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Extra - Pintura 

Natalia Cardoso | Ani Jiménez | Julia Matías | Nassra Mussa | Ana Pavón | Javier Valverde 
Comisariada por María Jesús Martínez Silvente 
Del 31 de mayo al 24 de julio de 2025   
Inauguración 31 de mayo de 11 a 14.30 h. 
 
 
Sin herida no hay verdad, es más, ni siquiera verdadera percepción. En el infierno de lo igual no hay verdad.   
Byung-Chul Han, La salvación de lo bello (Die Errettung des Schönen), 2015. 
 
¿Cuál es la motivación del artista de hoy para seguir investigando sobre pintura? ¿Qué significa la pintura 
para jóvenes creadores en la actualidad? ¿es un acto de resistencia en un contexto saturado de imágenes, 
un espacio de pensamiento ralentizado, o una forma de reconectar? En el contexto actual, la pintura 
expandida rompe los límites tradicionales del lienzo para dialogar con el espacio, el objeto y otras 
disciplinas. Hoy, más que nunca, su relevancia radica en la capacidad de adaptarse a un mundo 
visualmente complejo, híbrido y en constante transformación, donde el arte ya no se define sólo por el 
medio, sino por la experiencia que genera. 
 
Extra-pintura reúne a una serie de artistas que reinterpretan, valoran y utilizan libremente el medio 
pictórico desde una reflexión permanente y un desafío a las convenciones de la histórica disciplina. Así, 
sus obras evidencian la relevancia, actualidad y capacidad de su transformación que, a pesar de sus crisis, 
muertes y resurrecciones, sigue siendo fundamental para definir la identidad de Natalia Cardoso, Ani 
Jiménez, Julia Matías Nassra Mussa, Ana Pavón y Javier Valverde.  
 
Un huir sin término (I), de Natalia Cardoso (Málaga, 1992), forma parte de una instalación homónima en 
la que los objetos encontrados —hallazgos, restos, fragmentos, huellas— y los excedentes del propio 
hacer artístico se convierten en protagonistas. Esta elección responde a una mirada atenta hacia aquello 
que el mercado tiende a excluir: lo marginal, lo inacabado, lo que no responde a los valores 
convencionales de utilidad o acabado formal. Normalmente, la artista, camina por la ciudad en el rol de 
una trapera-paseante atesorando materiales en una forma de escucha del entorno, añadiendo al proceso, 
una dimensión contextual, biográfica y arqueológica. Su trabajo, al mismo tiempo, incorpora una crítica 
implícita a los modelos normativos de perfección —en el arte y en la vida—, poniendo en su lugar una 
coherencia vital entre práctica y experiencia, entre la artista y su obra; por eso, cuando sus composiciones 
se conforman de fragmentos heterogéneos, Cardoso asume el papel de Frankenstein, abrazando una 
nueva identidad fruto del desarraigo y compuesta de diferentes momentos vitales. Su lenguaje transita 
entre la pintura y la escultura, transfiriendo manchas de color a objetos y recortando lienzos usados a 
modo de esculturas que reconfiguran el espacio. Esta práctica, situada en la intersección de disciplinas, 
establece un diálogo con referentes de la deconstrucción del lenguaje pictórico -Ángela de la Cruz- pero 
también con las estrategias del povera o el assemblage, en su defensa de lo residual o lo precario como 
zonas fértiles de sentido. 
 
El proyecto de Ani Jiménez (Alhaurín el Grande, 2001) gira alrededor de lo inquietante, de las 
representaciones de un lugar ficticio que busca ser habitado por el espectador en un generoso acto de 
bienvenida, pues no dejan de ser territorios íntimos y autorreferenciales. El voyeur que se asome y decida 
entrar en Vestigio V, se topa con un interior donde el silencio y/o el desasosiego priman sobre lo literal o 
lo descriptivo, y aunque la presencia de elementos legibles -la silla vacía, por ejemplo, que evoca compañía 
y no soledad- pueden crear diferentes narrativas, no logrará desencriptar lo que las imágenes de estos 
objetos suponen para ella. La elección cromática y lumínica son consecuencia de dos decisiones paralelas 
que van de lo individual a lo general, esto es, la utilización de los colores verde y rojo proviene de la 
apropiación del estampado de una camisa que acompaña, desde hace tiempo a la artista, y el estudio de 
la luz, a la relectura del tenebrismo barroco, con marcados claroscuros e iluminación artificial o de focos 
direccionales de teatro.  
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El uso del spray o los métodos vinculados a lo digital no sólo actualiza el lenguaje plástico, sino que ancla 
la práctica artística en coordenadas evidentemente actuales. La complejidad visual que caracteriza las 
imágenes de Ani Jiménez, se construye a partir de un entramado de referencias de la historia de lo 
contemporáneo –John Register, Todd Hido o Fred Battle-, de películas de terror experimental como la 
dirigida por Kyle Edward Ball, Skinamarink o del videojuego Yumme Nikki de Kikiyama.  
 
Julia Matías (Málaga, 2001) es una artista gestual, en el sentido norteamericano-clásico de la palabra. 
Deudora del expresionismo abstracto, reflexiona desde el siglo XXI sobre el arte ensimismado 
greenberiano, la influencia de lo oriental en lo occidental de algunos de aquellos artistas, o la inclusión de 
la libertad, el instinto y el azar en el proceso creativo. En efecto, en el transcurso del hacer, puesto en 
práctica en su dimensión performativa y meditativa, Julia Matías encuentra y desarrolla su propia forma 
de crear y de expresarse acercándose, de igual manera, a los dos lenguajes que convivieron cuando Nueva 
York robó la idea de arte moderno. Sus lienzos acumulan un background que camina por la previa 
contemplación de la naturaleza -en la mayoría de sus acepciones-, las enseñanzas orientales ancestrales, 
la incorporación de la fluidez y la intuición al acto de crear, pasando por el respeto hacia el tiempo de la 
pintura, sobre todo del acrílico en su corta vida. Así, su serie S/T se sitúa en un espacio intermedio entre 
el gesto y la reflexión, entre la acción y la escucha, actualizando una tradición repensada desde una 
sensibilidad contemporánea, donde lo espiritual, lo matérico y lo sensible encuentran un equilibrio 
siempre abierto a la transformación. 
 
Nassra Mussa (Madrid, 2000) propone una revisión crítica de los códigos ortodoxos de la pintura, 
desplazando la jerarquía convencional entre fondo y forma hacia una relación de fusión y equivalencia. 
En su práctica, esta integración no se apoya únicamente en el principio del collage, sino que recupera 
ciertas estrategias de un cubismo temprano, donde la distinción entre figura y espacio se disolvía a través 
de la fragmentación y de una paleta cromática unificada. Al igual que en algunas propuestas de la 
vanguardia histórica, las creaciones de Mussa invitan a una lectura desjerarquizada, donde la mirada no 
se ve condicionada por puntos clave, sino que se desplaza sobre la superficie con total autonomía y 
libertad. Otro de sus pilares fundamentales es el uso de elementos que remiten a la carne –Cuentos de la 
Carne III- entendida no sólo desde la noción clásica del cuerpo, sino también en su diversidad ontológica: 
carne humana (chair), de animal o de carnicería (viande). Estas imágenes se manifiestan en su belleza y 
su deformación, evocando esas carnazas de los puestos de mercado flamencos de Joachim Beuckelaer o 
Pieter Aertsen, o las crudas y sensoriales de un Francis Bacon o Jenny Saville. En esta evolución, la 
representación transita del gran realismo y minucioso detalle hacia una expresión más visceral y 
perturbadora -Georg Baselitz o Marlene Dumas, entre otros- quienes emplean la carne en función de 
materia expresiva a menudo marcada por el trauma o lo efímero. Todo ello en escenarios que evocan 
paisajes irreales, donde aún persiste la confrontación romántica entre el individuo y la naturaleza, una 
lucha desigual cuyo desenlace, inevitablemente, ya conocemos. 
 
Ana Pavón (Coín, 1996) explora las posibilidades plásticas y expresivas de lo oculto, entendido no como 
ausencia, sino como estrategia de seducción. A través del juego de velar y desvelar, de la tensión entre lo 
que se muestra y lo que se retiene, el díptico Cortejo, activa la curiosidad del espectador, invitándolo, en 
una suerte de ejercicio erótico, a aproximarse a la superficie del cuadro, que resulta ser una continuación 
de la propia pieza y, además, la finalidad última de la artista. Las imágenes de Ana Pavón se resisten a ser 
inscritas en los códigos visuales de nuestro tiempo –inmediatez, sobrecarga de información, virtualidad- 
ni en los que la rodean. En esa distancia puede leerse una forma de resistencia: una actitud crítica que se 
manifiesta en la elección consciente de elementos cargados de memoria y connotaciones estéticas, a 
menudo, obsoletas -las cortinas o los papeles pintados- ambos con diseños anacrónicos. Estos motivos 
dialogan con un linaje artístico de cuadros de Pablo Picasso, Gino Severini o María Blanchard, donde estos 
elementos funcionaron, paradójicamente, a modo de escenarios de la modernidad. Aquí, más que una 
simple cita al pasado, pertenecen a una operación compleja de desplazamiento, donde el acto de mirar 
se convierte en interrogación. También afloran guiños a las naturalezas muertas, al recurso del cuadro 
dentro del cuadro, a la clásica representación de interiores domésticos, al Pop art y, sobre todo, al interés 
por la mitología clásica abordada desde una perspectiva situada en lo femenino.  
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Este acercamiento no se limita a una revisión iconográfica, sino que propone una relectura de esos mitos 
donde las experiencias de las figuras femeninas adquieren una nueva resonancia, desmarcándose de las 
narrativas habituales. 
 
Javier Valverde (Málaga, 1991) orienta su trabajo hacia una observación detenida de los espacios 
familiares, descubriendo en ellos nuevas formas de paisaje interior, en contraste con los exteriores que 
habían caracterizado su anterior producción. Su pintura, que se inicia en el bodegón, desliza este género 
hacia el terreno del retrato, otorgando a los objetos una dimensión subjetiva. Muchos de estos elementos 
remiten a referentes personales -jarrones sencillos, ventanas conocidas, o flores inspiradas en las 
porcelanas artificiales que realizaba su tía- convierten la escena en un espacio para la memoria, articulada 
desde lo cotidiano. Valverde entiende cada cuadro igual que un fotograma, y la imagen pictórica como 
una forma de secuencia, más cercana a la estructura temporal del cine que a la representación estática. 
No obstante, el intento de aplicar lógicas cinematográficas termina enfrentándose con las exigencias del 
propio medio, que impone su ritmo y su materialidad. Los títulos -Plano fijo sobre el rincón del salón (IV) 
o Primer plano de un jarrón con flores en el marco de la ventana (II)- funcionan como indicaciones técnicas 
o notas descriptivas, reforzando esa conexión con el lenguaje audiovisual. En sus composiciones también 
se advierte una especial atención a la estructura espacial y a la percepción del espectador. Utiliza recursos 
-la elevación del plano del alféizar para facilitar la visibilidad del motivo principal o la colocación 
estratégica de un florero que interrumpe el campo visual-, elementos que remiten al barroco o a 
soluciones formales de la pintura de finales del XIX y principios del XX. En paralelo, su obra establece 
conexiones con ejemplos modernos del silencio en el arte -Sironi o Morandi- y con ciertas lecturas 
metafísicas del espacio, evocando referentes como Giorgio de Chirico o Carlo Carrà.  
 
Extra-pintura plantea una revisión crítica del medio desde la mirada de seis jóvenes artistas que examinan 
sus límites, sus interacciones con otros lenguajes y su potencial para seguir produciendo significado. Extra-
pintura es homenaje, cuestionamiento y reto, es una exposición que va más allá de lo (estrictamente) 
pictórico y, a su vez, permanece en él. 
 

María Jesús Martínez Silvente 
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