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Pengantar Editor

Buku bunga rampai purnatugas Estetika, Seni, dan Media ini diterbitkan
sebagaiwujud representasi perjalanan karier Drs. Alexandri Luthfi Rachman,
M.S. (AL) sebagai seniman-akademisi selama kurun waktu dari 1979 hingga
2023. Sosok yang akrab disapa Alex, Alex Luthfi, atau Abah Alex ini lahir di
Surabaya pada 12 September 1958. Menempuh pendidikan sarjana pada
tahun 1978-1983 di STSRI “ASRI”, I1SI Yogyakarta dan menyelesaikan kuliah
pascasarjana di bidang seni tahun 1989-1992 di Fakultas Seni Murni, Institut
Teknologi Bandung, Jawa Barat.

AL mengawali karier akademik seninya sebagai dosen pada tahun 1986
di Jurusan Seni Murni, Fakultas Seni Rupa, ISI Yogyakarta sampai pada
tahun 1994. Pada tahun yang sama ia pindah mengajar di Jurusan Film
dan Televisi, Fakultas Seni Media Rekam, IS| Yogyakarta. Pernah menjabat
sebagai Dekan Fakultas Seni Media Rekam selama dua periode, yakni
2008-2012 dan 2012-2016.

Buku bunga rampai ini tersusun atas 18 artikel ilmiah yang merupakan
kontribusi para kolega AL, baik yang berasal dari IS| Yogyakarta di FSR,
FSP, dan FSMR maupun para kolega dari seniman dan akademisi berbagai
perguruan tinggi di Indonesia. Bahkan, ada satu tulisan dari kolega AL,
Andrialis Abdul Rahman dkk. dari Universiti Teknologi MARA.

Hadirnya buku ini dapat pula dimaknai sebagai bentuk ungkapan refleksi
atas kiprah AL sebagai seniman dan akademisi. Selain itu, beberapa artikel
mengulas estetika seni serta estetika dan media. Tulisan yang dimuat dikla-
sifikasi menjadi tiga bagian, yaitu tulisan estetika seni secara umum; tulisan
tentang estetika dan media; serta tulisan yang membahas refleksi atas diri
AL. Tulisan dari berbagai pihak tersebut disajikan dan diurutkan dari yang
general ke yang spesifik. Sebelum masuk ke bagian inti, AL menulis esai
tentang autobiografi dirinya dengan sudut subjektif untuk memberikan
pemahaman kepada pembaca.



Bagian estetika seni diawali oleh Triyono Bramantyo, berupa kajian atas
makna estetik kebudayaan kita yang didahului dengan diskursus mengenai
kajian kebudayaan, hingga pemahaman atas makna signifikan kebudayaan
nasional kita yang memiliki spirit kesatuan dan kebersamaan atas keberaga-
man budaya.

Yaksa Agus mengulas Yogyakarta yang diyakini melahirkan banyak seniman
besar, bahkan disebut sebagai “lbu Kota Seni Rupa Indonesia”. la
menyayangkandibaliknamabesarYogyakartasebagaigudangnyaseniman,
sampai saat ini Yogyakarta belum memiliki museum seni rupa. Kehidupan
seni rupa hanya ditandai dari masih adanya kehidupan seniman dengan
segala aktivitas, dari berkarya di studio sampai di ruang pameran.

Salah satu kekayaan budaya visual lokal unik dan mulai banyak dilirik para
peneliti budaya visual adalah lukisan bak truk. Selama ini fokus penelitian
lukisan bak truk pada kajian seni, semiotika, dan bahasa. Sudjadi Tjipto R.
khusus mengkaji lukisan bak truk dari ilmu estetika humor. Hasil analisis
unsur humor ditemukan pada semua kategori lukisan bak truk yang didomi-
nasi oleh tema lukisan dengan sosok wanita.

Bagian akhir estetika seni adalah tulisan | Wayan Dana tentang estetika
Rejang Dayung yang hadir secara indah, harmonis-dinamis antara ekspresi
gerak, nada, dan energi spiritual sebagai koreografi tari kelompok berpasa-
ngan satu-satunya di Bali.

Mengawali bagian estetika dan media, Yudiaryani mengulas potensi
teknologisasi dalam seni pertunjukan mengubah kinerja dramaturgi.
Dramaturgi yang semula bermanfaat mengembangkan ilmu dan pengeta-
huan seni, kini menjadi suatu kinerja mediasi atau perantara secara teknolo-
gis yang bermanfaat menyelesaikan permasalahan yang dihadapi manusia
pada abad ke-21.

Agustinus Dwi Nugroho dan Zahrina Zatadini menjabarkan bagaimana
bentuk-bentuk relasi antara persinggungan seni lukis dan seni film, serta
motivasi di baliknya. Dengan sampel tiga film: Un Chien Andalou (1929)
karya Louis Bunuel dan Salvador Dali, Spellbound (1945) karya Alfred Hit-
cock, serta Dream (1998) dalam segmen Crowd karya Akira Kurosawa,
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penulis membedah dengan teori aliran seni terutama aliran impresionisme
dan surealisme untuk melihat perspektif pendekatan aliran karya filmnya.
Persinggungan antarseni tersebut memperlihatkan sebuah kolaborasi
antarseniman dalam memadukan dua seni yang berbeda, serta sebagai
bentuk tribute terhadap tokoh seniman penting.

Deddy Setyawan mengulas video art TRIOLOGI di Pameran MIRROR #6
Rumah Budaya Tembi. la menganalisis proses pembuatan berdasarkan
manajemen produksi video art dengan pendekatan planing, organizing,
actuating, dan controlling.

Hal menarik tentang studi fotografi kimia dikaji oleh Andrialis Abdul Rahman,
Ellyana Mohd Muslim Tan, Siti Norfatulhana Ishak. Eksperimental dalam
expired film photography merupakan metode pengambilan gambar yang
menarik dan inventif karena memungkinkan fotografer untuk bereksperimen
dengan teknik baru dan menguiji batas-batas fotografi konvensional. Gambar
yang menakjubkan dan berkesan pun dapat dihasilkan karena sifat film
yang tidak dapat diprediksi dan kualitas unik yang dihasilkannya.

R. Yulli Adam Panji Purnama dan Imam Akhmad mengimplementasikan
meditasi dalam penciptaan karya fotografi. Pendekatan practice-led
research dilakukan melalui studi praktik di lapangan dengan memfokuskan
pada “fotografi sebagai media meditasi”’. Melalui kegiatan meditasi yang
diterapkan, kesan keheningan dan ketenangan akan muncul dalam hasil
jepretan foto. Hal tersebut akan menampilkan hasil jepretan berbeda dari
biasanya dibandingkan dengan teknik dan genre/aliran lainnya.

Gibbran Prathisara mengakhiri bagian seni dan media dengan memberikan
pemahaman yang lebih dalam tentang bagaimana budaya digital telah
membentuk dan mengubah budaya seni dengan studi studi kasus seniman
potret Devon Rodriguez. Artikel ini mengulas asumsi ekologi media dari sisi
demokratisasi akses terhadap seni, partisipasi penikmat seni, penyebaran
seni, dan viralitas yang muncul seiring perkembangan media digital.

Bagian terakhir dalam buku ini adalah refleksi tentang diri AL. Diawali oleh
Ikun Sri Kuncoro bahwa autobiografi kreatif adalah penjelasan sejarah. Hal
ini untuk menyikapi jika arsip-arsip Alex Luthfi sepanjang 1994-2014 di-
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paparkan, titik-titik balik kehidupan kreatifnya akan terbuka. Autobiografi-
kreatif pun tersusun, terinskripsikan. Bahan ajar perkuliahan, tumpukan
makalah, esai, karya lukis, dan karya artistik lainnya adalah arsip. Pameran
rupa instalasi arsip, juga film dokumenter hanyalah upaya mendekatkan
pada disiplin-disiplin akademik yang tersedia. Tinjauan utama autobiografi-
kreatif tetaplah pada titik balik kehidupan kreatif subjeknya.

| Gede Arya Sucitra mengeksplorasi refleksi kritis kesadaran ‘life-world’ dari
seniman Alex Luthfi. Kesadaran reflektif Alex Luthfi memberikan pemaha-
man bahwa seni tidak hanya berfokus pada ekspresi artistik, tetapi harus
diperkuat dengan pengetahuan, mempertimbangkan konteks sosial dan
memiliki kepekaan menginterpretasikan realitas sekitar.

Kris Budiman membahas kecenderungan intermedialitas, yang hingga
sejauh ini dapat teramati dalam korpus karya-karya Alex Luthfi, serta
bagaimana praktik intermedialnya, terutama dengan mengedepankan
kasus transposisi “Pemimpi” dari sebuah puisi ke dalam seni visual.

Dona Prawita Arissuta mengaitkan jejak kreatif dan akademik Alexandri
Luthfi Rachman dengan persoalan “pictorial turn” dan bagaimana gambar
akan menjadi kecenderungan baru dalam melihat realitas kehidupan
sebagaimana pernah diperkenalkan dan diperdebatkan para pakar seperti
Gilez Delueze dan WJT Mitchell. Alex Luthfi Rachman telah bekerja
sebagai seniman dan akademisi dengan beragam media: lukisan, cukilan,
video-dokumenter,videoart,danfotografiyangdibarengidenganmemberikan
pencerahan tentang “visual literacy” sebagai antisipasi bagi “pictorial turn”
yang tengah berlangsung.

Paparan Puji Qomariyah adalah pembacaan sekilas perjalanan berkesenian
Alex Luthfi R. di tengah kesibukannya mengajar di Fakultas Seni Media
Rekam, ISI Yogyakarta. Dengan latar belakang seni murni, karya cipta
seni Alex justru terbentang sangat luas dan beragam dari konsep, ide-
pemikiran, medium-teknik, hingga penulisan seni rupa. Pembacaan realitas
sosial hingga lahir karya seri Wayang Rumput, Topeng, dan Babi Berdasi;
karya tiga matra; hingga karya fotografi-videografi adalah bukti konsistensi
Alex Luthfi dalam menggali dan menjaga kreativitas dalam berkesenian.
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Keseluruhan proses kreatif tersebut menjadi salah satu legacy Alex Luthfi
bagi dunia seni rupa Indonesia.

Irwandi melakukan tinjauan karya Alex Luthfi yang bersinggungan dengan
fotografi dalam tiga dekade terakhir. Melalui fotografi mix media, pesan-
pesan yang tidak tersampaikan melalui perekaman realitas dapat diungkap
dan tersampaikan kepada pemirsa dengan cara yang khas. Lelaku seni
AL membuktikan bahwa ideologi, tema, dan eksperimentasi medium
merupakan kombinasi strategis untuk menunjukkan distingsi seorang seni-
man.

Untuk mengakhiri bagian refleksi tentang Alexandri Luthfi, Risman Marah
menarasikan sejarah singkat berdirinya FSMR serta rekrutmen dosen dan
karyawannya. Salah satu dosen yang bersedia ikut hijrah ke FSMR adalah
Drs. Alexandri Luthfi R., M.S. (Alex). Narasi berlanjut tentang Alex, dari
mahasiswa hingga menjadi dosen Seni Lukis, FSRD yang kemudian berse-
dia hijrah dan bersama-sama mengemban tugas berat untuk membangun
FSMR, ISI Yogyakarta.

Sebagai penutup, kami selaku editor menyampaikan rasa terima kasih yang
sebesar-besarnya kepada Fakultas Seni Media Rekam, ISI Yogyakarta
yang telah memberikan kepercayaan tugas editorial buku ini kepada kami.
Akhir kata, kami memohon maaf atas kekurangsempurnaan dalam pener-
bitan buku ini. Semoga buku ini dapat memberi manfaat bagi khalayak seni
Indonesia, lembaga ISI Yogyakarta, dan para pembaca.

Yogyakarta, Oktober 2023

Zulisih Maryani

Agustinus Dwi Nugroho

Raynald Alfian Yudisetyanto






Sambutan Rektor

Puji syukur kita panjatkan ke hadirat Tuhan Yang Maha Esa, Allah SWT,
karena atas rahmat-Nya kita dapat mempersembahkan penanda pelepasan
purnatugas Drs. Alexandri Luthfi Rachman, M.S. ini dengan penuh makna.
Atas penerbitan buku bunga rampai Estetika, Seni, dan Media dan juga
rangkaian acara pelepasannya, kami keluarga besar ISI Yogyakarta
menyampaikan rasa hormat dan bangga. Tak lupa, ucapan terima kasih
yang sebesar-besarnya atas segala karya dan jasa yang telah beliau
sumbangkan pada almamater tercinta dalam pengabdian yang panjang
dan dengan segala prestasinya sebagai akademisi-seniman.

Drs. Alexandri Luthfi Rachman, M.S. mengawali karier akademik seninya
sebagai dosen pada tahun 1986 di Jurusan Seni Murni, Fakultas Seni Rupa,
ISI Yogyakarta sampai pada tahun 1994. Pada tahun yang sama, pindah
mengajar di Jurusan Film dan Televisi, Fakultas Seni Media Rekam, ISI
Yogyakarta. Pernah menjabat sebagai Dekan Fakultas Seni Media Rekam
selama dua periode, yakni 2008-2012 dan 2012-2016.

Berlatar belakang seni murni, karya cipta seni Drs. Alexandri Luthfi
Rachman, M.S. justru terbentang sangat luas dan beragam dari konsep,
ide-pemikiran, medium-teknik, hingga penulisan seni rupa. Pembacaan
realitas sosial hingga lahir karya seri Wayang Rumput, Topeng, dan Babi
Berdasi; karya tiga matra; hingga karya fotografi-videografi adalah bukti kon-
sistensi beliau dalam menggali dan menjaga kreativitas dalam berkesenian.
Keseluruhan proses kreatif tersebut menjadi salah satu legacy beliau bagi
dunia seni rupa Indonesia.

Waktu mengalir begitu cepat sehingga tanpa terasa Drs. Alexandri Luthfi
Rachman, M.S. telah memasuki masa purnatugasnya. Tentu saja, dengan
masa pengabdian lebih kurang 37 tahun, spirit yang dikembangkan tetap
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terasa di antara para mahasiswa, kolega dosen, dan karyawan, baik di
lingkungan FSMR, sampai ke lingkungan yang lebih luas di ISI Yogyakarta,
maupun di berbagai perguruan tinggi seni lainnya. Mudah-mudahan semua
pencapaian beliau dapat menjadi teladan dan memperkaya karakter FSMR,
ISI Yogyakarta.

Disampaikan permohonan maaf yang sebesar-besarnya, apabila dalam
melaksanakan tugas dan dalam berhubungan atau berkomunikasi selama
ini, civitas academica ISI Yogyakarta banyak melakukan hal-hal yang tidak
berkenan. Semoga semuaamalantugas yang telah ditunaikan mendapatkan
rida dan balasan kebaikan dari Tuhan Yang Maha Esa, Allah SWT. Semoga
dalam memasuki masa purnatugas, Drs. Alexandri Luthfi Rachman, M.S.
selalu dikaruniai kesehatan, kekuatan, dan tetap produktif dalam berkarya.

Sebagai penutup, mudah-mudahan penerbitan buku ini dapat memberi
penghormatan dan kenangan yang bermakna dalam rangka purnatugas
dosen secara formal Drs. Alexandri Luthfi Rachman, M.S. di FSMR, ISI
Yogyakarta. Ucapan terima kasih disampaikan kepada para kolega dan
penulis yang telah berkontribusi mewujudkan karya bersama buku bunga
rampai purnatugas ini. Demikian juga diucapkan terima kasih kepada
panitiayang penuh pengabdian telah menerbitkan buku ini. Mudah-mudahan
semua penanda kenangan dan acara pelepasan purnatugas ini dapat ber-
makna dan berkesan, baik bagi Drs. Alexandri Luthfi Rachman, M.S. dan
keluarga, maupun segenap civitas academica FSMR, ISI Yogyakarta.

Viva academia!

Viva almamater!

Rektor ISI Yogyakarta,
Dr. Irwandi, M.Sn.
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Alex LuthfiR., 44 Tahun Berkarya

Pengantar

Pada tahun 1986, saya resmi menyandang predikat pegawai negeri sipil
(PNS) dan bekerja sebagai pengajar di Jurusan Seni Lukis, Fakultas Seni
Rupa (FSR), Institut Seni Indonesia (ISI) Yogyakarta. Menjadi seorang
pengajar, bagi saya adalah amanah karena memiliki tugas mencerdaskan
kehidupan bangsa. Ada banyak nama yang berjasa dan berperan penting
dalam mengantarkan saya sampai berhasil menjadi seorang pendidik.
Salah satunya adalah almarhum Fadjar Sidik, yaitu pengajar senior di STSRI
“ASRI” Yogyakarta yang terkenal sebagai tokoh pelopor pelukis abstrak
Indonesia. Kisah dimulai pada suatu malam di Pantai Sanur Bali. Aimarhum
Fadjar Sidik menyampaikan pesan dengan tulus dan serius, seperti seorang
bapak yang menasihati anaknya. Sungguh ini merupakan peristiwa yang
tidak dapat dilupakan, ketika itu saya masih menjadi mahasiswa semester
5. Pada malam dengan desiran angin di Pantai Sanur, Bali, kami duduk
berdua di depan galeri pelukis Le Mayeur. Fadjar Sidik memberikan nasihat
yang disampaikan secara pribadi dan mengatakan: “Bahwa bekerja
sebagai dosen dan juga seniman lukis merupakan perpaduan profesi yang
saling melengkapi. Seorang pelukis membutuhkan lingkungan akademik
untuk menguatkan intelektualnya supaya pengetahuan seni dan kreativitas-
nya tetap terjaga, juga dapat terus meningkat.” Nasihat beliau kemudian
masuk ke alam pikiran saya, dan meresap ke dalam kalbu.

Kebahagiaan yang saya rasakan di dalam menjalani hidup sebagai pendidik
adalah mengabdi dan bekerja di kampus tercinta. Kembali pulang ke
almamater dan bekerja sebagai dosen di Jurusan Seni Lukis FSR, ISI
Yogyakarta adalah impian yang menjadi kenyataan. Bimbingan dari dosen
senior seperti Subroto SM, Risman Marah, Nyoman Gunarso, Suwaji,
Aming Prayitno, Wardoyo Sugianto, dan Sudarisman membuat saya
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semakin matang dalam berpikir, serta menjadi semakin dewasa ketika
menghadapi mahasiswa di dalam proses belajar mengajar.

Pendidikan dan Pendidik

Sudah menjadi kehendak Allah SWT, pada tahun 1979 saya hijrah ke
Yogyakarta, dan resmi terdaftar sebagai mahasiswa Jurusan Seni Lukis di
STSRI “ASRI” Yogyakarta. Perguruan tinggi seni rupa tertua di Indonesia
ini sangat termasyhur dan sudah banyak menghasilkan sarjana seniman
yang hebat dengan karya-karya seninya. Maka dengan berbekal bakat
serta intelektual, saya menimba ilmu di sana dan berupaya untuk menyele-
saikan studi tepat waktu, lulus bergelar sarjana strata 1. Ketika menjalani
proses studi, ada beberapa prestasi yang saya peroleh. Pada tahun kedua
sampai selesai studi S-1, saya memperoleh dua penghargaan Pratisara
Affandi Prize Seni Lukis Terbaik (1982 dan 1983), mendapatkan beasiswa
Program Prestasi Akademik (PPA), dan berpredikat mahasiswa teladan.
Kemudian pada tahun ketiga, mendapat kepercayaan menjadi mahasiswa
asisten, yaitu mendampingi dosen di kelas. Dari beberapa prestasi itu saya
serasa terilhami, ada semangat baru untuk lebih mendalami bidang pendi-
dikan seni.

Pada masa menjalani tugas sebagai mahasiswa asisten, pengalaman yang
paling mengesankan adalah merasakan secara langsung proses transfer
pengetahuan dan ilmu kepada para mahasiswa. Melalui pengalaman itu,
lalu muncul keinginan menjadi pengajar dan sekaligus sebagai pelukis.
Seperti kata peribahasa, buah jatuh tidak jauh dari pohonnya. Sifat dan
bakat saya tidak jauh berbeda dengan ayah (sastrawan) dan ibu (guru).
Alhamdulillah akhirnya doa yang setiap waktu saya panjatkan mendapat
restu dari-Nya. Cita-cita yang dimimpikan dapat terwujud sesuai dengan
harapan, yaitu karier sebagai pengajar dan sekaligus menjadi pelukis dapat
teraih. Pada usia 28 tahun, saya telah menjadi PNS di FSR, I1S| Yogyakarta
sebagai staf pengajar di Jurusan Seni Lukis.

Pada tahun 1989, saya mendapat kesempatan meneruskan studi magister
senidi Pascasarjana Jurusan Seni Murni, FSRD, Institut Teknologi Bandung.
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Sungguh sangat beruntung, dapat belajar dengan para dosen senior dan
maestrosenirupalndonesia. Merekaadalah Dr. Sujoko, Dr. Sanento Yuliman,
Dr. Primadi Tabrani, A.D. Pirous, Srihadi Sudarsono, dan Rita Widagdo.
Beliau semua adalah dosen-dosen yang memiliki kualifikasi akademik dan
profesional di bidang seninya. Studi magister seni saya selesaikan tepat
waktu tahun 1992 dengan tesis berjudul Penciptaan ‘Karya Seni Ruang
Kaca Tembus Pandang’. Tahun 1992, kembali mengajar di Program Studi
Seni Lukis, Jurusan Seni Murni, FSR, ISI Yogyakarta. Selang dua tahun
kemudian, tepatnya tahun 1994, dipindahkan homebase bergabung dengan
dosen senior lainnya di Fakultas Seni Media Rekam (FSMR) yang dipimpin
oleh Drs. Risman Marah, M.Sn. Pengabdian saya di fakultas yang baru di
bidang film, televisi, dan fotografi ini berjalan lancar dan sangat terbuka
untuk pengembangan karier.

Gambar 1 Perintis Fakultas Seni Media Rekam (FSMR) ISI Yogyakarta, 1994

Saya sangat bersyukur telah berhasil menjalani masa pengabdian selama
37 tahun sebagai pengajar di IS Yogyakarta. Ada begitu banyak momen
indah yang tercipta ketika proses belajar mengajar bersama mahasiswa
di dalam kelas. Di ruang itulah sering terjadi perbincangan yang humanis
dan edukatif, berpotensi mencerdaskan karena bisa saling bertukar penge-
tahuan serta wacana dengan melakukan kajian atau interpretasi terhadap
topik yang sedang dibahas. Inilah bentuk kebahagiaan yang saya peroleh
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tatkala menjalani hidup sebagai seorang pengajar dan semua momen
indah itu tidak akan pernah hilang, akan selalu tersimpan di dalam memori.

Konsekuensi menjadi pendidik adalah bekerja dengan jujur, kreatif, dan
tidak congkak. Saya merasa beruntung memiliki dosen senior seperti Drs.
Surisman Marah, M.Sn. dan Prof. Drs. Soeprapto Soedjono, M.F.A., Ph.D.
Beliau berdua adalah motivator yang baik. Selama 20 tahun memberikan
ilmu dan teladan untuk penguat nilai-nilai adab dalam menjalani tugas
sebagai pendidik di perguruan tinggi seni. Hasilnya, sampai detik ini sudah
tidak terhitung berapa banyak anak didik yang berhasil saya bimbing, lulus
mendapat gelar sarjana S-1 dan S-2.

Gambar 2 Bersama Rektor ISI Yogyakarta, Prof. Dr. RM. Soedarsono dan Ali Shahab, 1994

Hijrah ke Yogyakarta

Saya dibesarkan di lingkungan keluarga Islam yang taat. Kedua orang tua
tercinta berprofesi sebagai pendidik dan seniman yang tinggal di Kampung
Pandean Gang 1 No. 32, Surabaya. Almarhumah ibunda menjadi guru
sekolah dasar dan almarhum ayahanda adalah seorang sastrawan, yang
sampai akhir hayatnya mendedikasikan hidupnya untuk kesenian. Pada
tahun 1965, orang tua saya mengajarkan bagaimana cara mengapresiasi
kesenian tradisional dan seni modern. Seperti menonton wayang kulit,
wayang orang, ludruk, ketoprak, karya sastra, pementasan drama, serta
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pameran seni rupa. Melalui cara inilah kedua orang tua saya berupaya
mengenalkan nilai-nilai keindahan dalam karya seni.

Menggambar merupakan kegiatan sehari-hari. Di tembok rumah dan di
halaman depan rumah, saya menggambar dengan menggunakan media
arang. Selain menggambar, saya suka membaca karya sastra yang dimuat
dalam majalah Budaya, Zenith, Horizon serta buku sastra terbitan Pustaka
Jaya. Dari buku-buku tersebut dan juga cerita dari ayahanda, saya mulai
mengenal nama-nama sastrawan, dramawan, dan pelukis Indonesia yang
pada tahun 1950 sudah terkenal dan berpengaruh di jagat kesenian negeri
ini. Dampak positif yang diperoleh dari membaca serta cerita tersebut adalah
sekumpulan wawasan dan wacana yang kemudian menjadi nur menerangi
kehidupan serta cara pandang saya terhadap dunia kesenian.

Pada tahun 1978, saya kenal dengan Cak Nun (Emha Ainun Najib), salah
seorang sahabat ayah semasa masih sugeng. Bila Cak Nun ke Surabaya,
sesekali menginap di rumah, kami selalu berbincang. Beliau sangat karis-
matik. Tutur bahasanya sungguh memikat dengan logat Jombangnya. Cak
Nun begitu banyak bercerita membuka wacana tentang dunia kesenian
dan pendidikan seni khususnya di Yogyakarta. Dari perbincangan yang
santai dan bermakna itulah, terbesit dalam hati, keinginan yang begitu kuat
untuk hijrah ke Yogyakarta.

Untuk menuju ke suatu kebaikan, yaitu mencari kehidupan yang maju dan
sukses, saya harus ke kota Yogyakarta. Sewaktu kata berhijrah terucap di
dalam kalbu dan sangat kuat berdentum, tidak ada keraguan lagi, bahwa
keinginan ini harus diwujudkan. Alhamdulillah, pada tahun 1979 kedua
orang tua memberikan restu dan doa untuk ke Yogyakarta, studi di
Jurusan Seni Lukis, STSRI “ASRI” Yogyakarta (tahun 1984 berubah nama
menjadi Institut Seni Indonesia Yogyakarta). Selama lima tahun belajar dan
berproses di dalam pendidikan formal, saya mengalami banyak kemajuan.
Para dosen yang juga berprofesi sebagai pelukis, memiliki peran penting
dalam memotivasi serta mendorong saya untuk menjadi seorang pelukis
yang bergelar sarjana.
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Gambar 3 Wisuda sarjana S-1 ISI Yogyakarta, 1984
Pekerjaan dan Karier

Alhamdulillah doa orang tua semasa masih sugeng meluruskan jalan
kehidupan saya menjadi indah. Memiliki keluarga yang penuh perhatian
serta kasih sayang adalah karunia dan sumber motivasi tiada batas. Hidup
menjadi pendidik dan seniman merupakan paduan nada yang harmonis.
Pertemuan antara logika dan ekspresi dapat menjadi energi bagi kehidupan
saya. Kini pada usia 65 tahun, sudah lebih dari separuh usia diabdikan
kepada negara dan kesenian, tidak akan pernah pupus dalam berjuang
mencerdaskan kehidupan bangsa. Maka di momen purnatugas sebagai
pengajar aktif di FSMR, I1S| Yogyakarta, akan menjadi penanda kebangkitan
diri dan tetap hidup di jalur seni. Insyaallah pekerjaan sebagai pengajar
akan terus menjiwai karier sebagai seniman dan penulis artikel seni yang
sudah lama saya rintis.

Perjalanan karier sebagai pendidik dan pejabat di FSMR, ISI Yogyakarta
dalam bidang film, televisi, dan fotografi berkembang pesat. Awal tahun
1994, menjabat sebagai Sekretaris Jurusan Televisi, berlanjut sebagai Ketua
Jurusan Televisi, kemudian sebagai Pembantu Dekan Ill Bidang Kemaha-
siswaan. Pada tahun 2008 sampai 2016, selama dua periode menjabat
sebagai Dekan FSMR, ISI Yogyakarta. Setelah selesai menjabat sebagai
dekan, aktivitas sebagai pendidik terus berlangsung, bahkan semakin
sibuk mengajar di beberapa perguruan tinggi di Yogyakarta.
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Perhatian saya kepada dunia pendidikan di luar I1S| Yogyakarta juga mem-
bawa hikmah. Pada tahun 1994, dengan beberapa teman, yaitu Drs. H.
Umar Hadi, M.S., Drs. Hartono Karnadi, M.Sn., dan alm. Drs. Wibowo,
M.Sn., kami berempat mendapat kepercayaan membidani lahirnya STSRD
VISI Yogyakarta. Kemudian pada tahun 2010 sampai sekarang, menjadi
pengajar tidak tetap bidang pengetahuan kreativitas seni dan tata artistik di
STMM “MMTC” Yogyakarta.

Pada tahun 2007 sampai 2016 menjadi
asesor Badan Akreditasi Nasional Per-
guruan Tinggi yang bertugas melakukan
penilaian dan kelayakan penyelengga-
raan program studi di beberapa pergu-
ruan tinggi seni di Indonesia. Selama
menjalani tugas sebagai asesor, saya
banyak mendapatkan pengalaman
tentang hal ihwal kearifan lokal dari
perguruan tinggi seni yang berbasis
pada seni tradisinya. Setelah menyele-
saikan tugas sebagai Dekan FSMR
tahun 2016, saya menerima tawaran
dari Fakulti Seni Halus dan Seni Reka \
Departement Foto Media Creative UITM ~ Gambar 4 External Assessment Final

X . ,. Degree Dept. Foto Media Creative UiTM
Shah Alam Malaysia, untuk menjadi Shah Alam Malaysia, 2019
External Assessment Final Degree
sampai tahun 2020.
Selama empat tahun menjadi penguji sekaligus menimba pengetahuan
dan berbagi pengalaman di Negeri Jiran. Dukungan dari beberapa teman
pensyarah (dosen) di program studi tersebut, seperti Andrialis Abdul Rah-
man, Fadhil Kamarudin, Niknorazidah Nikaziz, Nik Ridzuan, dan Cahaya
Nizalazim, meyakinkan saya betapa mulianya berbagi ilmu dan mereka
adalah sahabat yang tidak dapat dilupakan.

Ketika menjadi dosen di FSMR, saya mendapat banyak kesempa-
tan mengikuti workshop dan pendidikan singkat tentang film, video art,
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program televisi, dan fotografi, untuk mendalami ilmu pengetahuan,
perkembangan teknologi, dan praktika produksinya. Selain menjalani
serangkaian workshop dan pendidikan singkat, saya juga melakukan
studi banding kurikulum serta model pendidikan yang sama di beberapa
perguruan tinggi di luar negeri, seperti Singapura, Malaysia, Thailand,
Australia, Portugal, Hongaria, Perancis, Belanda, China, Amerika, dan Mesir.
Dari kunjungan kerja sama antarlembaga pendidikan tinggi seni tersebut,
saya mendapat kemudahan untuk melihat proses belajar mengajar dan
mengetahui perkembangan bidang ilmu film, televisi, animasi, video art,
fotografi, dan multimedia. Dari serangkaian kunjungan akademik tersebut,
saya mendapat banyak pengalaman, juga ilmu yang dapat meningkatkan
kualitas sebagai pendidik. Selain itu, hasilnya dapat diformulasikan menjadi
bahan kurikulum dan materi ajar yang bermanfaat bagi para mahasiswa.

Perupa dan ldeologi

Menjadi seniman perupa idealnya menjalani pendidikan formal. Hal ini
penting dilakukan untuk menguatkan pengetahuan seni serta teknik
berkarya. Dimulai dengan metode penyusunan konsep berkarya, pem-
bentukan gaya dan teknik, semuanya itu berproses dan dilakukan dengan
cara belajar terstruktur. Seorang seniman perupa harus membekali dirinya
dengan intelektual dan etika moral yang baik. Intelektual digunakan untuk
menjelaskan sifat pikiran yang mencakup sejumlah kemampuan, seperti
kemampuan menalar, merencanakan, memecahkan masalah, berpikir
abstrak, memahami gagasan, dan membaca tanda-tanda. Pengetahuan
ini erat kaitannya dengan kemampuan kognitif dan berimajinasi yang
harus dimiliki oleh individu seniman. Adapun etika moral yang bersifat relatif
dapat berubah-ubah sesuai dengan situasi dan kemajuan budaya. Etika
berkaitan erat dengan kebaikan dan keburukan dalam hidup manusia,
khususnya perbuatan manusia yang didorong oleh kehendak serta didasari
pikiranyangjernihdenganpertimbanganperasaan.Maka, etikamoraldidalam
konteks kehidupan berbangsa sangat membantu agar tidak kehilangan
orientasi untuk sanggup menilai, menghadapi ideologi-ideologi budaya luar
Nusantara ini.
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bar 5‘”Faamorgana, cat inyk (;i tas anvas, 2107

(Koleksi Bapak Byron Good dan Ibu MJ Good, Cambridge, Massachusetts, America)
Di dalam proses pembentukan karakter (intelektual dan etika moral),
seorang seniman perupa akan melewati perjalanan dan pembelajaran yang
cukup panjang. Sebab, karakter seseorang bukanlah sesuatu yang dibawa
sejak lahir. Lebih dari itu, karakter merupakan pembentukan ataupun
tempaan lingkungan alamnya dan juga orang-orang yang ada di sekitar-
nya. Lebih spesifik lagi, karakter bisa juga terbentuk melalui proses pem-
belajaran di pendidikan formal, di rumah, dan di lingkungan sekitar tempat
tinggal. Pendidikan karakter (character education) sangat erat hubungan-
nya dengan pendidikan moral karena tujuannya adalah untuk membentuk
kemampuan kecerdasan individu guna membentuk kepribadian yang dilan-
dasi oleh visi dan misi. Seseorang yang ingin hidup dengan cita-citanya,
tentu memiliki ideologi, yaitu visi yang komprehensif, dengan cara pandang
terhadap semua hal secara umum dan filosofis.

Ideologi itu sekumpulan ide dasar, gagasan, keyakinan, dan kepercayaan
yang sifatnya sistematis sesuai dengan arah dan tujuan yang ingin dicapai
dalam kehidupan manusia. Demikian juga dengan seniman perupa, tentu-
nya di dalam cita kreatifnya ideologi harus berada di dalam napas estetika-
nya. Tujuannya, agar karya yang diciptakan bukan untuk kepentingan
artistik semata, tetapi ada visi dan misi yang dapat memberikan makna
bagi kehidupan manusia serta bangsa. Di dalam pandangan para ahli
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filsafat, ideologi adalah gagasan dan kepercayaan seseorang yang secara
sistematis dihubungkan dengan kondisi-kondisi aktual kehidupannya, serta
nilai-nilai yang terkandung di dalamnya. Maka untuk gambaran idealnya,
ideologi bagi saya, adalah cara pandang dan berpikir tentang eksistensi
hidup beserta nilai-nilainya. Oleh sebab itu, ideologi tidak akan pernah ter-
pisahkan dari cara berpikir serta perilaku hidupnya.

Karya seni bisa menjadi cermin dan
wajah ideologi senimannya. Bahwa
bentuk ideologi akan selalu menjelma
menjadi gagasan dan nilai dari keya-
kinan hidupnya. Untuk itu, wajah ide-
ologi saya sebagai seniman perupa
dengan daya estetikanya akan selalu
terungkap ketika terekspresikan ke
dalam suatu karya seni. Untuk sampai
pada pada fase itu, dibutuhkan suatu
proses agar kreativitas seseorang
dapat sampai pada capaian ideologi
cita estetikanya. Proses itu semacam
metode belajar dan kematangan dalam
berpikir, juga cara menganalisis setiap
persoalan keindahan yang ada di
hadapannya (momen estetik).

Lukisan, 2014

Dengan demikian, pemunculan ideologi dalam karya seni akan berlan-
daskan pada aspek nilai dan keindahan yang dicitakan. Pada waktu saya
menjalaniprosesbelajardi STSRI“ASRI” Yogyakarta, mulaitimbulkesadaran
bahwa menjadi seorang seniman perupa harus memiliki ideologi. Di dalam
pandangan para ahli filsafat, ideologi adalah gagasan dan kepercayaan
seseorang yang secara sistematis dihubungkan dengan kondisi-kondisi
aktual kehidupannya, serta nilai-nilai yang terkandung di dalamnya. Maka,
untuk gambaran idealnya, ideologi bagi saya adalah cara pandang dan
berpikir tentang eksistensi hidup beserta nilai-nilainya. Oleh sebab itu, ide-
ologi tidak akan pernah terpisahkan dari cara berpikir serta perilaku hidup.
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Gambar 7 ICON, Objek 3 Dimensi, Kayu dan Logam, 2019

Penggambaran ideologi dalam suatu tema dalam karya seni menjadi salah
satu unsur penting untuk menyampaikan pesan dan makna. Para pakar
bidang seni meyakini bahwa tema berkaitan erat dengan subject matter
yang menjadi dasar penceritaannya. Menurut Keraf, tema merupakan
suatu amanat utama yang disampaikan oleh kreator lewat karyanya. Maka
di dalam tema terdapat persoalan atau pokok pikiran yang dijabarkan di
dalam suatu karya seni, yaitu isi dan pesan. Berdasarkan pandangan itu,
saya memosisikan tema dan makna dalam karya seni, agar dapat dibaca
melalui tanda, simbol, dan metafora. Unsur semiotika yang berada di da-
lam bentuk objek dan elemen visual lainnya, menjadi sangat spesifik dan
mendasar karena memiliki peran yang penting sebagai penunjang pengua-
tan tema agar tercapai kedalaman suasana pikiran atau emosi. Untuk itu,
tema dalam karya-karya saya selalu memiliki kandungan cerita serta ber-
makna agar dapat dibaca sebagai inti dari pesan yang harus tersampaikan.
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Media dan Tema dalam Karya Seni

Selama kurun waktu 44 tahun berkarya, saya sudah melewati empat periode
tema dalam penciptaan karya seni, yakni Wayang Rumput, Mask, Babi
Berdasi, dan Wayang Indonesia. Perkembangan dari satu tema ke tema
selanjutnya sangat dipengaruhi oleh situasi perkembangan fenomena
ekonomi dan sosial politik yang terjadi di negeri ini. Kontekstual adalah
konsep dari lahirnya ide dan tema seni saya, maka dengan cara itulah akan
dapatmengembangkan sertamewujudkan kreativitas menjadiberagam ben-
tuk karya seni. Maka, sejak tahun 1979 hingga saat ini saya tetap konsisten
membuat karya seni lukis dan sudah menjalani beberapa periode teknik,
media, corak, dan tema.

GamBar 8§i|nce—Baca|ah II, Seri Wayang Indonesia, Drawing di Ats Aluunium, 2022
Pada tahun 1994 ketika berada di FSMR, ISI Yogyakarta, saya mulai
membuat karya fotografi seni dan video seni. Dorongan yang kuat untuk
berkarya menjadi semakin tidak terbendung ketika ada peluang berkreasi
membuat karya multimedia dengan menggabungkan aspek fotografi, vid-
eo, dan objek tiga dimensi dalam satu ruang pamer. Latar belakang pen-
ciptaan karya seni instalasi ini bukan sekadar tuntutan kreativitas, namun
sebagai suatu perjalanan dari alur pemikiran ketika ide dan konsep seni
menuntut terciptanya ruang interaktif dengan melibatkan penontonnya.
Tuntutan kreatif seperti ini sangat wajar terjadi pada setiap seniman peru-
pa yang kreatif. Jadi, ketika era seni rupa hibrida mulai populer diapresiasi
oleh masyarakat, sesungguhnya telah membuka peluang bagi saya untuk
melakukan kerja kreatif dengan ide-ide yang liar dan lebih berani.
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Penutup

Dongeng tentang kisah hidup saya sebagai PNS yang bertugas mencerdas-
kan anak bangsa dan perjalanan sebagai seniman perupa selama 44 tahun
sudah terlukiskan semua. Semoga kisah ini dapat menjadi inspirasi positif
bagi generasi selanjutnya. Buku Estetika, Seni, dan Media: Bunga Rampai
Purnatugas Alex Luthfi R. yang dipersembahkan oleh teman sejawat
FSMR, ISI Yogyakarta adalah persembahan yang tidak ternilai harganya.
Perasaan haru dan bahagia, campur aduk menjadi satu membuat saya
bangga dan optimistis bahwa di dalam tubuh FSMR, ISI Yogyakarta telah
lahir generasi muda yang berwatak mulia. Khusus kepada para penyum-
bang naskah buku bunga rampai ini, saya ucapkan selaksa terima kasih.
Harapannya pertemuan kita di dalam ruang literasi bukan sekadar menjadi
memori yang indah, tetapi bisa bermakna memberikan sumbangan
pemikiran tentang perkembangan estetika dalam seni.

Gahbar 9 Lumbung dan Celeng, Instalasi, 2020
Kepada para pembaca yang mengapresiasi buku bunga rampai ini
menemukan sepercik nurdarilaku danlelaku saya selama44 tahunberkarya.
Bahwa sebagai guru dan seniman harus bisa memberi dan menjadi
sumber mata air bagi siapa pun. Realitas ini menunjukkan sikap ikhlas
memberikan, merelakan seluruh apa yang telah saya peroleh dan miliki
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kepada siapa pun yang sedia menerima, dan memanfaatkan demi kebaikan
dan kemajuan dunia pendidikan seni. Dan, inilah wujud nikmat yang saya
peroleh setelah menjalani kehidupan dengan tawakal, ikhlas, dan beribadah
seni. Tentu saja semua ini berkat doa orang tua yang mencintai anaknya.
Doa itu terekspresikan di dalam puisi yang diciptakan oleh ayahanda
tercinta.

Bicaralah, anakku ...

Dengan lentera dan bunga

Cahaya ornamen bukanlah pahatan puisi tua
Melainkan deru ombak terbanting dalam kelam

Memecah hening dalam kerisauan

Bulan dan perahumu terus melaju

Luthfi Rachman

Surabaya, Juni 1983

Alex Luthfi R.
Saung Banon Arts
Yogyakarta, 30 Oktober 2023
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SEMIOTIKA DALAM KAJIAN BUDAYA MEDIA
DAN DALAM KAJIAN KEBUDAYAAN KITA

Triyono Bramantyo
Program Studi Pendidikan Musik, Fakultas Seni Pertunjukan
Institut Seni Indonesia Yogyakarta
bramantyo.triyono151@outlook.com

ABSTRAK

Artikel ini adalah kajian atas makna estetik kebudayaan kita
didahului dengan diskursus mengenai kajian kebudayaan, hingga
pemahaman atas makna signifikan kebudayaan nasional kita yang
memiliki spirit kesatuan dan kebersamaan atas keberagaman
budaya kita. Dengan mengelaborasi sumber bacaan yang bisa
diandalkan menggunakan metode deskriptif kritis, penulis mulai
menguraikan gagasan tersebut sehingga dicapai sebuah
pemahaman atas apa makna kebudayaan nasional yang kita cita-
citakan itu. Sudah barang tentu diskusi ini mengandung
pandangan-pandangan yang subjektif, dengan adanya
konsekuensi logis untuk terbukanya ruang kritik, karena sebuah
diskursus memang selalu terbuka untuk ide yang lebih hebat dan
bisa diterima. Hal ini mengingatkan kita kepada generasi pertama
aliran Frankfurt (Frankfurt School) dengan tokoh-tokohnya seperti
Adorno, Horkheimer, Walter Benjamin, Marcuse, dan Erich
Fromm, yaitu berpikir kritis (critical thinking) harus selalu terbuka
demi mencapai sebuah dialogis yang berkelanjutan. Ini pula yang
menjadi konklusi artikel ini, yakni kita harus mengembangkan
kemampuan analisis atas arah kesenian kita, mencari dan
menemukan filosofi yang baru, demi mencapai translasi makna
modernitas ke arah pengkajian kebudayaan nasional kita. Analogi
politisnya; jika demokrasi liberal jelas tidak cocok buat kita,
misalnya, kita juga harus melihat bahwa sosialisme juga terbukti
gagal. Jadi, tidakkah kita harus mencari jalan ketiga? Kebudayaan
nasional kita menjanjikan jalan ketiga ini, tetapi kita belum ke sana,
dan masih jauh dari sana.

Kata kunci: kajian kebudayaan, semiotika, translasi kebudayaan
nasional



Pendahuluan

Kajian kebudayaan atau cultural studies sudah mulai menjadi
diskursus sebagai bagian dari filsafat kritik sejak era Immanuel
Kant (1724-1804), termaktub dalam bukunya Critique of Pure
Reason (1781). Dalam buku ini Kant mengaitkan penilaian estetik
yang memiliki hubungan dengan pengalaman estetik untuk sampai
pada pemahaman mengenai makna (meaning) dan penandaan
(signification). Dari sini pula muncul apa yang sekarang kita kenal
sebagai awal dari munculnya istilah semiotika (semiotics).

Lebih jauh dinyatakan oleh Kant (1933:19) bahwa: “Aesthetic
experience is a conceptually indeterminate experience of
meaning.” [‘Pengalaman estetik adalah sebuah pengalaman atas
makna yang bersifat tidak dapat dibatasi”’]. Konteksnya dengan
signifikansi, lebih lanjut Kant (1933:20) mendeskripsikannya
sebagai berikut: “More precisely, as reflective judgement, it is an
experience of the endless process of signification as the production
and immanent destruction of signifiers or sign-vehicle in the
interpretive apprehension of material form.” [*Lebih tepatnya,
sebagai penilaian yang reflektif, ia (pengalaman estetik tersebut,
pen.) adalah sebuah pengalaman atas proses penandaan yang
tiada batasnya sebagai produk dan destruksi imanen atas
penanda-penanda dalam penghargaan yang bersifat dipahami
atas sebuah objek™].

Di Berlin, Adorno (1966:15) menyebut kajian kebudayaan sebagai
kulturwissenschaften (cultural sciences). Dalam bukunya yang
berjudul Negative Dialectics, disebutkan bahwa fokus kajian
kebudayaan untuk saat ini adalah kajian kebudayaan sebagai
sebuah kajian atas masa kini. Dalam pengertian inilah tulisan ini
akan menyinggung juga pemahaman modernisme dalam konteks
filsafat dan kebudayaan pada umumnya, termasuk, bagaimana
modernisme Barat harus ditranslasikan (diterjemahkan, atau lebih
tepatnya dipahamil) dalam konteks kebudayaan nasional, jika kita
ingin membayangkan bahwa suatu ketika kita akan memiliki image
apa itu kebudayaan nasional kita.



Dengan demikian, ada semacam benang merah antara kajian
kebudayaan dan semiotika. Titik berangkat dari keduanya
memang hampir boleh dikatakan bersamaan, yakni sejak era
tradisi post-Kantian yang habis-habisan mengkritik teori-teori
pragmatisme. Demikian juga, karena di dalam konteks kesenian,
keduanya memiliki substansi pembahasan yang sama, yakni
tentang estetika, di atas tadi disinggung tentang hubungan
estetika, pengalaman estetik, tanda, penanda, dan penandaan
yang menjadi titik fokus pembahasan mengenai semiotika. Lebih
dari itu, kajian kebudayaan, semiotika, dan estetika tidak dapat
dipisahkan karena pemahaman mengenai kajian kebudayaan
beranjak antara signifikansi atau penandaan (signification) dan
estetika beranjak dari makna (meaning) dan kepekaan
(sensibility).

Di dalam tulisan ini, ketiga subbahasan di atas sengaja tidak akan
dipisah-pisahkan agar pemahaman yang mendasar dapat dicapai
secara menyeluruh. Hal ini bukan tanpa alasan. Eco (1976:191),
misalnya, menyatakan bahwa, “Semiotics studies all cultural
processes as processes of communication.” [*Semiotika mengkaiji
semua proses kebudayaan sebagai proses komunikasi].

Dengan demikian, jelas bahwa kajian kebudayaan meliputi di
dalamnya kajian semiotika dan semiotika memiliki kajian estetik.
Sebuah konteks yang sangat luas sehingga tulisan ini akan
dibatasi sampai pada konteks ketiga subbahasan tersebut dengan
kajian pemahaman kesenian di Indonesia. Sudah tentu, kajian ini
juga hanya bersifat umum (general overviews), dengan harapan
dapat dikembangkan lebih lanjut dengan berbagai kajian yang
lebih bersifat khusus atas berbagai genre kesenian yang ada dan
akan berkembang di tanah air tercinta ini.

Landasan Teori dan Tinjauan Pustaka

Kajian kebudayaan dewasa ini sangat dipengaruhi oleh media. Ini
berarti bahwa kita harus mengakui rangkaian wacana media yang
tampaknya mencakup segala hal yang membentuk begitu banyak
pengalaman kita sehari-hari. Pengalaman yang kemudian



membawa perasaan kita sendiri sebagai manusia yang di
dalamnya meliputi nilai-nilai budaya, kepercayaan, identitas kita,
dan sejenisnya, yang secara aktif dibentuk kembali oleh
keterlibatan kita sehari-hari dengan wacana-wacana ini dengan
cara yang sekaligus dangkal dan mendalam. Matheson (2005:1)
mencatat bahwa kita dituntut untuk mendekonstruksi diskursif
media sosial kita secara kritis apabila kita hendak memahami
makna ‘wacana’ bahasa media, gambar, dan bentuk simbolik yang
ada. Karena itu, kajian media atau studi komunikasi juga terkait
dengan kajian budaya, tentang apa yang nyata, menarik, indah,
bermoral, dan semua makna yang melekat di dalamnya.

Selintas barangkali kita boleh mengingat Descartes manakala
berseru, ‘Aku berpikir, karena itu, aku ada!’, maka demikianlah
hendaknya kita harus kembali merayakan era akal sehat (age of
reason). Homan (2022:1) mengingatkan kita untuk berpikir kritis
manakala berhadapan dengan media yang dewasa ini dibanjiri
dengan cerita-cerita, kebenaran, fakta, peristiwa masa kini, masa
lalu, tentang realitas yang mungkin menyeramkan, mungkin utopis,
benar atau salah, estetik, berita bohong, video yang
menyenangkan, dan juga swafoto yang berlebihan.

Hamlet berbicara tentang teater sebagai cermin dari realitas
sekitar kita, kini media adalah teater vulgar tentang cerminan
kehidupan kita dewasa ini. Cermin kita kini termasuk dunia media
yang perkembangannya telah menjadi aktivitas industri berbasis
produksi dan monetisasi. Dengan digitalisasi yang mampu
mengubah bentuk dan status konten menjadi media komoditas,
digitalisasi industri media telah mendorong lahirnya ekonomi digital
yang semakin terbuka untuk siapa pun. Kajian budaya media
(media cultural studies) mestinya menjadi amat sangat menarik
karena tantangan utamanya adalah kajian sistematis wacana
diskursus kebudayaan yang telah dan sedang terus-menerus
berubah dengan kecepatan mega speed yang membuat dunia
akademik selalu tergopoh-gopoh untuk mengejar
ketertinggalannya. Sebuah kondisi yang telah melahirkan



kegelisahan intelektual yang melelahkan dan membuat para
cendekiawan makin teralienasi.

Namun, dalam pada itu, ada titik cerah jika kita hendak memahami
hierarki budaya yang terbentuk secara global. Menurut Brydon
(2000:5), wacana seni global telah membuka landasan baru dalam
eksplorasi penilaian hierarki budaya melalui kajian sosiologi seni,
sosiologi budaya dan ekonomi, serta kajian interdisipliner dinamika
seni dan budaya global. Artikel ini sedikitnya hendak mengajak
sidang pembaca ke arah itu, pada pemahaman makna
kebudayaan nasional kita secara kritis seraya bertanya di mana
dunia pendidikan seni harus berperan dalam hierarki budaya
global ini.

Demi mencapai itu, menurut Dahlgren dan Hill (2023:5) hendaklah
dicapai sebuah pemahaman tentang media, budaya dan
demokrasi, sebagai sebuah keniscayaan yang tidak bisa kita
kesampingkan begitu saja. Perspektif baru ini, setidaknya,
menawarkan kepada kita untuk mengkaji makna keterlibatan kita
di dalam media sebagai sumber daya untuk hidup.

Hasil dan Pembahasan
Sekilas tentang Tanda (Sign)

C.S. Pierce, salah seorang tokoh semiotika, membuat klasifikasi
jenis tanda menjadi tiga jenis yang berbeda secara esensial,
terutama dalam hubungannya dengan objeknya, yakni ikon (icon),
indeks (index), dan simbol (symbol) (Pierce, 1955:31). Dalam seni
pertunjukan tradisional kita, misalnya, ikon bisa digambarkan
sebagai wujud atau pengejawantahan gagasan seni menjadi genre
kesenian tradisional tertentu. Indeks adalah berbagai fungsi literal
seni pertunjukan tradisional itu sendiri, misalnya yang
berhubungan dengan nilai-nilai filosofi dan kesusastraan. Simbol
berhubungan dengan fungsi linear (fungsi sosial) dan vertikal (nilai-
nilai metafisik yang ada), serta berbagai nilai ideal seperti
kebiasaan (adat) dan hukum (norma) yang berlaku dalam berbagai
genre yang ada.



Demikian pentingnya aspek tanda dalam konteks ini sehingga
Pierce (1955:38) menyebutnya sebagai yang pertama (the
firstness) atau menurut istilahnya sebagai representamen.
Sebagai yang pertama, tanda berada dalam sebuah hubungan
triadik (triadic relation) yang bersifat murni (genuine), dengan yang
kedua, sebagai objeknya, sehingga dapat membatasi yang ketiga,
yang disebutnya sebagai interpretant. Ketiganya bersifat genuine,
saling melengkapi dan tidak mungkin dapat berada dalam suatu
kompleksitas hubungan yang hanya dyadic (dua arah). Dengan
demikian, yang ketiga, yakni ‘the interpretant (si penerjemah),
tidak boleh juga terperangkap dalam hubungan yang hanya
bersifat dyadic terhadap objeknya, melainkan harus berada dalam
sebuah hubungan triadik sebagaimana representamen.

Yang pertama atau representamen, adalah tanda (sign), dalam
konteks ini adalah nilai-nilai substansial yang terdiri atas ikon,
indeks, dan simbol dari—misalnya—sebuah genre seni
pertunjukan tradisional kita. Sementara itu, yang kedua, adalah
objeknya, yakni pengejawantahan dalam bentuk formal seni
pertunjukan tradisional kita, sedangkan yang ketiga, interpretant,
adalah kita sebagai penerjemah, katakanlah sebagai pewaris,
pengkaji, selanjutnya sebagai pengembang (revitalisator) atas
genre seni pertunjukan tradisional tersebut.

Jelas kiranya, tidak bisa tidak hubungan tersebut conditio sine qua
non, adalah berupa hubungan triadik, betapapun kompleksnya.
Dengan demikian pula, seperti dikatakan oleh Deleuze (1987),
kekuatan pemikiran semiotika Pierce adalah terletak pada
tujuannya untuk memahami tanda atas dasar pengejawantahan
nilai-nilai, objeknya dan penerjemahnya, dan bukannya semata-
mata dalam keterbatasan fungsi seperti yang ada di dalam
pengertian linguistik.

Deleuze (1987:47) memiliki argumen sebagai berikut: “...
pragmatic semiotics not as a compliment to logic, syntax, or
semantics, but, on the contrary, as the fundamental element upon
which all the rest depend. A non-linguistic semiotics will be a
descriptive science of reality (which is logic itself). [“...semiotika



pragmatik bukan sebagai pelengkap atas pengertian logika,
sintaksis atau semantics (kalimat), tetapi sebaliknya, sebagai
unsur fundamental ketika yang lain-lainnya bergantung padanya.
Sebuah semiotika nonlinguistik akan menjadi ilmu pengetahuan
deskriptif mengenai realitas (yakni logika itu sendiri, pen.)].

Jika ditarik simpulan, analisis Deleuze tentang trikotomi
(trichotomy) semiotika Pierce (ikon, indeks dan simbol), ketiganya
tidak dibedakan oleh hubungan antara signifier (penanda) dan
signified (yang ditandai), melainkan ketiganya memberi karakter
hubungan sign (tanda) dengan objeknya, bukan kepada yang
ditandai (signified). Penandaan (signification) adalah hubungan
triadik, menghendaki adanya interpretant. Jadi, bukan semata-
mata hubungan dua arah (dyadic) antara signifier-signified seperti
yang lazim kita jumpai di dalam semiotika linguistik. Akibatnya,
bukan hanya simbol yang bersifat terbuka untuk gerakan konstan
timbal balik dari tanda ke tanda lainnya, melainkan semua tanda,
yakni di luar subjek (keberadaan) mereka, hingga akhirnya sampai
ke interpretant adalah merupakan suatu korelasi triadik yang
absolut.

Dapat dipahami, teori Pierce mengenai interpretant, the thirdness,
adalah dimensi interpretif (pemahaman) dari proses menandai
(signifying) sebagai cara ketika hubungan antara sebuah tanda
dan objeknya dimanifestasikan (diejawantahkan) di dalam
pengertian makna (meaning). Pierce (1955:39) menyatakan
dengan tegas bahwa, “A Sign is something which stands to
somebody for something in some respect or capacity.” “Sebuah
tanda adalah sesuatu yang berhadapan kepada seseorang demi
sesuatu yang memiliki arti atau kapasitas tertentu”.

Di atas tadi disinggung pendapat Kant tentang makna dan
pengalaman estetik yang dikatakannya sebagai proses yang tiada
habisnya atas penandaan (signification). Jika dibuat analisis
komparatif atas pendapat tersebut dalam hubungannya dengan
pendapat Pierce, penilaian estetik bukan merupakan penilaian
atas makna dalam pengertian yang konvensional (seperti
membuat interpretasi misalnya). Melainkan hal itu—penilaian



estetik tersebut—secara conditio sine qua non menghendaki
proses interpretatif dari pencarian makna sebagai dasar atas
pengalaman tersebut.

Objek estetik (sebuah objek dalam aspek estetiknya), dengan
begitu, harus terbuka untuk interpretasi secara sustainable (dapat
diperbaharui). Estetika, dengan demikian, menandai sebuah
keadiluhungan yang bersifat inheren di dalam materialitas benda
atau karya seni sehingga membawa potensi ke arah yang bersifat
dapat dipahami (interpretability).

Karya musik klasik Barat adalah salah satu contoh objek estetika
yang dapat dikaji secara ontologis. Schopenhauer pernah
membuat pernyataan bahwa, “Music is a secret metaphysical
exercise of the philosophizing the soul (Rosenberg, 1974:66).
Musik adalah sebuah kunci rahasia metafisik untuk
membijaksanakan jiwa”). Jika kita mengadakan pengkajian
ontologis secara ekstensif terhadap seni pertunjukan tradisional
kita seperti karya-karya karawitan yang adiluhung itu, misalnya,
pemahaman atas makna serta diseminasi apresiasi dan revitalisasi
genre ini akan terwujud (terejawantahkan) tidak hanya sebagai
diskursus yang verbal, melainkan sampai pada implementasi ke
arah pengembangan teori dan teknologi karawitan yang sudah
mengalami stagnasi semenjak akhir zaman Majapahit pada abad
ke-13.

Rahasianya adalah kita harus memahami fungsi sign. Eco
(1976:26) menyatakan bahwa, “A Sign-function is the co-relation
between an expression and a content based on a conventionally
established code (a system of co-relational rules). Code provides
the rules that generate Sign-function.” [‘Sebuah fungsi-tanda
adalah ko-relasi antara sebuah ekspresi dan makna yang
dikandung didasarkan atas kode (sebuah sistem atas aturan-
aturan yang ko-relasional) yang secara konvensional ditetapkan.
Kode menyediakan aturan-aturan yang mendorong fungsi-tanda”].

Secara ontologis, kesenian adiluhung karawitan kita telah memiliki
kode tersendiri yang mendorong fungsi-tandanya yang ada. Akan
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tetapi, harus diakui bahwa kode itu masih bersifat eksklusif dan
kurang didiseminasikan secara didaktik. Akibatnya, sign-function
hanya dimengerti dalam kalangan yang sangat terbatas. Hal ini
membatasi kemampuan interpretatif kita dalam mentransmisikan
genre adiluhung ini kepada masyarakat yang lebih luas. Akibat
lainnya, kita sendiri kebingungan dalam menemukan metodologi
pengkajian budaya (cultural studies) atas genre ini, meski nilai-nilai
adiluhungnya memiliki nilai-nilai ontologis universal.

Sebagai representamen, seni karawitan memiliki ikon, indeks, dan
simbol yang kaya sebagai objek ontologis yang menjanjikan
terciptanya interpretant sebagai filsuf Indonesia yang dapat kita
sejajarkan dengan para cendekiawan Barat. Jika objek yang
berupa nilai-nilai estetik—makna dan pengalaman estetik—atas
karawitan sebagai representamen dapat dikaji secara ontologis
(filsafat karawitan) dengan teknik pengkajian atau metodologi
penelitian yang memiliki ‘kode’ (yang mendorong fungsi-tanda)
ditetapkan terlebih dahulu, ideologi (cita-cita) tentang revitalisasi
akan terwujud. Seni karawitan akan bersifat adiluhung dan dinamis
dalam arti sebagai objek pengkajian kebudayaan (cultural studies).

Contoh tanda yang secara indeksikal bersifat paradigmatik dapat
kita lihat dalam fotografi. Menurut Pierce, gambar foto bersifat
instruktif karena kita tahu pasti bahwa apa yang kita lihat dalam
beberapa hal persis sama seperti objek yang direpresentasikan.
Akan tetapi, kemiripan itu dihasilkan oleh berbagai keadaan yang
secara fisik dipaksa untuk berhubungan detail demi detail kepada
keadaan yang alamiah.

Secara tepat Pierce (1955:99) menyatakan, “... The fact that
photograph is known to be the effect of the radiations from the
object renders it an index and highly informative.” [*... Fakta bahwa
gambar foto diketahui sebagai efek radiasi dari objek yang
digambarkan, adalah sebuah indeks dan sangat bersifat
informatif”].
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Sekilas tentang Makna (Meaning)

Menurut kalangan hermeneutik, makna dan representamen sangat
berbeda karena signifiers (penanda) sangat jelas dan dapat
dipahami dalam konteksnya dengan signifiers lainnya. Hal ini
menyebabkan kegagalan untuk membuat hubungan secara
langsung dengan signifieds (yang ditandai). Artinya, pada
ujungnya, hal-hal yang berhubungan dengan linguistik (makna
yang disampaikan secara deskriptif), tidak sesuai dengan dunia
(representamen) yang sesungguhnya. Sebabnya adalah makna
selalu bersifat intertekstual dan intralinguistik. Makna tidak kurang
bersifat arbitrer (tegas) dan juga mutable (dapat membisu, tidak
bisa diungkapkan). Jelasnya, makna secara radikal bersifat
indeterminate (tidak dapat dibatasi).’

Pandangan hermeneutik jelas berbeda dengan pandangan
kalangan realisme dan pragmatisme. Yang terakhir ini pernah
penulis kemukakan secara panjang lebar dalam artikel Bramantyo
(1998).. Pandangan hermeneutik juga berpendapat bahwa
interpretasi didasarkan atas pengetahuan mengenai kode, yakni
yang berhubungan aturan-aturan serta tradisi yang diketahui
melatarbelakangi hidup seorang artist (seniman). Akan tetapi,
kalau kita lihat bahwa karya seni lukis pada dewasa ini banyak
yang diciptakan untuk presentasi di galeri saja, ada semacam
misrepresentation (penempatan yang salah) tentang karakter dan
tujuan akhir dari karya seni lukis, yakni sebagai representamen
estetik.

Sampai di sini muncul pertanyaan mengenai apa yang dapat kita
pelajari tentang kehidupan dari seni? Pertanyaan ini akan
mengarahkan kita pada pemahaman tentang makna secara lebih

1 Hal ini berhubungan dengan persepsi dan kemampuan menerima pengalaman estetik
pihak ketiga menurut dimensi ontologisnya Peirce, yakni interpretant. Oleh karena itu,
Deleuze menyarankan pendekatan pragmatik tidak melulu atas kode (aturan) logika
sintaksis dan semantik, melainkan lebih pada pendekatan nonlinguistik. Thomas (1959:53)
menegaskan, “Ketika kita melihat sesuatu secara estetik, perhatian kita terarah pada apa
yang terlihat di depan kita. Pertanyaan mengenai realita tidak muncul dengan sendirinya.”
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mendalam. Kita tahu bahwa sejak Plato hingga Schiller, seni
dikatakan sebagai simbol yang menggambarkan moralitas, karena
tujuannya adalah untuk meningkatkan status sosial dan
pendidikan seseorang.

Lebih dari itu, karya seni seringkali diperlakukan sebagai bukti
nyata atas karakter dan kondisi psikologis seniman penciptanya,
keadaan dan proses kreatifnya, dan bahkan etos dan struktur
politik masyarakatnya. Pendapat klasik ini masih merupakan fakta
yang dapat kita lihat di tanah air. Kolektor seni lukis, misalnya, tidak
terkagum-kagum dengan lukisan yang bernilai historik tinggi atau
memancarkan representamen dan kode, simbol dan signifikansi
yang tinggi—tidak dengan maksud melupakan aspek teknik yang
advance—melainkan hanya memburu sesuatu yang baru, trendi,
dan terutama memiliki sisi kontekstual.

Kalangan modernis sama sekali melawan apa yang digambarkan
oleh Plato dan Schiller. Mereka lebih menekankan otonomi seni
dan pembebasan nilai-nilai estetik dari berbagai hal yang secara
duniawi bersifat praktis (Feagin, 1997:7). Maka, jawaban atas
pertanyaan di atas menjadi semakin sulit.

Karya seni modern sudah lepas sama sekali dari pemahaman
konvensional mengenai kode, ikon, indeks, simbol, dan lain-lain.
Dengan demikian, representamen karya seni semakin bermacam-
macam jenis dan mediumnya. Kita belum sampai pada estetika
kontemporer, walaupun pada akhir tulisan ini akan disinggung
sedikit tentang hal itu, misalnya berkenaan seni digital ketika aspek
eksternal dan internal sudah tidak relevan lagi, ketika pengaruh
matematika dan fisika kuantum sangat menonjol, dan ketika
teknologi Experiment in Musical Intelligence (EMI) melalui
komputer, berhasil diciptakan musik dengan emosi yang sangat
persis dan bahkan lebih cerdas dibanding manusia.

Jawaban atas pertanyaan di atas juga tidak akan memuaskan dan
bahkan akan gagal jika kita terjebak dalam ilusi dan halusinasi.
Pengalaman estetik tidak akan tercapai melalui persepsi semacam
itu. Hal ini dengan tegas dinyatakan oleh Feagin (1997:18),
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“Perception clearly fails to give us knowledge when we are victims
of various kinds of illusion or hallucination.” [‘Persepsi dengan jelas
gagal memberi kita pengetahuan ketika kita menjadi korban dari
berbagai ilusi dan halusinasi”]. Pengaruh ilusi dan halusinasi itu
bisa disebarkan oleh komentator, kurator, atau kritikus seni yang
kurang objektif dan lebih cenderung ‘memberhalakan’ atau lebih
tepatnya mengkultusindividukan seorang ‘bintang’ seni dan
cenderung menilai secara kontekstual saja.

Kembali pada masalah makna, pemahaman atas makna secara
lebih eksplisit dapat kita pelajari dari seni lukis dan seni patung.
Pemahaman makna yang dimaksud di sini bersifat total, bukan
melulu visual, meskipun kedua genre kesenian tersebut adalah
seni murni visual. Penulis mendapat pencerahan mengenai hal ini
dari Gombrich, salah seorang tokoh cultural studies di Amerika
(1963:6), yang menyatakan, “...the fact that a painting or sculpture
as an object relates physically to our whole body, not just to our
eyes.” [“... jelas bahwa sebuah lukisan atau patung sebagai
sebuah objek berhubungan secara fisik kepada seluruh tubuh kita,
tidak hanya kepada mata kita”].

Mari kita ambil contoh dari pemahaman mengenai ikon dan simbol
melalui kedua genre seni murni tersebut. Ikon dapat dilihat dengan
jelas dari gambaran (image) yang maknanya dapat kita
identifikasikan dari apa yang secara visual terlihat. Dan,
representamen dari gambaran (image) itu konteksnya dapat
diidentifikasikan dengan cara bagaimana hal itu digunakan.
Mengutip kembali pendapat Gombrich (1963:6-7), dia
menggunakan representamen image itu dengan huruf ‘x’. Begini
penjelasannya:

“Whether something can function as a representation
(representamen menurut istilah Pierce) of x’ depends on
how one wants to use the representation (representamen).
If one merely wants to denote X, i.e., refer to it, literally
anything that can serve as a symbol will do, though for most
symbolic purposes, huge immobile object will not function
well as symbols of anything. But if one wants parts of the
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representation (representamen) fo function differently, it
must have a fairly well-articulated number of parts that can
be brought into appropriate relations with one another. The
only issue of resemblance here is whether the parts can be
made fo function in appropriate ways, whether one would or
would not otherwise say that there was a visual resemblance
between the symbol and what it symbolizes. [‘Apakah
sesuatu dapat berfungsi sebagai sebuah representamen
dari ‘X’ sangat bergantung bagaimana seseorang ingin
menggunakan representamen itu. Jika seseorang semata-
mata ingin memakai x’, yakni, menunjuk ke arah itu, secara
literal apa pun yang dapat berperan sebagai simbol dapat
berlaku, meskipun untuk sebagian besar makna simbolik,
objek tak bergerak yang besar tidak akan berfungsi dengan
baik sebagai simbol apapun. Akan tetapi, jika seseorang
ingin bagian-bagian dari representamen berfungsi secara
berbeda, harus secara jelas diungkapkan sejumlah bagian
yang dapat disertakan ke dalam hubungan yang benar
dengan yang lainnya. Satu-satunya masalah di sini maksud
adalah apakah objek dapat menjadi fungsi yang benar, atau
mungkin seseorang ingin atau tidak ingin menyatakan
bahwa terdapat kesamaan yang nampak antara simbol dan
apa yang disimbolkannya”.

Analisis yang hampir sama dinyatakan oleh Walton (1990:293)
yang merujuk pendapat Gombrich di atas. Akan tetapi, Walton
lebih spesifik menunjuk pada contoh mengenai representamen
dari image sebuah lukisan. Demikian katanya: “If a picture is a
picture of x’, one is to imagine of one’s seeing that it is a seeing of
x.”7 [*Jika sebuah gambar adalah gambar ‘X', seseorang harus
membayangkan yang dilihat adalah sebuah penggambaran x™].
Analisis ini menempatkan kontradiksi atas penilaian sebuah
gambar, dan atas penilaian apa gambar itu sebagai X', karena
tampaknya tidak akan mungkin secara psikologis kita
membayangkan apa pun yang oleh seseorang dilihatnya sebagai
penggambaran ‘X’
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Jika pengamatan dan analisis ikon dan simbol di dalam seni rupa
murni seperti contoh di atas nampak demikian rumit, sebaliknya
terhadap seni pertunjukan nilai-nilai artistik simbolik itu lebih
nampak secara jelas. Namun, perlu dicatat sebelumnya bahwa
penulis sama sekali tidak bermaksud mengadakan kajian
komparatif dalam hal ini. Kita ambil contoh dalam karya drama
teater. Ikon dan simbol itu dapat kita amati mengejawantah dalam
‘moral lesson’ dan ‘moral vision’ yang diekspresikan secara
langsung, on the stage. Tidak kurang sejak Aristoteles, David
Hume, Schopenhauer, dan Nietzsche, mereka mendeskripsikan
secara mendalam efek dari ‘moral lesson’ dan ‘moral vision’
terutama dari apa yang disebut drama tragedi. ‘Moral lesson’ dan
‘moral vision’ ini jugalah yang sering dilupakan orang ketika
berhadapan dengan media. Menurut Rhenald Kasali dalam
siniarnya bertajuk Jejak Digital, jejak digital tidak bisa dihapus.
Sebuah contoh, katanya, studi yang dilakukan oleh Kaplan
menunjuk bahwa 40% perguruan tinggi selalu melakukan
pengecekan terhadap sosial media dari calon mahasiswa.
Karenanya, kita harus selalu berpikir sebelum posting sesuatu,
apakah ini benar atau salah. Kita dituntut untuk menggunakan akal
sehat dan wisdom (bijak) dalam mem-posting konten.

Penulis merujuk tulisan Jebb (1957:172) di bagian chorus yang
menutup drama tragedi Antigone karya Sophocles: “Wisdom is the
supreme part of happiness; and reverence towards the gods must
be inviolate. Greats words of prideful men are ever punished with
great blows, and, in old age, teach the children to be wise.”
[‘Kebajikan adalah bagian dari puncak kebahagiaan; dan
kepatuhan kepada para bijak tidak boleh disangkal. Kata-kata bijak
dari orang-orang yang patut dihargai tidak akan pernah terhapus
oleh hukuman sebesar apa pun, dan, dalam masa tua, ajarkanlah
anak-anak untuk menjadi bijak”].

Dengan sengaja penulis memilih ungkapan dari tokoh klasik
sebesar Sophocles, karena ‘moral lesson’ dan ‘moral vision’ itu
demikian abadi sehingga masih relevan kita bentangkan di sini,
apalagi pada saat kita menghadapi krisis moral yang demikian
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parah ini. Seorang kawan penulis adalah anti-Soeharto, tetapi
sayang karena seketika dia memperoleh kesempatan, tidak urung
praktik korupsi pun dilakukannya. Inilah krisis moral yang membuat
kita semua sudah menjadi munafik.

Kekecewaan yang lebih dahsyat dialami oleh Beethoven yang
semula mengagumi Napoleon Bonaparte sebagai pahlawan yang
akan membela dan memerdekakan manusia dari tirani kekuasaan
dan akan memperkenalkan sebuah sistem pemerintahan
demokrasi seperti yang dijanjikannya. Akan tetapi, apa yang terjadi
adalah sebaliknya, ketika Napoleon berhasil menguasai Eropa
secara geopolitik, ia memproklamasikan dirinya sebagai Kaisar
Perancis yang baru. Simfoni No. 3 yang semula berjudul
“‘Napoleon Bonaparte” pun disobek halaman judulnya dan
digantikannya dengan Simfoni “Eroica”, ditujukan untuk semua
pahlawan yang membela kemanusiaan di seluruh dunia ini.
Beethoven marah luar biasa dan berteriak, seperti yang direkam
(dengan tulisan tangan) sahabatnya bernama Ferdinand Reis:
“Jadi, dia juga tidak lebih dari orang biasa. Dia akan menginjak-
injak hak asasi manusia dan hanya akan menuruti ambisinya saja.
Dia akan menjadikan dirinya seperti yang lainnya, sebagai tiran!”
(Kendall, 1978:62).

Kekecewaan yang sama digambarkan secara ekspresif oleh Goya
dalam lukisannya yang berjudul The Third of May 1808, yang
menggambarkan pembunuhan orang-orang tidak berdosa di
Madrid (Spanyol). Lukisan ini jelas sekali mengekspresikan kesan
horor atas peristiwa tragedi yang sudah terekam oleh Goya.
Demikian juga ekspresi penderitaan tokoh utama yang
digambarkan oleh Goya, kontras warna dan pencahayaan (dari
efek kontras warna yang dihasilkan) yang demikian dramatik,
gambaran tentang tentara Napoleon yang tanpa wajah, yang
melukiskan kebengisan tanpa perikemanusiaan, semua itu
menunjukkan protes Goya atas kejahatan dan tirani kekuasaan
Napoleon.

Kembali kepada Beethoven, ikon atas image (representamen) dan
simbol tentang tokoh heroik seperti yang diidolakan Beethoven
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ketika itu sudah terlanjur mengendap di dalam memorinya dan
tidak hilang begitu saja. Bahkan mengalami semacam sublimasi
yang lebih dahsyat dan dibiarkannya mengendap sampai saat
terakhir ketika dia harus mengekspos habis-habisan secara
spektakuler melalui simfoni terakhir No. 9, “Choral Symphony”,
yang ditulisnya saat dia sudah mengalami tuli secara total. Dia
mengambil syair yang ditulis oleh Schiller berjudul “Ode to Joy”,
ditempatkan di bagian akhir dari simfoni ini dengan kekuatan koor
sepenuhnya ditambah empat solis vokal; soprano, alto, tenor, dan
bas. Demikian dahsyatnya sehingga seusai pergelaran
perdananya penonton seakan histeris dan memberi tepuk tangan
dengan antusiasme yang luar biasa besarnya.

Inilah kutipan dari salah satu bait koor penutupnya:
Deine Zauber binden wieder,

Was die Mode frech geteilt;

Alle Menschen werden Briider,

Wo dein sanfter Fliigel weilt.

[“Yang tampaknya ingin bercerai-berai, bersatu-padulah,
Semua umat manusia menjadilah bersaudara,

di bawah rentangan sayap Sang Maha Bijak’]

Sekilas tentang Translasi Kebudayaan

Dalam pengertian yang luas dan sangat bersifat fundamental,
batasan teoretis istilah modernisme menunjukkan adanya konsep
filosofis yang bersifat universal. Akan tetapi, pengejawantahannya
(implementasinya) bagi pengkajian kebudayaan kita
membutuhkan suatu proses translasi (lebih tepat kita pahami
sebagai ‘penyesuaian’) atas makna dan berbagai elemen dan
dimensi estetik yang sudah penulis bentangkan di atas.

Izinkan pertama-tama penulis mengutip Derrida (1982:57), yang
sudah banyak kita kenal sebagai tokoh paham dekonstruksi:

“With the problem of translation (i.e., processes of social
intercourse and exchange in general, pen.), we are dealing
with nothing less than the passage to philosophy—that is,
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with the question of the possibility of universality in
discourse.” [‘Akan halnya dengan masalah translasi (yakni,
proses-proses peristiwa dan pertukaran sosial secara
umum, pen.), kita berhadapan dengan tidak kurang ke arah
filosofi—yakni, dengan pertanyaan tentang kemungkinan
pengertian universalitas sebagai diskursus”

Yang menjadi masalah—ijika masalah translasi kebudayaan sudah
kita terima sebagai diskursus filsafat—adalah munculnya berbagai
pertanyaan yang sangat mendasar, misalnya, apakah kita sudah
memiliki sebuah kesepahaman filosofi tentang arah kebudayaan
nasional kita? Pertanyaan itu penting kalau kita kaitkan dengan
konteks pertanyaan-pertanyaan (klausul) lainnya, seperti,
bagaimana ‘modernisme’ berfungsi sebagai sebuah istilah
translasi? Apakah modus dari signifikansi yang tepat untuk itu?
Apakah signifikansi yang paling utama vyang harus
dimanifestasikan dalam kemampuan translasi (franslability)
kebudayaan nasional kita? Dan yang lebih penting, perubahan-
perubahan apakah yang harus kita tempuh sebagai konsekuensi
atas proses translasi ke dalam konteks kebudayaan nasional kita?
Dialog kebudayaan nasional kita belum menuntaskan masalah ini.
Pun polemik kebudayaan nasional kita sepertinya telah kandas
secara konformitas kita atas kehendak kebenaran tidak yang
dipimpin oleh kebijakan dalam permusyawaratan dan keadilan,
tetapi demi wacana global, kebenaran global yang absurd.

Kita sadari atau tidak, kita sedang mengalami proses ini dan
sebagai konsekuensi logis, jika kita tidak mau mengalami krisis
kebudayaan yang lebih serius, kita harus mencari alternatif
sebagai cara translasi proses modernisme yang ‘menyerang’ kita
sebagai akibat proses globalisasi. Contoh yang paling nyata
adalah munculnya berbagai masalah sosial sebagai akibat
kegagalan ketidakadilan ekonomi.

Izinkan penulis memberi ilustrasi sedikit mengenai contoh
ketidakadilan di bidang ekonomi saja, sebab di bidang sosial sudah
banyak contohnya. Apalagi di bidang hukum. Nike Corporation
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mencatat profit sejumlah tiga miliar dolar setiap tahun, sementara
mereka membayar buruhnya di Indonesia—kebanyakan para
wanita yang kurang sejahtera—hanya satu dolar tiga sen dalam
satu hari kerja, tidak cukup untuk makan dan perumahan tentu
saja. Contoh lainnya, pada tahun 1996, sejumlah 447 orang paling
kaya di dunia ini (Soeharto salah satunya) memiliki aset sebanding
dengan sejumlah dua setengah miliar penghasilan orang miskin,
sama dengan 42% seluruh penduduk bumi.

Kita ambil contoh lainnya. Kali ini izinkan penulis mengajak sidang
pembaca untuk berpikir dua kali dalam memaknai istilah
globalisasi di bidang ekonomi karena hal ini juga berbias di bidang
kebudayaan dan juga konteks kesenian kita. Jika faktanya secara
nasional, Jakarta adalah poros ekonomi nasional kita, menyerap
hampir 60% ekonomi nasional berputar di Jakarta dan dinikmati
oleh sekitar 20% elite dan politisi di sana, sementara daerah-
daerah lainnya kita sebut sebagai daerah periferi yang menyetor
pajak dan sebagainya ke poros tanpa henti-hentinya. Demikian
juga halnya, secara internasional Amerika Serikat dan Eropa Barat
adalah poros ekonomi dunia dan negara berkembang adalah
periferi (pinggirannya). Maunya mereka selalu hendak mendikte
kita, untung Presiden Jokowi menolak itu dengan program hilirisasi
atas sumber daya alam kita.

Kita lihat, Amerika Serikat mengeksploatasi pinggiran Pasifik
meliputi Burma, Thailand, Malaysia, Indonesia, dan Filipina. Eropa
Barat mengeksploitasi pinggiran Atlantik terutama negara-negara
di Afrika. Maka, paket ekonomi global yang konon akan membawa
kesejahteraan seluruh umat manusia itu adalah tidak lebih dari
“institutionalised of socially structured inequality (pelembagaan
ketidakadilan sosial yang terstruktur), demikian menurut istilah
Jacques Attali, seorang pakar ekonomi Prancis masa kini”
(Berman, 2001:39).

Apa imbasnya di bidang kebudayaan dan kesenian kita? Kita lihat
di bidang pariwisata. Kita pernah mengagung-agungkan bahwa
wisata budaya akan menarik minat wisatawan mancanegara untuk
menabur dolar mereka di Indonesia. Secara ekonomi harus kita
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akui kebenarannya, tetapi secara kultural, kebudayaan dan
kesenian kita hanya dijadikan semacam komodifikasi (paket yang
disesuaikan untuk komoditas). Yang akan terjadi, sedang terjadi,
dan sedang kita alami adalah proses pendangkalan nilai-nilai
(sign, index, dan symbol) dari semua representamen kebudayaan,
budaya media, dan kesenian kita serta akan menghambat proses
pendalaman, meditasi, dan penghayatan nilai-nilai estetis yang
dulu sudah dicapai oleh para empu kita. Nah!

Jika sebuah argumentasi dikehendaki, inilah yang dikemukakan
oleh Georg Simmel, seorang tokoh dekonstruksi di Jerman abad
ini:

“... the cultural and social, and the practices of everyday life,
the role of intellectuals and artists is as important.
Disruptions of social and cultural ties were part of the ways
in which commodification forge an increasing separation
between the subjective and objective realms expressed
through the power of money, so central to capitalist forms
and relations” (Eastwood, 2002:15). [“... secara kultural dan
sosial, serta dalam praktik kehidupan sehari-hari, peranan
para intelektual dan seniman adalah sangat penting.
Gangguan-gangguan terhadap pertalian sosial dan
kebudayaan adalah bagian dari cara-cara ketika
komodifikasi mendorong tumbuhnya pemisahan antara
realita subjektif dan objektif yang diekspresikan melalui
kekuasaan uang, sebuah isu yang sangat sentral dalam
bentuk-bentuk dan hubungan-hubungan ke arah kapitalis™].

Di atas tadi secara eksplisit penulis sudah mengajukan gagasan
bahwa kita harus mencari dan menemukan semacam dasar filosofi
untuk dijadikan dasar (fundamen) dalam rangka translasi istilah
modernisme ke dalam khazanah kebudayaan kita (termasuk
dalam kehidupan sosial, ekonomi, dan bahkan politik). Simmel
sudah menyatakan bahwa semua aspek ini tidak terpisahkan. Dia
bahkan menyatakan secara terus terang bahwa intelektual dan
seniman memiliki peranan yang sangat penting dan kapitalisme
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sama sekali merusak hubungan harmonis di antara berbagai
dimensi ini atas nama komodifikasi. Akan tetapi, di mana-mana
terjadi politikus adalah pihak yang selalu berlawanan dengan
gagasan para seniman. Bagi para politikus, “... any text or set of
ideas is merely a mask for someone’s political agenda (Berman,
2001:63)? [“... setiap teks atau serangkaian gagasan hanyalah
topeng bagi agenda politik seseorang”]. Nah lagi!

Jika kita berkeinginan mencari landasan filosofi yang baru ke arah
“Kebudayaan Nasional”, kita harus mampu menjawab pertanyaan
seperti; “Tindakan apa yang harus kita lakukan demi memperoleh
image (representamen) mengenai itu?” Dalam bukunya Critique of
Pure Reason yang menjadi semacam tonggak bagi modernisme,
Kant menyatakan (1933:58): “...where aesthetic is the name for the
‘doctrine of sensibility’ and transcendental aesthetic is ‘the science
of all principles of a priori sensibility’—that is, pure forms of
intuition: space and time.” [*... di mana estetika adalah ‘doktrin

2 Kalau kita baca lebih jauh, bahkan menurut kalangan postmodernisme, apa yang sudah
dicapai oleh kalangan cendekiawan (intelektual) dan para seniman, seringkali muncul
dalam konteks perdebatan politik, tidak lebih sebagai bagian dari cara-cara menyusun
kekuatan sosial. Itu yang terjadi di negara-negara kapitalis, dan diekspor melalui globalisasi
ekonomi ke negara-negara berkembang, didorong oleh kecepatan perubahan sosial akibat
perkembangan sains dan teknologi yang demikian cepat itu.

3 Theodor W. Adorno menyebut ‘translasi kritis’ itu dengan istilah ‘critical judgement’.
Sebab menurutnya, modernisme itu penuh obsesi dengan kuantifikasi (istilah lain dari
komodifikasi!), kontrol (oleh negara superpower atas negara berkembang) dan dominasi
atas sumberdaya alam (kita melihat itu sejak munculnya istilah MNC, kependekan dari
Multi National Corporation tahun 1970-an) oleh negara maju. Menurut Adorno lebih
lanjut, kita mengalami kemajuan yang signifikan, tetapi sekaligus kita mengalami semacam
proses alienasi (keterasingan) dari lingkungan kita dan dari pemahaman kita tentang
“makna” dan “nilai”. Baca dalam Adorno (1966:125). Inilah semacam duri dalam sepatu
kita (risih, terganggu!), atau kanker dalam otak kita (sakit!), atau semacam morfin yang
membius kita (halusinasi!) sehingga kita mengalami krisis sosial dan budaya. ‘Serakahisme’
atau istilah kerennya ‘konsumerisme’ datang bersamaan dengan Coca-Cola Company,
Astra Company, Mac Donald, KFC, dan lain-lainnya, semata-mata hanya untuk menolong
agar kita lupa bahwa kita sedang ‘risih’, ‘sakit’ dan ter’halusinasi’. Bukannya membuat kita
sembuh malah sebaliknya membuat kita ‘krisis mental’ demi ‘ke-serakahisme’ itu tadi.
Hutan kita pun kalau perlu kita korbankan. Dulu, rimba tropik kita nomor dua di dunia
setelah Amazon, sekarang ‘hukum rimba’ kita yang nomor satu!
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untuk ketajaman sensibilitas’ dan estetika yang bersifat
transendental adalah ‘pengetahuan tentang semua prinsip
sensibilitas yang dimaksud’—itulah yang disebut bentuk-bentuk
intuisi yang murni: tak terbatas ruang dan waktu’].

Oleh itu, yang harus kita cari dan kita temukan adalah terwujudnya
sebuah ‘doktrin untuk ketajaman sensibilitas’ serta ‘pengetahuan
tentang semua prinsip sensibilitas itu’ sehingga dalam membaca
makna (proses translasi) dalam konteks modernisasi di Indonesia,
kita tidak terjebak dalam berbagai masalah sosial, politik, ekonomi,
dan kebudayaan, yang persis sama ketika belum diekspor ke
negara kita, sementara kita menerimanya sebagai sesuatu yang
modern. Sebagai interpretant atas berbagai tanda yang dibawa
serta oleh modernisme, kita tidak boleh melupakan bahwa kita
memiliki intuisi yang tidak terbatas oleh ruang dan waktu.

Jika pendidikan kesenian, produk kesenian, dan kebudayaan
dalam arti yang luas kita arahkan ke komodifikasi, kita salah
melakukan translasi modernisme, dan korban yang kita
pertaruhkan adalah moral dan kebudayaan kita sendiri, di mana
sensibilitas hilang sama sekali dan kebudayaan kita menjadi tidak
lebih sebagai sampah modernisme belaka.

Yang menjadi masalah lebih gawat lagi adalah, belum sempat kita
melakukan translasi dengan kritis dengan menggunakan intuisi
kita itu, fenomena sosial dan budaya yang berkembang lebih cepat
telah sampai kepada isu mengenai postmodernisme dan segala
istilah ‘post’ lainnya termasuk ‘post-humanisme.” Fenomena yang
terakhir ini lebih mengerikan dan karena itu perlu disinggung dan
dibahas dalam deskripsi singkat berikut ini.

Sebelum membaca fenomena post-humanisme yang sangat
‘mengerikan’ bagi konteks “Kebudayaan Nasional” yang hendak
kita cari dan temukan itu, ada sesuatu yang menarik dari pendapat
Beatrice Hansenn mengenai kesenian tradisi. Ada baiknya kita
kutip di sini agar kita memiliki optimisme, bahwa bagaimanapun
dahsyatnya nilai-nilai modernisme, post-modernisme dan post-
humanisme mengancam eksistensi kesenian tradisi kita,
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setidaknya kita memiliki kesenian tradisi yang mudah-mudahan
tidak akan berlarut-larut kita jadikan semacam komodifikasi demi
‘power of money' semata-mata.

Beatrice Hansenn adalah salah seorang ahli semiotika di
University of California Los Angeles. Dalam bukunya yang berjudul
Walter Benjamin’s Other History of Stones, Animals, Human
Beings, and Angels, Hansenn (2000:71) menyatakan bahwa:

“Philosophical notion of Schein (representamen, pen.),
which in the history of Western metaphysics has customarily
signaled the site of beauty. ... The text offered by tradition
(of arts, pen.), operates as indexes of something exceeded
metaphysical text, i.e., the text of tradition.” [“Penjelasan
secara filosofis atas tanda, di dalam metafisika Barat
seringkali mengarah ke (doktrin) tentang keindahan. ... Teks
(tanda, indeks, dan simbol, pen.) yang ditawarkan oleh
tradisi (kesenian, pen.) berperan sebagai indeks-indeks atas
sesuatu yang jauh melampaui teks yang bersifat metafisis,
itulah teks dari seni tradisi”].

Walter Benjamin, adalah salah seorang tokoh hermeneutik yang
sebagaimana dikutip oleh Hansenn memiliki perspektif di luar
wilayahnya, yakni melampaui batas perspektif teologia. Tentang
peranan kita sebagai ‘translator’ dalam hubungannya dengan teks
(kesenian tradisi), Benjamin dalam Hansenn (2000:113)
menjelaskan sebagai berikut: “... text (of the tradition, pen.) can be
seen as a reflection on the intersections between translation,
translatability, and transnationalism.” [“... teks (seni tradisi, pen.)
dapat dilihat sebagai refleksi pada perlintasan antara translasi
(interpretant), translabilitas (kemampuan interpretasi), dan
transnasionalisme (lintas nasionalisme)”].

Dua pendapat yang dikutip di atas mengawali subtema ini dengan
maksud agar kita tetap dalam konteks, yakni memahami konteks
kajian budaya media, kajian kebudayaan, dan kajian kesenian kita
dalam teori semiotika yang berkembang dalam cultural studies
dewasa ini, mulai dari modernisme, post-modernisme. dan post-
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humanisme. Ada beberapa fase yang dilompati, misalnya
mengenai humanisme (meskipun Kant menjadi dasar pemikiran
tulisan ini), nihilisme (yang sama sekali berlawanan dengan ide
tulisan ini) dan sebagainya. Hal itu dilakukan demi menyingkat ide
dan mempersingkat tulisan ini, meskipun masih agak kepanjangan
juga.

Munculnya post-humanisme adalah bersamaan dengan
munculnya kekhawatiran sejumlah ilmuwan dalam mengamati
fenomena perkembangan ilmu pengetahuan dan teknologi
supercanggih yang mungkin malah mengancam eksistensi
makhluk yang disebut manusia sendiri. Pengamatan mereka,
menurut klaim mereka sendiri, bukanlah semacam ramalan
melalui bola kristal para futurologis, melainkan betul-betul melalui
analisis yang sangat tajam dan tentu saja rasional, bahkan quasi
rasional.

Robert Pepperell, seorang artis (seniman) seni visual, menandai
era post-humanisme; pertama, sebagai akhir dari periode
perkembangan sosial yang disebut humanisme, dalam hal ini post-
humanisme berarti ‘akhir-humanisme’; kedua, kenyataan bahwa
apa yang berhubungan dengan kemanusiaan (human being) telah
mengalami transformasi (perubahan), karena kita tidak lagi
mempersoalkan apa itu manusia dalam pengertian yang sudah
biasa kita pahami; ketiga, gejala umum yang mulai nampak dari
titik di mana organisme dan teknologi sudah tidak dapat lagi
dibedakan. Adapun tentang ‘Kondisi Post-Humanisme’, meski sulit
dijelaskan, tetapi dapat disebutnya sebagai ‘electrification of
existence’ ['jati diri yang dielektrifikasikan’] (Pepperell, 1997:1).

Sebagian besar dari kita pun seringkali dikejutkan dengan
kecepatan perkembangan dan penemuan baru di bidang
teknologi, terlebih di bidang teknologi komunikasi. ‘Wartel’ dan
‘Warnet’ sudah mencapai pelosok-pelosok desa dan dalam waktu
kurang dari lima tahun ini semua orang sudah menggenggam
telepon selular (handphone).
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Operasi plastik untuk membuat hidung lebih mancung dan, maaf,
payudara lebih seksi juga sudah biasa. Di bidang teknologi
kedokteran operasi cangkok jantung, bedah otak dan
memasukkan elemen elektronik kecil (nano robot) ke dalam sistem
saraf kita, yakni dengan apa yang dikenal sebagai nano teknologi
juga sudah terbukti sukses. ‘Robocop’ dan berbagai monster
seperti yang kita lihat di dalam film-film fiksi ilmiah, mungkin bukan
sekadar ilusi, bisa jadi akan menjadi kenyataan masa depan.

Di bidang bioteknologi seperti kloning, riset pemisahan sel,
rekayasa genetika, dan sebagainya terus berkembang dengan
pesat bahkan sangat revolusioner. Buktinya para ahli di bidang ini
sudah dapat memecahkan kode dan memanipulasi Deoxyribo
Nucleic Acid (DNA).# Molekul yang sangat kecil ini berisi informasi
tentang bagaimana organisme berkembang, bagaimana mereka
berperilaku, dan bagaimana mereka mati.

Untuk tidak keluar dari konteks, meski sebetulnya masih banyak
yang lebih ‘mengerikan’ dari ‘kisah’ di atas, bagaimana reaksi
seniman atas fenomena perkembangan teknologi yang hampir
menjadi tuan bagi manusia ini? Pepperell (1997:168) mengaitkan
hukum relativitas Einstein dengan kubisme. Pada tahun 1915
Einstein mempublikasikan penemuannya mengenai teori
relativitas. Pada waktu yang bersamaan, Pablo Picasso
mengembangkan teknik kubisme. Tentu saja tidak ada teori yang
menyatakan bahwa Picasso mengikuti perkembangan fisika atom,
melainkan keduanya memiliki kesamaan filosofi, yakni tentang
pemahaman baru atas misteri alam semesta. Seratus tahun yang
lalu ditemukan fisika kuantum dan semua misteri itu seolah sudah
terjawab, yakni bahwa “semua adalah bersifat kimiawi”.

4 Bagi mereka yang berminat melihat bagaimana sesungguhnya kode dan bagaimana
setiap kromosom terbagi ke dalam gen dan termasuk bagian noncoding dari DNA, dapat
mengakses Website dari National Center for Biotechnology Information pada link ini:
http://www.ncbi.nIm.nih.gov/Genbank/GenbankOverview.html. Anda akan terkesima
dengan situs ini dan saya pesan jangan lupa di atas semua ini ada misteri tak terpecahkan,
misalnya tentang kecerdasan dan emosi.
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Lukisan Picasso yang berjudul Biola (1914) sebetulnya menantang
pendapat bahwa sebuah lukisan harus merepresentasikan objek
atau person secara pasti. Dalam kaitannya dengan relativisme,
sebetulnya tidak ada sesuatu yang pasti. Objek atau person tidak
harus secara absolut ada di sana (dalam lukisan itu), melainkan
mungkin ada di sana (non-locality). Menurut Einstein, yang bersifat
tetap hanyalah kecepatan cahaya.

Semenjak fenomena Picasso dan Einstein itu, dunia seni
berkembang ke arah yang sangat rumit (complicated), terutama
dari aspek penilaian estetika. Dimulai oleh strukturalisme dan post-
strukturalisme, dekonstruktivisme juga mencari sistem analisis
aspek tersebut. Mendekonstruksi sebuah teks adalah untuk
membuang logika yang bertentangan mengenai pemahaman dan
implikasinya, dengan objek yang menunjukkan bahwa teks sama
sekali tidak bermakna secara pasti seperti apa yang diungkapkan
Norris & Benjamin (1988:7). Kata Derrida (1973:99), “... there is
nothing outside the texts,” kita boleh menginterpretasikannya
dengan “no outside to the texts.”

Kalau kita tidak percaya lagi dengan makna dalam sebuah teks
secara konvensional, kita ingat Socrates juga tidak percaya
dengan tulisan, hingga ia hanya menurunkan ilmunya kepada
pengikutnya secara lisan. Salah satu pengikutnya adalah Plato
yang juga tidak percaya dengan tulisan. Jika ada tulisan yang
sesungguhnya ‘bagus’, kata Plato, hal itu haruslah berupa “Tulisan
di dalam jiwa” (Norris & Benjamin, 1988:10). Wah!

Untuk tidak membela tradisi lisan, dengan demikian jelas bahwa
tradisi lisan menduduki peranan yang penting di dalam dunia
metaforik dan metafisik. Dengan alasan ini, tradisi lisan yang
memenuhi khazanah seni pertunjukan kita adalah yang patut kita
jaga, bukan untuk tidak dikembangkan secara kreatif, melainkan
kita sublimasikan sehingga kita memiliki ‘roh’ yang baru (inilah
makna revitalisasi yang sesungguhnyal!). ‘Roh’ yang baru ini dapat
kita sebut sebagai ‘presentament’ (presence) yang dewasa ini
menjadi kunci perdebatan para ahli dekonstruksi. Menjawab
pertanyaan “Apakah dekonstruksi itu?”, Derrida menjawab bahwa
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dekonstruksi bukan “satu hal” (“one thing”), melainkan sebuah
filosofi tentang presence [presentament] (Norris & Benjamin,
1988:34). Tradisi lisan juga dibela oleh antropologis modern,
Claude Lévi-Strauss, yang melihat sisi bijaksana dari gaya hidup
primitif, tetapi telah didesak dan dirusak oleh pengaruh budaya
tulis semata-mata demi memperkenalkan peradaban Barat (Norris
& Benjamin, 1988:10). Kemudian jika kita kembali mempersoalkan
penilaian estetika yang kini kian menjadi rumit dan serba
membingungkan itu, ada tesis yang menarik dari Pepperell yang
perlu dikemukakan di sini. Satu hal yang harus diingat bahwa ini
adalah pandangan seniman post-humanis. Menurut Pepperell
(1997:105), “Good art is art that is aesthetically stimulating; bad art
is aesthetically neutral.” Jadi, kriteria yang membatasinya adalah
apakah sesuatu (karya seni) secara estetis memberi stimulasi
(rangsangan) atau secara estetis bersifat netral, nampaknya
keduanya bisa selalu berubah. Katanya lebih jauh, “Good art
always contains an element of disorder’ (kubisme, misalnya). “Bad
art simply reinforces a pre-existing order.” [karya-karya seni yang
‘direstui’ oleh rezim Soeharto untuk propaganda politiknya,
misalnya]. Woo ...

Dalam konteks post-humanis, order (keberaturan) dan disorder
(ketakberaturan) memiliki esensi yang saling melengkapi.
Demikian juga tentang kontinuitas dan diskontinuitas. Menurut
Pepperell, karya seni yang bagus membawa diskontinuitas,
sedangkan karya seni yang jelek memperkuat kontinuitas.
Logikanya adalah: diskontinuitas secara estetis menghasilkan
pengalaman-pengalaman yang merangsang, sedangkan
kontinuitas secara estetis menghasilkan pengalaman-pengalaman
yang bersifat netral saja. Akan tetapi, sebagaimana order tidak
akan ada tanpa disorder, dan sebaliknya, diskontinuitas juga tidak
ada tanpa kontinuitas. Pengalaman estetis yang kaya dihasilkan

5 Karena tidak mungkin membahas lebih luas lagi tentang ini di sini, mereka yang ingin

tahu lebih lanjut tentang dunia seni post-humanism, sila berselancar ke:
http://www.ace.mdx.ac.uk/Hub/Hub/.html
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oleh persepsi atas keberlangsungan kontinuitas dan diskontinuitas
dalam event yang sama.

Untuk memberi gambaran yang agak konkret, contoh yang dapat
diberikan di sini misalnya karya The Beatles yang berjudul “Love
Me Do.” Lagu ini berangkat dari pop yang konvensional, ada aspek
kontinuitas dalam bentuk melodi, harmoni, dan struktur musikal
yang kuat, serta ritme yang keras, tetapi memiliki aspek
diskontinuitas dalam bentuk liriknya yang surealis, menjadikannya
pencampuran antara genre musik yang konvensional dan efek
aural (dari teksnya) yang baru.

Dalam musik seni (art music), Shostakovich menolak nilai-nilai
tradisional dan mulai menggunakan ritme tak beraturan secara
ekstensif, atonalitas, dan orkestrasi yang inkonvensional dan
mempertunjukkan diskontinuitas yang menonjol di dalamnya.
Aspek kontinuitas dalam melodi, tangga nada, dan harmoni sama
sekali  ditinggalkannya sehingga banyak orang yang
mendengarnya heran, apakah ini semua boleh disebut musik?
John Cage menghilangkan persepsi ‘bunyi’ yang konvensional
sama sekali, tetapi karyanya yang diberi judul 4’33” menunjukkan
ikatan ruang dan waktu yang kontinu dan diskontinu. Hmm ...

Mengherankan adalah bahwa teknologi Experimental Music
Intelligence (EMI) melalui program komputer sudah mampu
mengatasi aspek order/disorder, continuity/discontinuity yang
memberi stimulan efek pengalaman estetis seperti yang diuraikan
di atas. Mirip karya musik yang dihasilkan oleh seorang komposer.
Jadi, ada aspek emosi (yang dihasilkan oleh event order/disorder,
continuity/discontinuity tadi). Sistem komposisi musik melalui
teknologi EMI ini dirancang oleh David Cope , guru besar musik
dari Universitas California di Santa Cruz (Hofstadter, 2002:65-
107).

Begitu hebatnya kinerja sistem ini sehingga begitu kita memberi in
put dengan perintah “in the same style”, kita bisa mendengarkan
karya Beethoven berjudul “Simfoni No. 10”. Kita tahu Simfoni
Beethoven yang terakhir adalah No. 9. Ide dasar dari teknologi EMI
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ini adalah apa yang disebut recombinant music, yakni sifat
mengombinasikan genre musik tertentu. Sistem ini mampu
mengidentifikasi struktur dan berbagai gaya dari berbagai
komposer dan mengolahnya kembali dalam aransemen yang baru
serta membuatnya sebuah karya musik yang baru. Jadi, sistem ini
mengenal terlebih dulu berbagai genre dan gaya serta struktur
musik serta karakteristik karya dari berbagai komposer.

Apa konteksnya dengan fenomena kesenian kita? Untuk mereka
yang skeptis seperti penulis, kita merasa telah jauh dan semakin
jauh tertinggal. Maknanya kita harus mengembangkan
kemampuan analisis atas arah kesenian kita, mencari dan
menemukan filosofi yang baru, demi mencapai translasi makna
modernitas ke arah pengkajian kebudayaan nasional kita. Analogi
politisnya; jika demokrasi liberal jelas tidak cocok buat kita,
misalnya, kita juga harus melihat bahwa sosialisme juga terbukti
gagal. Jadi, tidakkah kita harus mencari jalan ketiga? Dan, bagi
mereka yang optimis atau mungkin lebih tepatnya utopis, atau
mungkin ada di antara mereka yang oportunis, translasi makna
akan diartikan “biarlah berjalan secara alamiah!” Mereka inilah
para deal makers, menurut istilah Perl (2000:20-24), kurator seni
lukis di New York, yang menyaksikan krisis dunia seni rupa di
Amerika masa kini. Yang disebutnya sebagai deal makers adalah
para kurator, pengamat seni, kritikus seni, dan direktur galeri yang
membuat penilaian estetika seni melulu atas dasar kontekstual dan
menyingkirkan seniman-seniman muda kreatif yang lebih
mementingkan free-standing value (kebebasan ekspresi)
dibanding public demands [tuntutan publik yang didikte oleh para—
deal makers].

Dalam pemikiran para kontekstualis semacam itu, context lebih
penting dibanding content. Makna menjadi beku dan terisolasi.
Mereka lebih mementingkan formal value, price value dan
menjadikan diri mereka sebagai ‘publicity machines’ untuk para
bintang seni. Dunia musik pop Indonesia memiliki filosofi yang
sama dan didikte oleh MTV, yakni ‘sistem melempar bintang.’
Masuk akal bahwa kita tidak memiliki satu pun simfoni orkestra
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yang berkualitas. Masuk akal bahwa kesenian tradisi kita menjadi
inferior dan menjadikan semuanya menderita ‘inferior complex.’
Inilah kisah tragedi lainnya dari para ‘Sophocles’ kita, yakni para
empu kita.

Simpulan

Tulisan ini sudah dibuat sedapat mungkin bersifat general,
mengingat sidang pembaca yang juga sangat multidisipliner dan
menimbang bahwa masing-masing adalah para pakar, para
intelektual, dan para cendekiawan di bidangnya, maka jika di sana-
sini terdapat kesalahan dan kekurangan sekecil apa pun,
hendaknya mohon dimaafkan. Sebagian disiplin seni tidak
diekspos dalam tulisan ini, selain karena keterbatasan space dan
keterbatasan pengetahuan penulis, juga karena hal itu dilakukan
demi menghindari tulisan ini menjadi ‘overloaded.’

Konsekuensi logis dari sebuah tulisan yang bersifat general adalah
perlunya diadakan pengkajian lebih lanjut secara spesifik,
misalnya meliputi setiap bidang disiplin seni yang ada sehingga
akan makin nampak dengan gamblang apa yang disebut cultural
studies di bidang kesenian ini. Kelak di kemudian hari, tujuan yang
ingin dicapai melalui pengkajian seperti ini adalah, agar kita dapat
menemukan filosofi yang baru dan memiliki metode analisis yang
mendalam.

Bukan tidak mungkin dari dunia perguruan tinggi seni memiliki
output gagasan yang dapat memberi inspirasi politis bagi masa
depan bangsa dan negara tercinta ini. Alasannya adalah, kesenian
begitu dekat dengan intelektual; Pablo Picasso dan Einstein bukan
suatu kebetulan memiliki visi yang sama tentang ‘non-locality’.
Picasso melalui kubismenya dan Einstein melalui teori
relativitasnya. Jika teknologi sudah menjadi semakin kecil dan
semakin dekat dengan kita, bukan tidak mungkin suatu saat akan
masuk ke dalam tubuh kita. Ketika keadaannya sudah demikian,
pemahaman kita tentang ‘non-locality’ itu akan menjadi jelas. Di
mana pun Anda berada, pada saat yang sama Anda bisa masuk
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ke dunia virtual dan mengakses apa pun secara bersamaan. Anda
bisa ada di mana-mana pada kurun yang sama.
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“Salam untuk Dhimas Prabu Drs. Alexandri Luthfi, M.S.

Terima kasih atas kebersamaan dalam dunia seni dan academia
di kampus kita tercinta, bahkan sejak 40 tahun yang lalu

ketika kita masih sering bertemu bersama geng kita ...

di Kampus Gampingan yang penuh kharisma seni rupa.”

“Selamat menjalani masa purna tugas dengan sukses,
semoga tetap semangat dalam berkesenian,

dan bersapa-ria dalam dunia semesta seni,

seni semesta dunia ... dan semesta dunia seni.”

Viva academia!
Viva almamater!
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"Suatu saat kesuksesan seorang seniman hanya akan diukur
dengan angka-angka berupa materi " (Umar Kayam, 1974)

Pendahuluan

Sebuah kota yang bernama Yogyakarta diyakini melahirkan
banyak seniman besar. Bahkan disebut sebagai “Ibu Kota Seni
Rupa Indonesia”. Apalagi hari ini, di bidang seni rupa saja, hampir
90% perupa yang membawa nama Indonesia ke kancah
internasional, pasti seniman yang pernah dibina oleh ASRI atau
FSR, ISI Yogyakarta. Akan tetapi, jangan lupa bahwa masyarakat
Yogyakarta juga punya andil besar dalam memberi kenyamanan
ruang berproses dan apresiasi dari masyarakat dan sudah turut
membentuk jiwa kesenimanan juga.

Sayang sekali, di balik nama besar Yogyakarta sebagai
gudangnya seniman, sampai saat ini Yogyakarta belum memiliki
museum seni rupa. Kehidupan seni rupa hanya ditandai dari masih
adanya kehidupan seniman dengan segala aktivitas, dari berkarya
di studio sampai di ruang pameran. Apakah yang demikian boleh
disebut Yogyakarta Living Museum of Art?

Landasan Teori dan Tinjauan Pustaka

Ibu kota, menurut Effendi (2016) didefinisikan sebagai kota tempat
kedudukan pusat pemerintahan suatu negara atau tempat
dihimpun unsur administratif eksekutif, legislatif, dan yudikatif.

Terkait definisi pusat kesenian/kebudayaan, dalam sebuah
repositori karya Setyawan (2021), dituliskan bahwa pusat
kesenian/kebudayaan adalah suatu wadah atau tempat hasil karya
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berupa pertunjukan atau seni pamer baik modern, tradisional, dan
kontemporer berkumpul dan diadakan.

Dari dua pengertian tersebut, Ibu Kota Seni Rupa Indonesia
adalah sebuah kota di suatu negara, yang menjadi pusat kesenian
--dalam hal ini seni rupa-- baik modern, tradisional, maupun
kontemporer, berkumpul dan diadakan. Tentu saja dengan
lembaga-lembaga pendukungnya.

Hasil dan Pembahasan

Membicarakan Yogyakarta, tidak lepas dari ikon Yogyakarta
sebagai kota budaya, kota pelajar, kota perjuangan, bahkan
dinobatkan sebagai kota romantis. Namun, di balik nama besar
Yogyakarta sebagai budaya, bahkan ada istilah “gudangnya
seniman”, sampai saat ini Yogyakarta belum memiliki museum
seni rupa. Kehidupan seni rupa hanya ditandai dari masih adanya
kehidupan seniman dengan segala aktivitas, dari berkarya di
studio sampai di ruang pameran. Apakah yang demikian boleh
disebut Yogyakarta Living Museum of Art?

Jika jawabannya “Ada Jogja National Museum (JNM)”, tetapi di
sana nyatanya kosong tanpa koleksi karya seni satu pun, kecuali
ia tumbuh sebagai ruang pamer sejak akhir 2006 dan bertahan
sebagai ruang pameran yang disewakan. Mengapa JNM tidak
berani mengambil satu atau dua karya dari salah satu tokoh
penting seni Yogyakarta yang karyanya bisa dijadikan ikon?

Sebuah museum Sompo Holdings Museum di Jepang berani
mengoleksi dan memublikasikan Bunga Matahari karya van Gogh
sebagai karya penting, yang memiliki kaitan sejarah seni,
walaupun secara tidak langsung. Matahari adalah simbol penting
untuk negara itu. Sebagaimana masyarakat Jepang menyembah
Amaterasu atau Dewa Matahari. Bendera mereka juga merupakan
simbol merahnya matahari. Meski jika ditelusuri ke belakang, van
Gogh juga pernah beberapa kali membuat lukisan yang terinspirasi
karya-karya lukisan tradisional Jepang.
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Di Yogyakarta, sampai saat ini, tidak satu pun museum seni yang
bisa ditemukan di kota yang dimitoskan sebagai Ibu Kota Seni
Rupa ini. Beruntung Yogyakarta masih punya Museum Affandi
sehingga kita masih bisa merujuk karya-karya Affandi di sana.

Toynbee (2017) mengemukakan bahwa dalam sejarah tidak
terdapat suatu hukum tertentu yang menguasai dan mengatur
timbul tenggelamnya kebudayaan dengan pasti. Maka Toynbee
menganjurkan agar sejarah harus dipelajari secara utuh dalam
satu kesatuan (holistik). Mempelajari sejarah tidak dapat dipisah-
pisahkan antara bagian yang ada di dalamnya. Mempelajari
sejarah harus mempelajari suatu masyarakat secara keseluruhan,
masyarakat secara utuh sebagai satu kesatuan unit dari proses
sejarah.

ISI Yogyakarta sebagai institusi pendidikan seharusnya berani
memulai langkah membuat sebuah museum seni rupa. Karena jika
tidak pernah dimulai, sejarah seni rupa hanya akan menjadi
sebatas mitos atau dongeng yang terpisah-pisah. Sebagai contoh,
banyak yang hanya melukiskan sejarah seni rupa dimulai dari
Raden Saleh Syarif Bustaman, Mooi Indie, dan PERSAGI sampai
pada gerakan seni rupa berhenti pada Gerakan Seni Rupa Baru
(GSRB) dan Kepribadian Apa (PIPA) saja. Pembahasan seni
berikutnya hanya perbincangan perkara pasar seni saja, seakan
tidak ada lagi gebrakan gerakan seni rupa yang mengedepan.

Seyogianya Kembali Belajar tentang Yogyakarta

Sebuah ungkapan basa-basi dan terkesan berlebihan ketika
mendefinisikan bahwa Yogyakarta adalah Ibu Kota Seni Rupa
Indonesia. Apakah kemudian ungkapan basa-basi ini diyakini
banyak orang dan mengamini Yogyakarta sebagai Ibu Kota Seni
Rupa hanya cukup dengan jumlah banyaknya seniman yang
tinggal, atau dengan kegiatan seni rupa yang setiap harinya tidak
pernah berhenti. Yogyakarta adalah kota yang paling memiliki
ribuan seniman seni rupa dengan segala macam aktivitasnya.
Ratusan komunitas dan kelompok seni pernah terbentuk di kota
ini. Ada berapa agenda pameran secara berkala yang melabeli
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event dengan kata “Yogyakarta’. Sebut saja Biennale Jogja,
Festival Kesenian Yogyakarta, ArtJOG, Yogya Annual Art, dan
Yogya Costum Fest.

Dalam KBB/ (2023) disebutkan, sebuah ibu kota, atau madya,
adalah wilayah yang memegang status utama di suatu negara,
negara bagian, provinsi, kabupaten, departemen, atau entitas
subnasional lainnya, biasanya sebagai pusat pemerintahan. Ibu
kota biasanya ialah kota yang secara fisik meliputi kantor
pemerintah dan tempat pertemuan; status sebagai modal sering
ditunjuk oleh hukum atau konstitusi. Di beberapa yurisdiksi,
termasuk beberapa negara, cabang pemerintahan yang berada di
pemukiman yang berbeda. Dalam beberapa kasus, perbedaan
tempat dibuat antara ibu kota resmi (konstitusional) dan pusat
pemerintahan. Akan tetapi, sebuah ibu kota tetaplah menjadi pusat
perhatian dari suatu wilayah. Semua hal yang terjadi di ibu kota
akan tetap menjadi tren.

Lalu, apa hal yang bisa dijadikan tolok ukur agar bisa digunakan
untuk mengesahkan Yogyakarta sebagai Ibu Kota Seni Rupa?
Karena dalam praktiknya, banyak kegiatan seni rupa yang terjadi
dan dilakukan di banyak daerah, tidak terpusat di Yogyakarta saja.
Akan tetapi, mau tidak mau harus diakui bahwa kegiatan
berkesenian yang dilakukan di Yogyakarta tetap menjadi sorotan
bahkan acuan dalam perkembangan seni rupa di Indonesia. Maka
tidak heran bila banyak seniman berupaya mempresentasikan
karya-karyanya di Yogyakarta karena Yogyakarta sebagai Ibu
Kota Seni Rupa adalah kota atau munisipalitas penting atau utama
sebagai pusat dari perkembangan seni rupa di negara ini.

Berbicara Yogyakarta sebagai ibukota seni rupa, kita akan telaah
nama Yogyakarta itu sendiri dan juga makna dari kata seni. Dalam
filosofi Jawa, Yogyakarta memiliki “sumbu imajiner”, yaitu Gunung
Merapi, Keraton, dan Laut Selatan. Kemudian ada pula “cross
imajiner kebudayaan”, yang secara tanpa sengaja terbentuk dari
Bugisan (SMSR, SMKI, SMM), Sewon (ISI Yogyakarta), dan
Imogiri (makam seniman). Keberadaan ISI Yogyakarta juga
berada di garis sumbu imajiner. Garis sumbu imajiner tepat
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melewati depan Perpustakaan dan Galeri R.J. Katamsi. Bangunan
yang memiliki lorong semacam Plengkung Nirbaya (Plengkung
Gading) Keraton Yogyakarta.

Dalam garis imajiner internasional, secara kebudayaan
Yogyakarta juga memiliki “garis spiritual imajiner”; kata Yogyakarta
diambil dari ayogyakarta/ngayogyakarta. Kata ayogya bermakna
“baik”, kata lain dari ayodya. Jika ditarik garis lurus ke arah barat
laut, garis imajiner terhubung dengan kota Ayuttaya di Thailand
dan kota Ayodhya di India.

Ngayogyakarta Hadiningrat adalah negara dependen yang
berbentuk kerajaan, yang terbentuk melalui Perjanjian Giyanti
pada 13 Februari 1755. Ayutthaya (Phra Nakhon Si Ayutthaya,
bahasa Thai wssuase3ansen) ialah ibu kota Provinsi Ayutthaya,
Thailand. Kerajaan yang didirikan oleh Raja U-Tong pada tahun
1350, untuk menjadi ibu kota kerajaannya, Kerajaan Ayutthaya di
Siam. Pada tahun 1767 kota ini dihancurkan oleh pasukan Burma,
dan reruntuhan kota lamanya kini dikenal sebagai taman

bersejarah Ayutthaya. Sementara itu, Ayodhya (Hindi: 373eaT,

Urdu: ol ; Ayodhya adalah kota kuno di India, dulu ibu kota
Awadbh, di Distrik Ayodhya di Uttar Pradesh. Dalam susastra Hindu
seperti Purana dan Itihasa (Ramayana dan Mahabharata),
Ayodhya merupakan kota suci bagi umat Hindu.

Kata “seni” berasal dari kata “sani” (bahasa Sanskerta) yang
bermakna persembahan. Ketiga kota ini masih merawat sani/seni
sebagai sebuah persembahan sesuai dengan perkembangan dan
perubahannya masing-masing. Di Yogyakarta, seni dimaknai
dengan makna kagunan atau kemanfaatan. Hal ini bisa ditemui di
Kraton Yogyakarta: bagaimana para abdi dalem Kriyan setiap
beberapa tahun sekali akan membuat sungging di tiang-tiang
bangunan, gapura, atau pada simbol-simbol sengkalan memet
(angka tahun).

Kembali mengintip dasar estetika kebudayaan di Yogyakarta yang
nyaris luntur. Mau tidak mau, akhirnya kita harus kembali
mengintip sanad keilmuan dan catatan usang tentang dasar seni
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rupa kita, yang ditulis Bapak Pendidikan dan Kebudayaan kita, Ki
Hadjar Dewantara, yaitu cipta, rasa, dan karsa, yang nyaris tidak
pernah lagi diperbincangkan.

Cipta atau kekuatan untuk berpikir adalah suatu bagian di dalam
jiwa manusia dalam mengenali, memahami, mengingat, dan
menyimpulkan berbagai objek dan fenomena di sekitarnya.
Dengan pikiran, manusia dapat menemukan kebenaran dan
membedakannya dari sesuatu yang salah. Pikiran juga dapat
menghasilkan ide-ide baru yang sangat penting bagi
perkembangan kualitas hidup manusia.

Kekuatan jiwa kedua adalah rasa, yaitu segala gerak dan
perubahan hati sehingga manusia dapat merasakan senang,
sedih, kecewa, malu, bangga, kasihan, benci, sayang, dan lain
sebagainya. Perasaan dialami oleh hati, bukan pikiran. Walaupun
demikian, keduanya saling berpengaruh. Pikiran dapat
menenangkan atau mengguncang perasaan, sebaliknya perasaan
dapat mempercepat atau mengganggu pikiran kita. Manusia bukan
robot atau mesin berpikir karena ia memiliki hati yang dapat
merasakan berbagai nuansa peristiwa atau kejadian yang
dialaminya.

Yang ketiga adalah karsa, yaitu kehendak atau kemauan.
Kehendak ini merupakan dorongan alami dari dalam diri manusia.
Pada diri manusia dorongan yang berasal dari nafsu akan
dipertimbangkan oleh akal pikiran serta diperhalus oleh perasaan
sebelum berbuah menjadi perilaku. Ki Hadjar Dewantara
menjelaskan bahwa kesatuan ketiga kekuatan itulah yang disebut
dengan budi manusia. Kualitas ketiganya menentukan apakah
manusia akan hidup bermanfaat atau merusak. Dengan demikian,
pendidikan tidak boleh hanya mengutamakan salah satu kekuatan
jiwa tersebut. Apakah hari ini, kita masih memiliki kesadaran akan
kearifan lokal, local genius/local wisdom, untuk berbicara tentang
universal. Semua hal yang kita budidayakan harus kembali pada
kearifan lokal, karena bagaimanapun itulah yang membentuk diri
kita sehingga memiliki kekhasan tersendiri.
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Hari ini, dasar estetika kita, cipta rasa karya, sudah mulai
ditinggalkan. Memang tidak semua perupa mampu mencapai
ketiga taraf ini. Selain itu, banyak yang menganggap itu tidak
relevan lagi sehingga tak lagi diindahkan. Seni menjadi bukan lagi
sebagai sebuah pemikiran pengabdian lagi, tetapi hanya sebagai
material belaka.

Sebagai contoh, kata Yogyakarta yang memiliki makna
‘adiluhung’, saat ini banyak pelaku seni dan budaya justru malah
menggantinya dengan kata “Jogja” yang sejatinya merupakan
bahasa ucapan ringkas untuk menyebut Yogyakarta. Bie