
Entrevista a Rafael Navarro
Dentro  del  programa  de  Actividades  Culturales  de  la
Universidad de Zaragoza, en el Campus de Teruel, y bajo mi
coordinación, desde la primavera de 2009, se  ha creado un
“Punto de Encuentro Cultural”, en el que tendrán cabida los
distintos  miembros  del  tejido  cultural  universitario  y  no
universitario  (artistas,  fundaciones,  empresas  de
entretenimiento,  galerías,  críticos,  etc.).  Para  poner  en
marcha este proyecto, en el mes de mayo, he organizado tres
conferencias/coloquio: la primera, fue impartida el jueves 14,
por  el  fotógrafo  aragonés  de  reconocida  trayectoria
internacional  Rafael  Navarro  (aprovechando  este  encuentro
hemos  conversado  sobre  su  trabajo:  este  mes  de  junio  ha
expuesto una retrospectiva de su trabajo en México bajo el
título "Cuerpo y luz",); la segunda, el jueves 21, por Ana
Revilla, directora de la Fundación Norte de Zaragoza, que
desarrolla  un  programa  innovador  en  el  ámbito  cultural  y
social  centrado  en  el  fomento  y  proyección  del  arte
contemporáneo de la educación y otros aspectos de la cultura,
y  que  tiene  como  finalidad  la  realización  de  actividades
encaminadas  a  la  promoción  y  desarrollo  del  arte;  y  la
tercera,  el jueves 28, a cargo de Paco Paricio, director del
grupo  Titiriteros  de  Binefar,  grupo  interdisciplinario  de
teatro/títeres/músicos/etc. de reconocida trayectoria nacional
e internacional, que  trabajan con  objetos encontrados, que
transforman y los hacen, portadores de múltiples y profundos
significados, haciendo que se muevan de forma intencionada y
se   hagan  títeres,  que  se  convierten  en  instrumentos  de
comunicación.
 

Perfil de Rafael Navarro

Rafael  Navarro,  es  un  caballero.  Un  hombre  refinado,  de
exquisitos  modales  y  gustos.  Un  hombre  maduro,  sencillo,
culto.  Un  fotógrafo  (“fotógrafo  puro”)  sin  trucos  de
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laboratorio.  Como  dijo  hace  dos  años  Rosa  Olivares  en  el
catálogo de la exposición Cuerpos Iluminados celebrada en la
Lonja de Zaragoza: “Hablamos de una historia que comienza
oficialmente en el año 1975, en el momento que Navarro realiza
su primera serie catalogada, Formas, compuesta de 12 imágenes
de diferentes fragmentos del cuerpo, de un cuerpo femenino.
Hablamos de un trabajo de hace 32 años y que, brevemente, de
una manera silenciosa –como todo el trabajo de Rafael Navarro-
asienta  las  reglas  de  una  trayectoria  que  al  margen  de
contenidos,  conceptos  y  formas,  tiene  un  elemento
incuestionable:  la  coherencia".

1. Para empezar ¿podría usted describir su obra?

Quiero  que  las  obras  contengan  sentimientos,  vibraciones,
sensaciones, alguna idea más bien ambigua y ningún mensaje
concreto,  por  eso  huyo  del  uso  convencional  del  medio
fotográfico  y  trato  de  descontextualizar  los  sujetos
subvirtiendo su espacio y su estructura y proporcionándoles
otra  configuración  de  la  que  se  desprenda  una  nueva  y
diferente  lectura.

2. ¿Qué fue lo que le  llevo a la fotografía entre otras artes
visuales?

Cuando  sentí  la  necesidad  de  expresarme,  yo  tenía  unos
conocimientos básicos de fotografía y eso me decidió a tomar
inicialmente este camino.
 He de aclarar que yo no siento grandes diferencias entre el
uso de las técnicas fotográficas y el empleo de cualquier otra
disciplina plástica. Entiendo que los útiles empleados en la
producción artística no pasan de ser herramientas meramente
artesanales, ya se trate de cámaras simples o sofisticadas, de
pinceles, lápices, buriles, escoplos o plumillas. Si el autor
de la obra es capaz de hacer fluir sus sentimientos, de hacer
que sus vivencias sean legibles en la obra finalizada, la
artesanía y buen oficio habrán atravesado esa sutil frontera



casi virtual y se habrá convertido en Arte.

3. ¿Cómo empieza usted sus fotografías o imágenes?

Básicamente de dos formas diferentes: una emoción que surge o
una idea preconcebida.
En  el  primer  caso  el  sujeto  puede  ser  una  textura,  una
situación, un cuerpo. Trabajo mucho con el cuerpo humano;
cuando monto una sesión de estudio debo hacerlo con una modelo
con la que tenga cierta confianza pero no una persona con la
que  tenga  una  relación  vital.  Entonces  sólo  tengo  que
explicarle la idea por la que me quiero mover…y a trabajar, a
ver que fluye. Es como cazar momentos.
Lógicamente  hay  una  técnica  detrás  de  esto,  pero  en  ese
momento no piensas en ella, ya la tienes superada y resuelta y
puedes ir siguiendo tus emociones y el instante y el encuadre
aparecen casi por si mismos.
La cosa es estar abierto a percibir. Yo no puedo transmitir la
paz y el aroma de un bosque pero puedo encontrar una luz, una
composición que refleje la emoción que me ha producido y así
construir un puente con el observador.
La  segunda  opción,  la  idea  preconcebida,  tiene  ya  un
planteamiento  más  intelectual  y  menos  emocional.  Un  buen
ejemplo puede ser la serie Dípticos (1978/1985). Al hacerlos
partía de una idea, la bocetaba, tomaba primero la imagen que
podía  presentar  más  problemas  (eran  placas  de  13×18),  la
revelaba, hacía un positivo y si la daba por buena, con ese
positivo en la mano iba a buscar la otra imagen. A veces en el
proceso me encontraba con algo que me llamaba la atención y me
provocaba la idea de hacer otra cosa. Eso era como un factor
desencadenante: la tomaba y a partir de allí la construía.

4. Rosa Olivares dice que usted es lo que se ha venido en
llamar un  “fotógrafo puro”, sin trucos de laboratorio, sin
digitalizar las imágenes ¿Qué le parece esta observación?

Creo que bastante cierta. Siempre he trabajado con el criterio
de que la imagen hay que crearla con la cámara y apenas



introduzco  modificaciones  durante  el  trabajo  en  el
laboratorio.  No  tengo  nada  en  contra  de  los  artistas  que
aprovechan en profundidad las posibilidades del proceso de
positivado pero no es mi caso. Ahora, con la llegada de los
sistemas digitales, los recursos son casi infinitos y se ha
abierto un nuevo y enorme campo de exploración que apenas está
en  sus  comienzos  y  que  dará  paso  a  un  nuevo  lenguaje
fotográfico.  En  el  campo  profesional  es  evidente  que  la
fotografía  química  ha  quedado  obsoleta  pero,  en  el  campo
artístico, creo que seguirán conviviendo ambas.

5. ¿Qué maestro han influido en su trabajo?

Me resulta casi imposible contestar a esa pregunta. Sin duda
identifico a grandes maestros que me han influido (Edward
Weston, Bill Brandt, Harry Callahan, Kishin Shinoyama, Manuel
Álvarez Bravo, Eikoh Hosoe…) pero seguro que hay otros muchos
que a nivel subconsciente hacen aflorar ideas y planteamientos
y que forman un bagaje subliminal del que te nutres sin darte
cuenta.

6.  Respecto  a  la  polémica  actual  de  las  Bellas  Artes:
autodidactismo  o  enseñadas  regladas.¿Qué  opina  usted?

A estas alturas pensar en la conveniencia del autodidactismo
me  parece  un  anacronismo.  En  mi  generación  tuvimos  que
practicarlo  ante  la  casi  total  ausencia   de  otras
posibilidades  y  el  camino  era  bastante  duro.
Las  enseñanzas  regladas,  si  están  establecidas  de  forma
inteligente  y  con  criterios  válidos,  aportarán  al  futuro
artista una base sólida de conocimientos históricos y técnicos
que,  sin  duda,  le  facilitarán  el  recorrido  de  su  camino
creativo.
El riesgo está en que si dichas enseñanzas no cumplen con los
presupuestos antes citados se corre el grave riesgo de que
sólo  sirvan  para  entorpecer  la  evolución  y  dificultar  el
sendero de la libre creación.



7.  Para  finalizar  ¿Qué  opina  usted  de  la  candidatura  de
Zaragoza a la Capitalidad Cultural de 2016?

No  tengo  nada  en  contra  de  este  tipo  de  eventos.  Si  se
aprovechan bien las circunstancias que suelen acompañar a los
mismos  pueden  ser  muy  beneficiosos  tanto  para  las  partes
implicadas en los procesos como para el público en general.
La  pregunta  latente  es  si  el  habitualmente  abundante
presupuesto que hay que destinar a ellos no podría tener más
eficacia si se canalizase en programas menos efímeros.


