vertical que une el cielo y la tierra, la espiritualidad y la realidad. 
 
Los colores azul y amarillo, favoritos de Van Gogh, son contrarios: cálido y frío, 
luminoso y oscuro. Su combinación crea efectos de máximo contraste perceptivo, lo 
mismo que se produce entre la luz artificial y el cielo oscuro de la noche. 

 
Con los postimpresionistas, la luz artificial y el color comenzaron a alejarse de las teorías 
científicas del puntillismo y se presentarán como elementos sutiles, nuevos y con una  
expresión plástica sugerente. Tras ellos surgirán nuevos movimientos artísticos que irán 
incorporando la luz artificial en sus lienzos cada vez con más fuerza, con nuevos objetivos y 
nuevos lenguajes pictóricos. Será un camino experimental y fascinante que culminará en el 
Light Art y que relataremos en próximos ensayos. 
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Fig. 1. Impresión, sol naciente. 1872. Claude Monet 
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Fig. 2. La nieve en Louveciennes 1874. Alfred Sisley 

 

Fig. 3. Huerto con árboles frutales y tejados rojos, 1877. Pissarro 
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Fig. 4. Boulevard Montmartre, efecte nocturne.  Camile Pissarro. 1887 

 

Fig. 5. Le Moulin de la Galette 1876, Renoir 
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Fig. 6. El Bar de Folies-Bergère (1881-1888), Eduard Manet 

 

Fig. 7. El ensayo, Edgard Degas 
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Fig. 2.12. Banyada a Ansières, Georges Seurat. 1883-1884.Oli sobre tela; 2,01 x 3,02 m. 

 

Fig.2.13. La parada, Georges Seurat. 1887-1888 Oli sobre tela, 0,992x1,499 m 
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Fig.2.15. Au concert Europeen. 1886-88 Georges Seurat. 
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