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Apakah lukisan hari ini masih ada dalam 
definisi gambar yang dirumitkan, seperti 
yang disampaikan S. Teddy D. lebih dari 
dua dekade lalu? Dalam konteks seni 
kontemporer masa kini, bagaimana kita 
melihat lukisan melampaui posisinya sebagai 
medium yang mainstream dan dalam situasi 
hari ini kerap dirujuk sebagai ukuran pasar 
seni? Apakah lukisan masih bisa memberi 
makna subjektif yang melampaui apa yang 
tersirat di dalamnya dan menjadi bagian 
dari wacana seni? Tulisan saya tidak 
bermaksud untuk membahas sejarah atau 
pemosisian ulang lukisan dalam praktik seni 
kontemporer, tetapi, dalam upaya untuk 
memahami metode kesenian Nadya Jiwa 
dalam pameran ini, menjadi penting untuk 
melihat ulang bagaimana karya seni lukis 
diposisikan sebagai pintu masuk membagi 
dan membangun wacana tertentu. Artinya, 
apakah pilihan untuk terus melukis bisa 
menjadi sikap “politis” dan “subversif” di 
tengah gempuran komodifikasi seni yang 
semakin menjadi dalam pasar global?

Nadya Jiwa adalah bagian dari generasi 
seniman yang mengalami langsung 
terpaan-terpaan visual keseharian yang 
sedemikian derasnya, melalui reka digital 
dan pertumbuhan beragam teknologi baru. 
Persentuhannya dengan dunia seni, yang 
telah berlangsung sejak belia karena ia lahir 
dari keluarga seniman, sejak awal telah 
dihadapkan pada pertanyaan-pertanyaan 
krusial tentang apa guna atau makna 
seni bagi masyarakat hari ini? Bagaimana 
memaknai estetika generasinya yang 
sedemikian hiruk pikuk tetapi juga memberi 
peluang bagi bentuk-bentuk pencarian dan 
penerjemahan kebebasan?  Pertanyaan-
pertanyaan mendasar ini saya kira telah 
menjadi sesuatu yang bertumbuh dalam 
diri Jiwa semenjak awal mengikuti jejak 
keluarganya menjadi seniman. Meskipun 
keterhubungannya atas pertanyaan-
pertanyaan itu sendiri bisa jadi tidak disadari 
secara langsung, tetapi metode kerja dan 

perjalanan berkarya Nadya membuka 
kemungkinan terhadap pencarian jawab atas 
pertanyaan tersebut.

Kerja-kerja seniman untuk memunculkan 
sesuatu dari dalam dirinya, sebuah 
percakapan berkaitan dunia dalam, bisa jadi 
terasa romantik untuk dunia masa kini. Jika 
kesadaran atas “diri” ini menjadi landasan 
utama filsafat, ruang filsafat sendiri telah 
bergerak menjadi bagian dari dunia populer 
(yang bisa jadi punya aspek positifnya) dan 
terkomodifikasi sedemikian rupa, menjadi 
penting untuk melihat praktik menyelami diri 
ini sebagai refleksi kemanusiaan yang lebih 
luas. Kerja kaisonian adalah membentang 
kemungkinan filosofis untuk memunculkan 
kesadaran kritis dan kedekatan dengan 
emosi tertentu, yang pada akhirnya 
mendorong empati dan solidaritas. Karena 
itu, dalam proses pemikiran seniman, ada 
semacam tuntutan untuk membawa wacana 
dan narasi solidaritas ini dalam bentuk yang 
lebih sublim.

Karya-karya Nadya Jiwa bagi saya 
merupakan satu kemungkinan untuk melihat 
kembali subjektivitas seniman dalam 
meneropong satu fenomena atau peristiwa 
untuk kemudian membuka ruang bagi 
orang lain untuk menghubungkan tafsir ini 
dengan bagasi pengetahuan dan emosinya 
sendiri. Ada sebuah ruang, atau lubang, di 
mana hal-hal yang asing dan tak kita kenali, 
sesuatu yang tak bernama, kehidupan yang 
tak tampak, yang tiba-tiba dihadapkan 
pada kita secara serampangan. Nadya Jiwa 
menghadirkan tidak saja perasaan dan 
peristiwa yang tersembunyi dari ingatan 
kita, tetapi juga mengkonfrontasi kita pada 
narasi yang acap kita hindari. Bagaimana 
kita dapat membayangkan bahwa emosi, 
atau dunia dalam diri kita bisa digambarkan 
dalam kanvas? Dan apa makna melihat 
emosi-emosi itu untuk praksis sosial yang 
lebih luas?

Judul sadar ini menjadi pemantik untuk 
melihat bagaimana praktik berkesenian 
adalah proses yang kompleks berkait 
dengan kesadaran dan persepsi atas 
realitas; bagaimana Nadya mengolah apa 
yang tampak dan tak tampak, dan hal-hal 
yang acap berada di luar bahasa. Dalam 
sadar, Nadya memunculkan sensitivitas dan 
sensibilitas yang saya kira terbentuk dari 
lapis identitasnya yang beragam: sebagai 
perempuan, sebagai orang Sunda, sebagai 
bagian dari generasi masa kini dengan 
kompleksitasnya, sebagai seniman yang 
melihat realitas dengan cara yang berbeda.

Pendekatan terhadap lukisan hari-hari ini 
tidak lagi berpijak pada teori pembacaan 
simbol seperti semiotika, misalnya. Moda 
psiko-analisis juga bukan hal yang baru 
dalam kerja menempatkan dan memahami 
karya lukis dalam konteks yang luas. Cara 
kurator dan kritikus memberi makna pada 
lukisan menjadi sangat berbeda antara hari 
ini dan beberapa dekade lalu. Semiotika dan 

psiko-analisa telah menjadi bingkai utama 
dari kritikus untuk membaca karya-karya 
lukisan, yang belakangan kemudian dirajut 
ulang dengan kajian budaya. Karena itu, 
pemahaman atas konteks di mana lukisan 
itu dilahirkan, dan bahkan posisi politis dan 
identitas seniman menjadi variabel penting 
dalam proses pembacaan karya lukis. Kerja-
kerja yang awalnya lebih banyak bersifat 
tekstual, membaca apa yang terpampang 
dalam kanvas, diperluas menjadi kerja 
menghubungkan satu konteks dengan 
konteks yang lain, sehingga pembacaan ini 
menjadi anyaman atas lapisan kenyataan 
yang secara sadar/tidak sadar tergambar 
dalam lukisan tersebut.

Seniman-seniman seperti Faith Ringgold, 
Lubaina Himid, Samia Halaby, dan beberapa 
nama lain yang lukisannya sering muncul 
dalam pameran kontemporer mutakhir, 
menunjukkan bagaimana lukisan mereka 
menjadi sumber diskursus dan referensi 
pengetahuan atas subjek tertentu, misalnya 
berkaitan dengan pergeseran struktur sosial 
pasca Black Live Matters, dekolonisasi, 
gender, relasi kuasa politik ekonomi, dan 
sebagainya. Dengan demikian, lukisan 
tidak lagi dikategorikan dalam “gaya” 
sebagaimana dalam buku-buku teks 
seni yang masih beredar di kelas-kelas, 
melainkan ditempatkan sebagai bagian dari 
piranti analisis atas pergeseran konteks 
sosial politik. Dalam pandangan saya, dalam 
spirit kontemporer hari ini, bingkai kuratorial 
atau bingkai pembacaan atas lukisan 
mestilah melampaui formalisme itu sendiri. 
Klasifikasi bentuk seperti ekspresionis, 
naturalis, abstrak, realis, juga perlu untuk 
dibaca dan didefinisikan ulang dalam 
kerangka konteks lokal yang relevan.

Nadya Jiwa mengolah persentuhannya 
dengan narasi keseharian dan referensinya 
dari budaya populer, mulai dari buku 
cerita masa kecilnya, lagu-lagu, film 
dan sebagainya. Beberapa karyanya 
mengambil inspirasi dari industri budaya 
pop, misalnya serial televisi yang cukup 
terkenal, sehingga ada petunjuk visual 
untuk memahami karyanya. Sementara 
beberapa karya lain justru berangkat dari 
narasi lokal yang berada dalam lapis mitos 
dan cerita nenek moyang, seperti Cipamali 
dan Dayang Sumbi. Dalam pencariannya 
atas makna mitos dan legenda lokal seperti 
ini, Nadya Jiwa memang melihat bagaimana 
jejak spiritualitas masyarakat sangat 
bergantung pada kepercayaan mereka 
terhadap mitologi. Kisah mitologi juga acap 
disalahartikan sebagai cerita hantu, sebuah 
kiasan yang sering dilekatkan pada pilihan 
citra visual Jiwa. Batas antara ada dan tiada, 
hadir dan absen, tampak dan tersembunyi, 
semua dileburkan melalui strategi visual 
yang tampak muram, kelam atau bahkan 
memunculkan perasaan seperti merinding. 

Dayang Sumbi merupakan interpretasi 
atas mitos lokal yang sangat populer di 
Jawa Barat tentang perempuan yang 
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hampir menikah dengan anaknya sendiri. 
Situs penting dari mitologi ini adalah 
tempat yang dianalogikan sebagai situs 
batu Karangkamulyan di Ciamis, tempat 
Dewi Naganingurum melahirkan Ciung 
Wanara. Nadya memulai interpretasi baru 
atas cerita ini menempatkannya sebagai 
situs kelahiran, tempat kehidupan dimulai. 
Selanjutnya, ia memasukkan unsur api (dari 
cerita tentang dapur dimana Dayang Sumbi 
mengusir Sangkuriang) dan air (sebagai 
unsur pemurnian dan penyucian) yang 
merujuk pada sungai Pamali. Secara radikal, 
dengan memberi judul ini Pawon, Nadya 
mengurai lapisan tafsir atas kisah ini denga 
menggarisbawahi pengetahuan perempuan 
yang dimunculkan dalam ruang-ruang 
domestik dan intim, seperti dapur. 

Dengan caranya yang unik, karya-karya 
Nadya Jiwa mendorong kita membongkar 
stereotip kenyataan yang sering terbaca 
dari tafsir atas karya visual. Perkenalan saya 
dengan karya Nadia Jiwa berlangsung kira-
kira tiga tahun lalu ketika melihat karyanya 
terpajang di Selasar Sunaryo Bandung, di 
mana ia merespons mural Yudi Yudoyoko. 
Pada saat itulah, saya melihat ada 
sensibilitas spesifik yang terkandung dalam 
karya Nadya, yang muncul dari pengetahuan 
tersituasi atas gagasan ruang, waktu, dan 
objek. Cara Nadya merespons karya Yudi 
Yudoyoko tidaklah mencari keterkaitan 
visual, melainkan meretas pemaknaan 
objeknya (dinding, cahaya, goresan), 
menjadi sesuatu yang seperti dihidupkan 
kembali. Batang Mati, Cendawan Tumbuh, 
judul karyanya, seperti menjadi jiwa baru 
yang lahir dari inspirasi visual dari seniman 
lain, ketimbang bersifat apropriatif.

Dalam beberapa karya yang dipamerkan 
dalam sadar, kita bisa mengenali beberapa 
figur muncul dalam lukisan Nadya Jiwa, 
yang lebih tampak sebagai garis dan siluet. 
Saya kira, yang menarik adalah bagaimana 
figur-figur ini tidak dimunculkan sebagai 
subjek utama untuk membicarakan narasi, 
tetapi secara visual berposisi setara dengan 
sapuan-sapuan kuas yang mengisi bidang 
kanvas yang lain. Garis-garis tubuh seperti 
dibenturkan dan dikaburkan dengan sapuan 
yang biasanya hanya dilihat sebagai “latar 
belakang”. Bentuk seperti ini bisa terlihat 
dari karya seperti Isyarat, atau Dentur. 
Nadya Jiwa seperti meluluhkan batas 
dunia yang hidup dengan semestanya, 
membaurkan apa yang di dalam dan apa 
yang di luar melalui pilihan garis yang tipis 
dan warna yang menyatu.

Meski tidak secara khusus membicarakan 
isu-isu gender atau persoalan perempuan, 
karya Nadya Jiwa membantu kita untuk 
meretas stereotipe keperempuanan dengan 
cara yang tidak biasa. Dalam sejarah seni 
lukis Indonesia sendiri, praktik seperti 
yang ditunjukkan oleh Nadya Jiwa ini 
bisa dilacak pada karya-karya seniman 
seperti Lucia Hartini (lahir pada 1957) 
atau Sekarjati Ningrum (lahir 1969), yang 

juga berangkat dari diri sebagai subjek 
personal untuk kemudian terhubung dengan 
pandangan dunia yang spesifik. Dengan 
gaya yang berbeda, yang juga menunjukkan 
terpaan generasional yang bergeser 
pula, para seniman perempuan ini juga 
bergulat dengan konteks psikologis dalam 
menghadapi keinginan untuk berdaulat atas 
dirinya sendiri dalam identitasnya sebagai 
perempuan. Perhatian yang besar pada 
subjektivitas diri saya kira juga mau tidak 
mau lahir dari pengalaman berhadapan 
dengan kenyataan masyarakat yang 
patriarkhis, di mana perempuan dituntut 
untuk membangun citra diri tertentu 
yang dianggap sebagai proyeksi diri yang 
ideal. Kesadaran atas diri yang berpikir 
dan berimajinasi, tubuh yang bergerak 
dengan ritme yang unik, artikulasi bahasa 
yang berbeda, seringkali membuat para 
seniman ini terbaca dengan cara yang 
terlampau lazim, dan dilepaskan dari 
perlawanan mereka terhadap kunkungan 
dunia maskulin. Ketiga seniman yang saya 
rujuk di sini tampaknya melihat bagaimana 
dunia semacam itu secara tak langsung 
bertabrakan dengan pola pikir mereka, yang 
mesti memperjuangkan sikap hidup sebagai 
seniman yang merdeka. Dalam konteks 
generasi Nadya Jiwa, ketegangan semacam 
ini bahkan sering tidak dikenali karena arus 
massa yang menenggelamkan diri bergerak 
begitu cepat. 

Nadya Jiwa menjadikan kanvasnya sebagai 
cara untuk berdialog dengan dunia di 
luar dirinya tentang hal-hal yang kerap 
hanya tersimpan dalam pikirannya sendiri. 
Ia meneropong dunia dengan cara yang 
berbeda, dengan sensitivitas untuk melihat 
yang terlupakan dan tak kasat mata, dan 
sebuah keberanian untuk memasuki lorong 
dirinya sampai ke sari pati kehidupan 
itu sendiri. Dalam sebuah dunia yang 
menawarkan pergerakan yang sedemikian 
cepat, di mana kemilau dan kemegahan 
fasad pencitraan sedemikian dirayakan, 
upaya yang intim untuk menumbuhkan 
soliloqui dan kepekaan terhadap sebuah 
semesta yang lain menjadi bentuk subversi 
yang baru. Nadya Jiwa menawarkan rute 
dan moda penelusuran yang berbeda 
atas dunia, untuk melihat dan menghayati 
kehidupan yang beragam di sekitar kita. 
Bagi saya, memasuki dunia Nadya Jiwa 
bukan hanya perkara jeda, tapi keberanian 
untuk mendobrak apa-apa yang selama ini 
kita terima sedemikian adanya.



ROH

Can paintings today still fit into the definition 
of ‘picture that is made complicated’, as S. 
Teddy D. conveyed more than two decades 
ago? In the context of contemporary art 
today, how can we understand painting 
beyond its standing as a mainstream 
medium that often serves merely as an 
art market indicator? Can paintings being 
made at the present moment still convey 
subjective meaning beyond their own 
implicit position and take part in greater 
artistic discourse? This essay does not 
seek to discuss the history or repositioning 
of painting in contemporary art practice; 
however, in order to understand Nadya 
Jiwa’s artistic methodology conveyed in 
this exhibition, it would be necessary to 
examine how paintings are positioned as 
an entry point to separate and construct 
specific discourses. This begs the question 
of whether pursuing painting may actually 
constitute a “political” or “subversive” 
attitude in the face of the global market’s 
rising commodification of art?

Nadya Jiwa comes from a generation of 
artists who has experienced firsthand the 
overflowing of visual exposure as an indirect 
consequence of digital progress and 
emergent technologies. Raised by a family 
of artists herself, Jiwa’s early exposure to 
the art world may have led her to begin 
questioning the purpose and significance 
of art in contemporary society since she 
was young. How does one come to terms 
of begin to comprehend the aesthetics of 
her generation, which are simultaneously 
so chaotic but also open to new ways of 
discovering and translating freedom? I 
feel that these fundamental questions 
have grown within Jiwa’s own psyche 
ever since she has been following the 
footsteps of her family to become an artist. 
Although the relationship between these 
questions may not be consciously apparent, 
Nadya’s methodology of working as well 
as her journey of art making opens up the 
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possibility of discovering responses to the 
aforementioned questions.

The work of an artist to express something 
deep within their psyche, or an interior 
dialogue of sorts, might seem romantic in 
today’s day and age. If the consciousness 
of ‘self’ may be considered to be the 
central tenet of philosophy, then the field 
of philosophy itself has become integrated 
into popular culture (which may have some 
advantages) and commodified to such an 
extent that it becomes crucial  to consider 
the practice of delving into the ‘self’ as a 
reflection of broader humanistic discourse. 
The practice of artmaking acts as a bridge 
that connects philosophical possibilities to 
reveal a critical awareness and proximity 
to specific emotions, and in turn push forth 
empathy and solidarity. Because of this, 
there in the process of an artist’s thought, 
there exists a certain demand within an 
artist’s thinking process to present this 
discourse and narrative of solidarity in a 
more sublime formulation. 

Nadya Jiwa’s artwork, in my view, presents 
an opportunity to reconsider the subjectivity 
of an artist in interpreting a certain 
phenomenon or situation and by extension 
open up space for others to connect their 
own interpretations from the vantage point 
of their own knowledge and emotions. There 
exists a space, or void, in which things that 
are alien and unknown, unnamed, as well 
as invisible lives which appear haphazardly. 
Nadya Jiwa confronts us with narratives we 
might ourselves tend to steer clear away 
from. How can we imagine our emotions, 
or internal worlds, as expressed upon a 
canvas? And how does the examination 
of such feelings have implications upon a 
greater social praxis?

The title sadar (awareness) becomes a 
spark towards seeing how artistic practices 
contain complex processes associated with 
awareness as well as perceptions regarding 
reality; how Nadya is able to consider those 
things that appear and do not appear, 
as well as things that exist within the 
realm of the intangible. In sadar, Nadya 
expresses a certain sensitivity as well as 
sensibility that I feel are shaped by her own 
multiple layers of complex identity: as a 
woman, as a Sundanese, as a part of her 
current generation with its corresponding 
complexity, as well as an artist who sees 
reality in a different light.

Approaches to understanding painting 
are no longer based upon theories of 
understanding symbols such as semiotics. 
Psycho-analytical models are also not novel 
in placing and understanding artworks 
within a broader context. The way in which 
curators and critics share meaning to 
paintings becomes very different to how 
it used to be a decade ago. Semiotics 
and psycho-analysis have become the 
main frame by which critics now decipher 

artworks, which are thereafter stitched 
together through cultural research. Because 
of this, an understanding towards the 
context by which paintings are created, 
as well as the political positioning and 
identity of artists becomes a significant 
variable in understanding a painting. 
Efforts that initially contain more of a 
textual format, reading what appears on 
the surface of a canvas, is extended into 
an act of connecting several contexts 
together, until this reading becomes a 
webbing surrounding a layer of reality that 
consciously/subconsciously appears within 
such a painting.

Painters such as Faith Ringgold, Lubaina 
Himid, Samia Halaby, amongst other names 
whose paintings oftentimes appear in recent 
cutting edge contemporary exhibitions, 
show how paintings to them are a source 
for discourse and knowledge reference over 
certain subjects, for instance with regards 
to the shift of social structure after Black 
Live Matters, decolonization, gender, power 
relations in sociopolitical contexts. The spirit 
of what is contemporary today, in my view, 
considers the curatorial framing or curatorial 
interpretation towards painting beyond 
mere formalism. Classifications of form such 
as expressionism, naturalism, abstraction, 
realism, also require further reading and 
reconsideration within the framework of a 
more relevant local context. 

Nadya Jiwa molds her interrelationship 
to daily narratives and references from 
pop culture, such as in story books from 
her childhood, songs, film and the such. 
A number of her works derive inspiration 
from the industry of pop culture, such as 
television series that have become quite 
well-known, so that visual cues may be 
present for the viewer to understand 
the work. Other works depart from local 
narratives that exist within layers of 
mythology and ancestral stories, such 
as in Cipamali and Dayang Sumbi. In her 
search for meaning in local myths and 
legends such as these, Nadya Jiwa indeed 
expresses how the traces of spiritiuality in 
communities are highly contingent upon 
their own attitudes towards mythologies. 
The story of mythologies are oftentimes 
also misconstrued as mere ghost stories, a 
metaphor that oftentimes appears in Jiwa’s 
visual expression. The border between 
what exists and what does not, is apparent 
or absent, visible or invisible, all become 
blurred through a visual strategy that 
appears initially to appear gloomy, dark, or 
even provokes feelings of trembling.

Dayang Sumbi is a form of interpretation 
towards a local myth that has become 
very popular in West Java pertaining to 
a woman who almost marries her own 
offspring. An important site pertaining 
to this mythology is a site that can be 
analogous to the Karangkamulyan stone 
site in Ciamis, the place in which Dewi 



Naganingurum gave birth to Ciung Wanara. 
Nadya considers a new interpretation 
upon this story in positioning the site 
as a place where life begins. She then 
incorporates the notion of fire (from the 
story of a kitchen where Dayang Sumbi 
tells Sangkuriang to leave) and water (as an 
aspect of holiness and cleaning) that refers 
to Pamali river. As a radical proposition, 
by naming the work Pawon, Nadya parses 
layers of interpretations upon this story by 
emphasizing female knowledge in intimate 
and domestic spaces, such as the kitchen.

In her own unique way, Nadya Jiwa’s 
works provoke us to unravel stereotypes 
in reality that are often read through the 
interpretation of visual works. My own 
introduction to the work of Nadya Jiwa 
occurred three years ago when I first saw 
her work exhibited in Selasar Sunaryo, 
Bandung, in which she responded to a 
mural by Yudi Yudoyoko. It was in that 
moment where I witnessed a very specific 
sensibililty inherent in Nadya’s work, which 
appears from within situational wisdom 
pertaining to space, time, and object. The 
way by which Nadya responded to the work 
of Yudi Yudoyoko did not pertain to visual 
relationships, but rather considered the 
understanding of object (wall, light, imprint), 
into something that appears to come back 
to life. Batang Mati, Cendawan Tumbuh 
(Trunk Dies, Fungi Grow), a title of one of her 
works in that show, appears as if it contains 
a new spirit departing from another artist’s 
visual inspiration, as opposed to becoming 
appropriative in nature. 

In a number of works exhibited in Sadar, we 
are able to analyze a number of figures that 
appear in Nadya Jiwa’s paintings, which 
appear more like lines and silhouettes. 
In my view, what is most interesting is 
how these figures are not portrayed as 
primary subjects to speak about any 
particular narrative, but rather as visual 
form positioned as equal to the gestural 
forms that fill each canvas. The bodily lines 
appear as if they are clashed together 
and abstracted away through gestures 
that are oftentimes considered to be part 
of the “background”. These forms can be 
seen in Isyarat or Dentur. It is as if Nadya 
Jiwa attempts to blur the boundaries 
of the living world and its environment, 
making ambiguous what is inside and 
outside through her choice of thin lines and 
monochromatic hues. 

Though not communicating specifically 
about gender issues or women’s rights, the 
work of Nadya Jiwa helps us to take apart 
female stereotypes in a unique manner. In 
the history of Indonesian painting itself, 
practices like Nadya Jiwa’s can be traced 
to the work of artists such as Lucia Hartini 
(born in 1957) or Sekarjati Ningrum (born in 
1969), who in their work also begin with the 
self as a personal subject which is thereafter 
connected to their specific viewpoints of the 

world. Though stylistically very different, 
which also expresses how far generational 
shifts have made an impact, these female 
artists have also been wrestling with their 
own respective psychological contexts in 
facing the desire for autonomy over their 
own selves in their identity as women. A 
special attention towards the subjectivity of 
self is perhaps unavoidable within the reality 
of a patriarchal society, where women 
carry the burden to build a certain image of 
themselves in manner that projects the ideal 
self. A self-awareness towards the thinking 
and imagining self, a body that shifts in a 
unique manner, an articulation of a different 
language, oftentimes renders these artists 
misread through an overly common manner, 
separated from their own struggle towards 
the confinement of masculinity. The three 
artists I refer to seem to see how such 
a world does not conflict with their own 
patterns of thought, which must be fought 
for as an attitude of a liberated artist. Within 
the context of Nadya Jiwa’s generation, 
such tension oftentimes goes unnoticed due 
to the mass flow that has the tendency to 
drown oneself ever so quickly.

Nadya Jiwa turns her canvases into a way 
to communicate with a world outside of her 
own about things that are stored within her 
own mind. She considers the world through 
a different perspective, with a sensitivity to 
see those things that are forgotten from the 
eye’s vision, as well as the bravery to enter 
a portal into herself into the essence of life 
itself. In a world that offers ever accelerating 
changes, where the glitter and wonder of 
facades are celebrated, an intimate effort 
to establish a soliloquy and an awareness 
towards a another universe becomes a new 
form of subversion in and of itself.  Nadya 
Jiwa provides an alternative route as well 
as observational mode towards a different 
world, to see and observe the diversity of 
life around us. Entering the world of Nadya 
Jiwa, to me, is not only a mere matter for 
pause, but as an expression of courage to 
break through those things that we have 
taken as truth for granted. 
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1
Isyarat
2022
Oil on canvas
40 x 30 cm
Courtesy of Nathan & Natalie

2
Cipamali
2023
Oil on canvas
30 x 30 cm

3
Pembasuhan
2024
Oil on canvas
95 x 75 cm

4
Sculpture Rupture 
2020 
Oil on canvas
40 x 30 cm

5
Pawon 
2023
Oil on canvas
170 x 135 cm
Courtesy of Natasha Sidharta

6
Pendar
2024
Oil on canvas
40.5 x 30 cm

7
Untitled
2023
Oil on canvas
80 x 60 cm
Courtesy of Sigit Nugroho

8
Memori Tubuh
2022
Oil on canvas
80 x 60 cm
Courtesy of Solaia Suherman

9
After Dark (Remediation)
2021
Oil on canvas
20 x 20 cm

10
Dentur
2023 
Oil on canvas
40 x 30 cm
Courtesy of Nathan & Natalie

11
Peristiwa/Adegan
2020
Oil on canvas
30 x 30 cm
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Nadya Jiwa precipitates impressions as well 
as images that form in her work. Consuming 
information, human nature is presented 
in conjunction with a certain composition 
of reality through thin movements and 
strokes that may at once be derived from 
more cognitive considerations, while 
departing from intuition. Symbolism is 
deftly interweaved in Jiwa’s paintings and 
drawings in an attempt to distill a cacophony 
of interactions, information exchange, as 
well as development of her external world. 
It is as if she attempts to share a certain 
sensibility of personal knowledge and 
impression that approaches more spiritual 
considerations, impressions that are at once 
clear and yet uncanny, and of truths that 
seem devoid of meaning and yet linger.

Jiwa received her Bachelor in Arts from 
the Bandung Institute of Technology with 
a concentration in painting. Selected 
exhibitions include solo presentation Khayal 
| Chimeric with ROH at Liste Showtime 
(2021); duo presentation with Rizal N. 
Ramadhan, Batang Mati, Cendawan Tumbuh 
at Selasar Sunaryo Art Space, Bandung, 
Indonesia (2022). Her group exhibitions 
include Art Basel Hong Kong with ROH, 
Hong Kong (2023); Art Collaboration Kyoto 
with ROH, Kyoto, Japan (2022); Art Jakarta 
Virtual with ROH (2020-2021); S.E.A. Focus 
with ROH at Gillman Barracks, Singapore 
(2020); Jauh Tak Antara, Sepilihan Karya 20 
Perupa Bandung at NuArt Sculpture Park, 
Bandung, Indonesia (2018); Getok Tular 
#2: Spacing Out (Lamunanku...) at Omni 
Space, Bandung, Indonesia (2018); 15x15x15 
at Galeri Soemardja, Bandung, Indonesia 
(2016); Smile is the Answer by Catalyst Art 
Shop Jakarta & Kopi Keliling at Local Fest 
4.0, Grand Indonesia, Jakarta, Indonesia 
(2015); Lunch Time! at Kanal Art Space, 
Jakarta, Indonesia (2013); and Apa Saja dan 
di Mana Saja Woodcut Exhibition at Galeri 
Soemardja, Bandung, Indonesia (2013). 
Nadya Jiwa is the Silver Winner of the 
UOB Painting of the Year, Emerging Artist 
Category in 2019.
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Lives and works in Bandung, Indonesia

Alia Swastika is a curator and researcher/
writer that expands her practices in the 
last 10 years on the issue and perspectives 
of decoloniality and feminism, where 
she involved with different projects of 
decentralization of art, rewriting art history 
and encouraging local activism. She works 
as the Director of Biennale Jogja Foundation 
in Yogyakarta, Indonesia. She continues 
her researches on Indonesian female 
artists during Indonesia’s New Order and 
how the politics of gender from the regime 
influences the practices of artists from that 
period. She is now part of curatorial team of 
Sharjah Biennale 16 in 2025.
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