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A LA LUZ DE LAS VELAS

  
Blanca Garralda Grábalos

Universidad del País Vasco/Euskal Herriko Unibertsitatea

 La lumbre de las velas es un recurso que los artistas utilizaron desde 
antiguo para resaltar un objeto, persona o cualquier otro elemento dentro de una 
obra de arte. Sin embargo muy pocas veces nos paramos a pensar qué quiere 
decirnos esa luz que sin advertirlo nos obliga a concentrar nuestra atención en 
un punto fijo. La magia reside precisamente en ese poder que poseen algunos 
elementos accesorios que en ocasiones juegan con nuestro subconsciente de 
modo sorprendente.

 Puede que muchas veces la aparien-
cia nos muestre poco más que un elemento 
informativo, como es el caso de la obra de 
Goffried Schalken (ilustración 1). En ella 
observamos a una mujer portando una vela 
como medio de iluminación, sin embargo, 
para el espectador es mucho más que eso, 
pues nos muestra la realidad del modo de 
vida propio de los siglos XVII y XVIII. La 
luz corriente tardaría aún siglos en llegar a 
la sociedad, por lo que al caer la noche las 
casas se inundaban de estos objetos tan co-
tidianos y polivalentes a la vez. El arte nos 
informa de esta olvidada realidad desde las 
miniaturas medievales como la ilustración 
de enero del Libro de Horas conservado en 
Rouen en la que un anciano se calienta al 
fuego mientras la mesa es iluminada por 
una candela (Ilustración 2).

 En otros casos por ejemplo, la luz puede hacer distinciones jerárquicas 
alumbrando a los personajes más destacados y dejando a otros en penumbra. 
Con esto queremos resaltar  la importancia de la luz dentro de la pintura, elimi-
nar la concepción de que se trata de un elemento baladí, y considerarla uno de 
los elementos fundamentales para la lectura pictórica. Para que pueda quedar 

Ilustración 1. Mujer con vela. Go-
tffried Schalken, (último tercio del 
XVII).
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constancia expresa de esta idea, hare-
mos un recorrido cronológico por una 
serie de cuadros que presentan esta ca-
racterística forma de iluminación.

 Un primer ejemplo lo encontramos 
en este óleo del veneciano Tintoretto 
(Ilustración 3). La Última Cena que 
aquí representa el pintor renacentis-
ta, nos adelanta ya una de las tenden-
cias pictóricas que más importancia y 
profusión tendrá dentro de la pintura 
barroca, el Tenebrismo: un ambiente 
predominantemente oscuro a excep-

ción de unos puntos concretos que destacan del resto de la composición gracias 
a unos focos de luz dirigidos. Esto mismo es lo que sucede en esta escena; la 
luz que irradia el candil colgado del techo ilumina el cenáculo y a quienes se 
hallan presentes, a excepción de Cristo, quien supone otro foco de luz debido al 
resplandor que se desprende de su aura.

 Es más que evidente la intención de Tintoretto al colocar ambas luces, 
por un lado crear el ambiente fantasmagórico y lúgubre que consigue sobre-
coger al espectador  y por el otro destacar al personaje principal mediante un 
resplandor personalizado, ya que si no emanara de Cristo esa luz sería difícil 
distinguirlo del resto de los discípulos y personas allí congregadas. Permite así 
dirigir nuestra mirada al acto de Comunión de los apóstoles, tema netamente 
reformista que ensalza de modo simbólico el sacramento de la Eucaristía.

 Por otra parte, el veneciano nos demuestra cómo la iluminación es ca-
paz de crear ambientes que extrapolen la escena original a un espacio ficticio. 
Nada de religioso ni devocional tiene esta representación en apariencia, sino 
más bien nos remite a un contexto sombrío, nocturno y hasta casi tabernario (los 
ángeles que revolotean alrededor del candil se asemejan al humo condensado de 
las tabernas); sin embargo la emisión lumínica procedente de la cabeza de Jesús 
logra darle el contrapunto religioso a la escena, acercándola más a su origen. 

 Esta primera obra es un perfecto ejemplo de cómo mediante los focos 
de luz se puede modificar la composición de un cuadro hasta darle la vuelta 
por completo. Hemos encontrado las dos vertientes en una misma obra: aquella 
que puede hacer que un cuadro religioso se convierta en algo casi burdo, y la 

Ilustración 2, París, BNF, ms. 3028, 
Heures à l’usage de Rome.
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contrapuesta, transformando una taberna llena de ruido en una estancia mística 
y devocional. Todo depende del modo en que nos acercamos a la obra; no es lo 
mismo el contexto de recepción del creyente del siglo XVI al que pueda tener 
un joven de nuestro siglo.

 Daremos ahora un salto al Barroco, momento en el que se desarrolla el 
ya nombrado estilo tenebrista. Casi todos los países cuentan en el siglo XVII 
con un pintor representante de esta manera pictórica: Italia y Caravaggio, Fran-
cia y Georges de la Tour, España y Francisco de Ribera y un largo etcétera que 
prolongaría infinitamente la lista de artistas adheridos a este estilo. No hay que 
olvidar que el tenebrismo nació en Italia gracias a la mano de Michelangelo 
Merisi, también conocido como Caravaggio, sin embargo no tardó en alcanzar 
cotas muy altas de adeptos y se expandió por todo el continente adquiriendo 
formas nacionales, dependiendo del país donde se desarrollase. 

 Francia concretamente contó con un pintor que supo reinterpretar el 
estilo tenebrista basándose en la luz de las velas: Georges de la Tour. Éste llevó 
a cabo composiciones de diversa índole pero en las que nunca faltaron las velas 
como elemento accesorio. Un ejemplo de ello son la Magdalena (Ilustración 3) 
y el bodegón (Ilustración 4) que utilizaremos como modelo; la temática de los 
dos cuadros es sin duda muy dispar, sin embargo encontramos en la forma de 
iluminación un nexo común a ambas obras. 

 En el primero de los cuadros que presentamos, figura María Magdalena 
sentada frente a una mesa en la que hay un libro y una calavera, detrás de los 
cuales se encuentra la vela encendida. El resplandor que ésta provoca hace que 

Ilustración 3. La última cena. Tintoretto, (1592-1594).
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los objetos de la mesa permanezcan en la penumbra, mientras que su luz incide 
directamente en la cara de la Magdalena, dejando divisar así su rostro entre me-
lancólico y arrepentido. Encontramos un foco dirigido intencionadamente hacia 
un punto concreto, en este caso el rostro de la mujer.

 Georges de la Tour ha decidido jugar al engaño con esta obra, pues lo 
que nos muestra como objetos de valor mínimo (calavera y libro) son los que 
a su vez se ven reflejados en el espejo, a pesar de que sea la Magdalena quien 
esté frente a el. La vela, que en un principio parecía alumbrar a María, nos está 
mostrando el rostro real de la mujer más el reflejo que le devuelve el espejo: el 
de la calavera, revelándonos así la faz del pecado y su consecuencia. 

 Con este ejemplo el pintor galo nos pretende acercar a un mensaje mo-
ral, más que a un simple óleo. El pecado (en este caso el libertinaje de María 
Magdalena) trae sus consecuencias, y aunque a simple vista no sean visibles, en 
nuestro foro interno todos llevamos el peso de la culpa. El reflejo que la Magda-
lena observa es la imagen de su manifiesto arrepentimiento y de su penitencia; 
es su propio interior, alumbrado tenuemente por la luz de una vela, quizá la luz 

Ilustración 3. María Magdalena. Georges 
de la Tour (1642-1644).

Ilustración 4. Vánitas.
Georges de la Tour (C. 1640).
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de la redención, aquella que nos ayuda a ser conscientes de nuestros errores y 
a enderezarlos. Es posible que en este caso, esa lumbre represente la presencia 
divina que remueve las conciencias y empuja hacia la enmienda.

 Del mismo De la Tour traemos otro mensaje moral, representado esta 
vez a través de un bodegón en el que la luz se presenta en un contexto comple-
tamente diferente. La vela que encontramos en esta obra ya no es un elemento 
de iluminación, sino que se encuentra formando parte de un mensaje, al cual, 
ya de paso, también alumbra. El cuadro se trata de una vánitas, un género muy 
desarrollado durante el Barroco que habla al espectador de la fugacidad de la 
vida y los bienes terrenales. La pintura se compone de una serie de libros, una 
cruz y la vela prendida. Los libros anuncian la sabiduría, un conocimiento que 
se esfumará cuando llegue nuestra hora, sin embargo ese será el momento en 
el que Dios, representado por la cruz, venga a salvarnos. La vela en este caso 
tiene uno de los papeles fundamentales: el de la vida. Su albor representa la vida 
humana que se consume sin remedio, que brilla hasta el momento en el que la 
mecha termina de arder, entonces es cuando se apaga para siempre. Por eso no 
debemos aferrarnos a los placeres mundanos ni a los asuntos terrenales, porque 
cuando llegue la hora de la muerte todos ellos desaparecerán. 

  Algo parecido ocurre en esta vánitas llevada a cabo por Rembrandt 
(ilustración 5) La vela completa el mensaje de fugacidad que pretende transmi-

Ilustración 5. Vánitas. Rembrandt.
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tir la obra, siendo la imagen más representativa del consumo provocado por el 
tiempo. Los logros alcanzados en vida brillarán mientras la luz de nuestra vela 
se mantenga encendida, en el momento que ésta se apague quedarán sumidos en 
la oscuridad hasta desaparecer por completo.

 Como estamos comprobando, una simple luz puede hablarnos más de lo 
que nosotros mismos pensamos, y para reafirmarnos, veamos ahora esta obra de 
la barroca Judith Leyster (1609-1660). En ella vemos a una pareja de jóvenes, 
seguramente novios o prometidos, a los que les acompaña una vieja que parece 
aconsejar al joven (Ilustración 6). La escena está acompañada por la luz de la 
vela, pero ahora se trata de una iluminación que incide especialmente en la mu-
jer. Podemos entender esta dirección de la luz como un mensaje subliminal que 
nos está indicando la inocencia y pureza de la joven frente a la mala conciencia 
de los otros dos personajes. Se ve la cara de la alcahueta levemente iluminada, 
y en su semblante podemos adivinar con qué malicia está manejando la relación 
de los amantes. Él por su parte, siguiendo los consejos de la anciana, le tiende 
la mano a la chica quien parece estar apartando o dudando en darle la suya. A su 
vez, el gesto que hace la vieja nos recuerda a un mandato, les está obligando a 
juntar sus manos. 

 De nuevo, la luz elemento co-protagonista y concluyente, en este caso 

Ilustración 6. Pareja con alcahueta. Judith Leyster, (1629-1635).
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de la moralidad y actitud de los personajes; la oscuridad que envuelve al joven 
y su alcahueta define su personalidad falsa y manipuladora, oscura en definitiva, 
mientras que la claridad que acompaña a la chica nos habla de la ingenuidad y la 
candidez de ésta. La vela se transforma aquí en un elemento determinante de la 
lectura final de la obra, en un accesorio subliminal, que transforma una simple 
escena íntima en un análisis incisivo de todos los personajes. 

 Ya conocemos el poder de la luz para crear ambientes, para definir es-
cenas y jerarquizar a los personajes de una obra, pero también hay que tener 
presente que una vela es o era un objeto cotidiano, y que muchas veces se repre-
sentaba como tal. Y así es como Francisco de Goya las muestra en su Autorre-
trato en el taller (Ilustración 7). Aquí encontramos al propio pintor en su estudio 
realizando uno de sus cuadros y ataviado con un sombrero de copa en el que 

hay sujetas unas velas. Ahora 
éstas no son simples obje-
tos de iluminación ya que, 
como podemos observar, la 
luz que entra por la ventana 
inunda la estancia y es más 
que suficiente para pintar un 
cuadro. Tratándose de un au-
torretrato en el que el artista 
se halla realizando una obra, 
estaríamos ante un ejemplo 
de pintura metapictórica  en 
el que Goya quiere hablarnos 
del propio proceso de crea-
ción. Quizá pretenda sugerir 
que para la creación artística 
es necesario la implicación 
intelectual del autor, idea que 
quedaría expresada con el si-
mil de la vela como luz de la 
inteligencia. 
 
 El siglo XIX vino 
acompañado de la innova-
ción en muchos campos ar-
tísticos: se experimenta con 
nuevos materiales, surgen 

Ilustración 7. Autorretrato en el taller. Francisco de 
Goya, (1790-1795).
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las vanguardias pictóricas y los artistas 
comienzan a buscar nuevos itinerarios 
para su arte o a reinterpretar caminos 
antiguos. Un peculiar grupo de pintores 
llamados prerrafaelitas (deben su nombre 
a su rechazo hacia todo el arte posterior 
a Rafael) concibieron un arte, inspirado 
en gran parte por la época medieval, lle-
no de sensualidad y colorido. Sus obras 
eran puro estímulo para los sentidos y 
supieron conseguir un preciosismo en 
sus cuadros altamente llamativo. Dentro 
de este colectivo de pintores se encuentra 
William Holman Hunt (1827-1919). Éste, 
aficionado a las escenas religiosas, pintó 
el cuadro titulado La luz del mundo (Ilus-
tración 8). 

 En él Cristo es esa luz, que viene a 
alumbrar a la Humanidad para que ésta 
siga el camino correcto. De nuevo encon-
tramos dos focos de luz representativos 
en esta obra, el primero es el que emerge 
del aura de Jesucristo y el segundo es el 
que proviene de la vela del candil. He-
mos visto en La última cena de Tintoretto 

(ilustración 2) algo bastante parecido: dos puntos de luz, uno de ellos proce-
dente de una vela y el otro emergente de Cristo. Sin embargo el significado de 
la vela es completamente diferente en cada uno de los cuadros; mientras en el 
primero juega un papel ambiental y de recreación de escenarios, aquí simboliza 
el poder de su portador como la luz capaz de alumbrar el mundo.

 Quizá podamos entender este cuadro como una reafirmación de la fe 
cristiana en un momento en el que ésta se tambaleaba. La Ilustración ya había 
hecho su aparición en la Historia y comenzaba a remover conciencias, poniendo 
en duda valores religiosos hasta el momento incuestionables. Uno de ellos era 
la propia existencia de Dios. Es posible que Holman Hunt quisiera ir en contra 
de la nueva mentalidad contemporánea que surgía a través de los ilustrados, y la 
manera más adecuada que encontró fue mediante su arte. 

Ilustración 8. La luz del mundo. Wi-
lliam Holman Hunt, (1853-1854).
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  Acercándonos ya al final de este artículo, vamos a poner como último 
ejemplo una obra perteneciente al siglo XX: el Guernica (Ilustración 9) de Pablo 
Picasso (1881-1973). Este cuadro alude al bombardeo que tuvo lugar en Guer-
nica en abril de 1937, durante la Guerra Civil española. La obra se conforma 
de numerosos elementos los cuales pretenden mostrar el horror sufrido durante 
una contienda bélica como fue la que tuvo lugar en España entre los años 1936 
y 1939.

 Un amasijo de formas se arremolina en la parte inferior de la obra, 
miembros mutilados, algunos todavía armados, rostros atemorizados y sobreto-
do un caos incomprensible. Conforme vamos ascendiendo por la composición 
nos encontramos una mayor claridad espacial, sin embargo el pavor y el miedo 
se han vuelto más latentes. Podemos ver cómo la gente grita aterrada ante la 
barbarie que se está cometiendo. Y entre la multitud agobiante aparece la luz 
de una vela, esa que un brazo emergente de una ventana sujeta. La mujer a la 
que pertenece la mano está asomada a una ventana, tal vez gritando, y con su 
mano sujeta el quinqué que ilumina la escena. Es cierto que hay otro punto de 
iluminación, la bombilla, que representa el sol, sin embargo un sol que en la 
España de la Guerra Civil ya no brilla, ni alumbra, ni calienta; por eso el país 
se ve condenado a iluminarse mediante una lumbre artificial, que es la con gran 
esfuerzo es capaz de proyectar la España destrozada. Entendamos entonces este 

Ilustración 9. Guernica. Pablo Picasso, (1937).
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último ejemplo como la luz de la Esperanza, la única que se atreve a brillar 
cuando todo parece perdido, la luz que en momentos de caos nos alumbra a 
todos y nos permite seguir adelante. Este quinqué representa las esperanzas que 
los más afectados por la guerra pusieron en la recuperación del país y sobretodo 
en la llegada de la calma, sin embargo aquella calma tardaría muchos años en 
llegar. De hecho, la gran mayoría no pudieron conocerla.

 La luz de la Esperanza, de la Fe, la luz que alumbra una escena cotidia-
na o la que nos habla del Yo más íntimo de los personajes. La luz de la vida que 
se consume, o tal vez la de la ilusión que vuelve a brillar. La luz que ilumina 
el reflejo de la melancolía, del pecado y del arrepentimiento o la luz que nos 
muestra el camino verdadero. Sea cual sea su lectura, la luz es un elemento 
fundamental a la hora de la composición final de una obra de arte. Un objeto tan 
cotidiano y simple que se puede convertir en el elemento decisivo de la lectura 
de un cuadro. Hemos visto cómo un ambiente puede transformarse a través de 
la iluminación, como distinguir el bien y el mal e incluso hemos conocido la luz 
como elemento adjunto en la creación de un cuadro. Sin embargo, ¿hasta qué 
punto entendemos su importancia? Con este artículo no hemos querido más que 
dar el primer paso hacia la comprensión y valoración de un objeto tantas veces 
obviado y tan sumamente importante. Entendiendo con ello, que las cosas no 
siempre son lo que parecen, sino que son mucho más de lo que nosotros cree-
mos. 
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