
МОНОЛОЗИ И МОЛИТВИ
Philip Popoff. Monologues and Prayers

Филип Попов е сред художниците, които съчетават изящната работа на „свободния“ творец и приложната 
на графичния дизайнер. Той не просто изкарва прехраната си с едното, а прави другото за удоволствие 
(такива случаи познаваме много), а е еднакво отдаден и на двете. Работата в полето на дизайна допринася 
за техническото съвършенство на графиките му, докато предизвикателството на свободните произведения 
обогатява приложната дейност. Подобна симбиоза не се среща често и е трудно да отделим едното от 
другото, когато говорим за Филип Попов.
Художникът е един от най-големите майстори на типографията и прилагането на типографски практики в 
различни области. Това изкуство е подценявано, но всъщност е най-често срещано във всекидневието 
и определя не само начина, по който четем, но и по който осъзнаваме прочетеното през естетиката 
на буквата. Възможностите в това отношение са безкрайни. Връзката между визуалното и вербалното 
е огромно предизвикателство, което на практика осигурява необятни пространства за работа и 
експерименти. 
Типографията продължава да е едно от малкото изкуства, което изисква педантично познаване на 
класическите математически принципи и модели. Без това, излизането от правилата и нарушаването им 
бързо се разконспирира като аматьорско. Филип Попов може да си позволи да си играе с буквите именно 
защото знае как те се изграждат. В тази своя дейност той постига виртуозност, която превръща продуктите 
му в лесно разпознаваеми и авторски.
Една буква съдържа в себе си много аспекти – архитектура, геометрия, перспектива; съотношения между 
тънко и дебело, вертикално и хоризонтално, мисъл и образ. Типографията се развива непрекъснато, като 
огледало на променящия се свят. Тя улавя всички трептения на живота. Това държи погледа на художника 
жив и постоянно нащрек.
Странно, но не случайно, едно от любимите всекидневни занимания на Филип Попов извън работата с 
компютъра е рисуването на видяното по спомен на ръка в класическо блокче. Това постоянно взиране 
в околния свят е репетиция за ръката, но и тренинг за ума да вижда и регистрира всичко и така да 
улавя и постоянните промени. Този художнически бодибилдинг е насъщно необходим, като незаменима 
тренировка на ума, очите и ръката, за да бъдат във форма и винаги крачка напред.
Как тези наблюдения и дисциплинираната работа по буквите се пренасят в полето на свободните графики? 
От една страна, откриваме прецизното математическо отношение към линиите и обемите. От друга, 
виждаме много от света ни през разпознаваеми обекти и механизирани семпли. „Четем“ визуалните 
знаци, така както четем буквите. Филип Попов минимализира образа, свежда всичко до знак, предлага ни 
кодове, чрез които директно да стигнем до посланието – без заобиколки и увъртания. Работата в полето 
на графичния дизайн се проявява в плакатността на изображението. Колкото и да е категорично на пръв 
поглед обаче, то не ни представя конкретно „изречение“, а ни оставя сами да си намерим пътя сред 
редиците от образи. 
Независимо от крайната визия, във всички серии на Филип Попов присъства известна тревожност. Дали 
са черепи, бойни самолети или просто абстрактни линии, те излъчват напрежение. Има технологическа 
доминанта, която изразява както преклонението, така и страха на художника от машините и отправя 
предупреждение за това колко лесно нещата могат да излязат извън контрол. Тези притеснения, 
предвиждания и „аларми“ се отнасят и към диктатурата като форма на управление и като постоянно 
надвиснала заплаха над човечеството.
Филип Попов създава своите произведения в компютъра, използвайки метода на векторната графика. 
Може би именно страхът му от машините го довежда до там да владее до съвършенство техниката и да 
може да я подчинява.
Серията „Монолози и молитви“ от 2019-2020 г. обединява досегашните търсения на автора и като че ли 
включва всичко, което го е вълнувало до тук. 
Въздействието на работите се получава от контраста между две усещания. Хоризонталните полета, 
силната цветност, декоративното излъчване и повтарящите се мотиви приличат на старинни черги, които 
смесват елементи от различни фолклори. Едновременно с това, стройните военни редици и натрапчиво 
повтарящите се геометрични фигури са като от футуристичен филм, който вече се е случил. Топлотата на 
първото се противопоставя на хладната прецизност на второто. Отделните образи са динамични и живи, 
но от друга страна са хербаризирани, изсушени, превърнати в паметник на самите себе си. Разказът 
на художника се движи между жизнерадостното и зловещото. Опитът светът да изглежда подреден и 
организиран не може да прикрие противоречията и усложнените взаимоотношения.
Графичният лист наподобява съвременна електронна платка, но ни напомня и древни цивилизации. 
Цветността е силна, директна и оптимистична. Зад този оптимизъм обаче се крие и известна тревога – 
хората са се превърнали в сигли; те не доминират, а са просто част от всички технологични елементи. 
Роботизираната визия се „затопля“ от декоративно-приложната цветност, препращаща ни към народните 
занаяти и историческите натрупвания. Те служат като гарант за вечност и обещават, че няма да позволят 
най-лошите предвиждания за бъдещето на човечеството да се случат. Молитвите в заглавието са и за това.
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Philip Popoff is one of the artists who produce exquisite art as “free” creators and practical work 
as graphic designers. He earns his living with one and does the other for pleasure (we know of 
many such cases), but is equally devoted to both. His design experience contributes to the technical 
perfection of his graphics, while the challenge of creating his free art enriches the practical work. 
Such a symbiosis is not common, and when it comes to Philip Popoff, it is difficult to separate one 
from the other.
This artist is one of the greatest masters of typography and very skilled in the use of typographic 
practices in various fields. This art is underappreciated, but it is actually most common in everyday 
life and determines not only the way we read, but also how we process what we read, looking 
through the prism of letter aesthetics. The possibilities in this regard are endless. Establishing a 
connection between the visual and the verbal is a huge challenge, and when achieved in practice, it 
provides vast spaces for work and experimentation.
Typography continues to be one of the few arts that requires meticulous knowledge of classical 
mathematical principles and models. When people without such a background try to break or 
circumvent the rules, they are quickly exposed as amateurs. Philip Popoff can afford to play with 
letters precisely because he knows how they are built. In this activity, he has achieved virtuosity, 
making his products easily recognisable and original.
A letter contains many aspects – architecture, geometry, perspective; relationships between thin 
and thick, vertical and horizontal, thought and image. Typography is constantly evolving, mirroring 
changes in the real world. It captures all the vibrations of life. This keeps the artist’s gaze awake 
and constantly alert.
Strangely, but not accidentally, one of Philip Popoff’s favourite daily activities, outside of working on 
a computer, is drawing by hand what he has seen in the past in a classic sketchbook. This constant 
staring at his surroundings is training for both the hand and the mind. This helps the latter to see 
and record everything, thereby capturing the constant changes. This artistic bodybuilding is an 
essential workout for the mind, eyes and hand, keeping them in shape and always one step ahead.
How are those observations and disciplined work on letters carried over to the field of free graphics? 
On the one hand, we find the precise mathematical ratio between lines and volumes. On the other 
hand, we see much of our world through recognisable objects and mechanised samples. We “read” 
visual signs just as we read letters. Philip Popoff minimises the complexity of the image, reduces 
everything to a sign and offers us codes that enable to get directly to the message – without any 
detours or twists and turns. His work in graphic design is manifested in the poster-like quality of the 
image. Still, however definite it may seem at first glance, it does not show us a specific “sentence”, 
but lets us find our own way out of the series of images.
Regardless of the final appearance, there is some anxiety in all of Philip Popoff’s series. Whether 
they are skulls, fighter jets or simply abstract lines, they radiate tension. There is a technological 
dominance that both expresses the artist’s adoration and fear of machines and warns of how easily 
things can spiral out of control. Those worries, predictions and “alarms” also apply to dictatorship as 
a form of government and as a constant threat to humanity.
Philip Popoff creates his works on a computer, using vector graphics. Perhaps it was precisely his 
fear of machines that led him to master the technique to perfection, enabling him to subdue it as 
necessary.
The Monologues and Prayers series of 2019-2020 unites the artist’s previous explorations and 
seems to include everything that has brought a spark to his life so far. The works derive their 
impact from the contrast between two sensations. The horizontal fields, strong colours, decorative 
feel and repeating motifs create an impression of olden rugs that mix elements from different 
folklores. At the same time, the straight-as-an-arrow military ranks and the intrusively repetitive 
geometric shapes are like a futuristic movie that has already happened. The warmth of the former 
contrasts with the cool precision of the latter. The individual images are dynamic and vivid, but also 
stuffed, dried and turned into a monument to themselves. The artist’s story moves between the 
cheerful and the sinister. His attempt to make the world look orderly and organised cannot hide its 
contradictions and complicated relationships.
The graphic sheet resembles a modern electronic circuit board, but also reminds us of ancient 
civilisations. The colours are strong, direct and optimistic. However, a certain anxiety lies behind this 
optimism – people have become sigla; they no longer dominate, but are simply an element of all 
technological structures. The robotic look is “warmed” by the decorative colours, which serve as a 
reference to folk crafts and historical accumulations. They also serve as a guarantor of eternity and 
promise us not to allow the worst predictions for the future of humanity to come true. The prayers in 
the title are another reference to that.
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Мария Василева: В серията “Posthuman” говориш за 
надмощието на машините над човека. Това не е ли малко 
изтъркана теза? Или как идеята за това надмощие се 
променя през последните десетилетия на фона на личния 
ти интерес към машините?
Филип Попов: В “Posthuman” работя по темата за 
изкуствения интелект и опасността от автономността му и 
надмощието и контрола над човека.
Темите в историята на изкуството не са много и никоя от 
тях не е изгубила своето значение:

човек – среда,
човек – Бог,
човек – човек, 
отскоро и човек –  изкуствен интелект,
а предстои и човек – чужди цивилизации, пълноценно 
(не в рамките на научната фантастика).

Машините (именно изкуственият интелект може да се 
разглежда като автономен мозък, създаден по машинен 
път) попадат в първата и четвъртата тема.
Тяхното надмощие се променя стремглаво през 
последните десетилетия, а напоследък се променя 
с месеци и всички ние сме живи свидетели на това 
явление; то променя и самите нас, и начина на 
поведение и общуване.

М.В.: В споменатата серия основният мотив е 
стилизиран череп. Какво влагаш в него? Работите ти са 
доста плакатни и сигнални. Какви са ограниченията и 
предимствата на този подход?
Ф.П.: Стилизираните черепи в моята серия “Posthuman” 
могат да се разглеждат от всеки зрител от различна 
перспектива и това е чарът на изкуството и свободата 
на идейната и образната интерпретации. Те ми служат 
за скелет (директно) на структурите и системите. Чрез 
техните образи аз сглобявам/рисувам моите картини. Те 
са ребуси, които създавам и разгадавам в дългия процес 
на работа.
Създавам видове матрици и по тях правя индивидуалните 
единици.
Картините ми са един вид манифест и плакатността на 
формата служи с пълната си сила и яркост на образа и 
внушението. Примери: Маринети, Маяковски, руските 
конструктивисти и поп-арта… Мога още да изброявам.

М.В.: Изпитваш някакво желание да подреждаш света. 
Имаш и проект с название „Ред“. Точно сега май имаме 
нужда от това. Откъде според теб ще дойде този ред? И 
как виждаш твоята роля в това подреждане?
Ф.П.: Ежедневно, не, ежеминутно сглобявам света и 
събитията, връзките му около мен и в мен…
Създавам карти и матрици на действия и факти в 
съзнанието си…
Чрез изкуството показвам една малка част от видимото и 
невидимото.
Човечеството започва тъкмо да разширява неимоверно 
своя хоризонт – и ни пускат някакъв „епидемиологичен 
императив“, нов ред, който е просто разсейване от далеч 
по-належащите области на интерес.
Новите граници, които трябва да завладеем, са вътре в 
нас.
Въпросът, който задаваш, вече се е случил.

М.В.: Ти си много добър рисувач и се изкушаваш от 
„обикновената“ рисунка, от тази, която отразява спомени 
и впечатления в класически скицници за рисуване. Имаш 
десетки такива, които изумяват с естествеността на 
нарисуваното, при която прецизността се „одухотворява“ 
от директния досег на молива върху листа. Това, 
което обаче обикновено показваш на публиката, са 
произведения, създадени в компютъра и „родени“ през 
печатни техники. Какво повече ти дава този метод на 
работа?
Ф.П.: Рисунките, които създавам, са нещо като 
ежедневните репетиции на пианист…
Всичко започна преди около 15 години при първото 
ми посещение в Япония, когато нарочно отидох без 
фотоапарат, за да гледам и запомнян пълноценно първите 
си впечатления без да се разсейвам във визьора.
Когато се возех в шинкансен (влак стрела), останах 
поразен от честотата и скоростта при смяната на 
пейзажите. Получаваше се нещо изумително:
от високата скорост първите планове изчезваха или 
се размиваха в нещо като полусенки, които не можеха 
да бъдат конкретизирани – получаваха се някакви 
полупрозрачни завеси от растения и предмети, 
през които прозираха третите и четвърти планове. И 
цветовете… те са по-ярки отколкото в нашия географски 
пояс и поради непрестанния ръмеж (бях по време на 
мусоните) природата и обектите изглеждат неимоверно 
блестящи и контрастно чисти на бялата тропическа 
слънчева светлина. Зеленината е крещящо ярка и 
контрастира с мъглите, които се образуват от влажните, 
горещи изпарения. Всички описани явления ми повлияха 
хипнотизиращо като на художник, който е влюбен в 
природата…
Това ме накара да отида в един магазин за художници 
в Гинза и да се изгубя като дете сред хилядите видове 
хартии, тушове, четки и какво ли още не… 
Излязох с такова количество качествени материали, че ги 
ползвам и до ден днешен.
Започнах веднага да рисувам по спомени, които после 
се превърнаха във фантазии и представи, и така ден 
след ден.

Това рисуване много бързо ме докара до състояние 
на FLOW – усещане за психическо състояние на пълно 
потапяне (концентрация) и пълно усвояване от дейността 
(„поглъщане“), което продължава сякаш само по себе 
си – нещо като съзидание или опиянение от действието и 
желание да функционираш.
(вж. Mihály Csíkszentmihályi).
Наблюдавайки много внимателно сенките и светлината, 
строежа и детайлите в природата и средата, създадена от 
човека, се получиха темите, по които работя:

Пейзажи
Градове
Индустриални съоръжения
Острови и морета
Гори и дървета

Кръстих тези поредици ТРАНЗИТНИ ПЕЙЗАЖИ…
Странното при тях са оказа, че съм предчувствал или 
предвиждал определени пейзажи и природни състояния, 
които започнаха да ми се появяват в по-късни години при 
моите пътувания, но това мога да почувствам само аз и 
много трудно може да бъде споделено.
Правил съм три изложби с рисунките от тези серии, eдна 
в Интерпред 2007, 2010 в Смолян и през 2018 в А cube 
contemporary в София.
Много ми е трудно да избера от няколкото хиляди рисунки 
и да ги подредя в изложба… Може би някой ден с теб ще 
направим нещо подобно
Освен това сърце не ми дава да разкъсвам скицниците и 
да разглобявам хронологията им.

М.В.: Сподели какво точно представлява векторната 
графика?
Ф.П.: Векторната графика е метод за представяне на 
компютърни изображения, при който те се описват с 
помощта на математически формули, функции, вектори 
и други подходящи оператори. В допълнение може да 
бъде зададена информация за осветеност, перспектива 
и покритие. Счита се за противоположност на растерната 
графика, но това не е точно така. Векторното описание е 
принципно различен метод за съхранение на графична 
информация в компютърните системи. Предимствата му 
пред растерните методи са:

1. по-малък обем на изходния файл (не винаги е 
задължително, може в някои случаи да се окаже 
в пъти по-голям като обем сравнен с обема на 
растерното изображение, например в случаи, в които 
векторите за описанието са много на брой)
2. високо качество на образа при различна степен на 
мащабиране
3. възможност за прилагане на неограничен брой 
деформации и трансформации – ротация, транслация, 
преобразуване и др.

Всичко това ми помага да рисувам, мащабирам и 
трансформирам моите работи в серии и да работя по 
някои от тях едновременно. Обратно на програмите за 
растерни изображения аз рисувам/чертая моите картини 
като инженер или архитект. Това съвсем не е лесно, но 
ми дава огромната свобода да се движа във виртуалното 
пространство и да изследвам нови творчески територии. 
Освен това и опитът ми на графичен дизайнер ми 
осигурява предимството да мога да познавам цветовете 
и тяхната промяна от монитора върху печатното 
изображение (в моя случай 100% памучна хартия).
По принцип не е толкова различно от малко по-ранното 
ми творчество, когато чертаех и рисувах с инструментите 
на архитектите: линии и линеали, рапидографи и тушовки, 
пера и моливи… Разбира се, аз усложних всичко това до 
неимоверна степен, наслагвайки слоеве един върху друг 
и обогатявайки инструментариума с пера, тушове, четки, 
пастели, размивания и цветни мастила…
Сигурно си спомняш изложбите от цикъла „Стратегическа 
романтика“.
Мога да кажа, че съм променил „малко” техниката, 
но това ми е дало огромен скок в свободата да 
изобразявам…
Нещо като коня и парната машина.
...и пак се върнахме на машините!

М.В.: Новият ти цикъл работи „Монолози и молитви“ като 
че ли събира в едно различни преживявания, символи 
и знаци. В тях има преди всичко машини или части от 
различни електронни модули, но и фигури, наподобяващи 
живи същества. Хората или животните обаче са по-
скоро сигли, отражения на един механизиран свят. Това 
е донякъде тъжно. Но пък работите са многоцветни и 
жизнени. Намираш ли някакво противоречие в това?
Ф.П.: По-скоро са драматични в своята извънредна, 
почти истерична цветност и структурна динамика. За 
разлика от предишния ми цикъл “ORDER”, където строгите 
архитектонични прототипи и мрежови пространства са 
изпълнени с желязна дисциплина и съсредоточеност, 
сегашните работи са пуснати по течението на някаква 
халюциногенна фантазия и психеделична паралелна 
реалност.
Може би това е най-жизненият и живописен цикъл 
в моето творчество, без да губи обаче и от известна 
доза “Weltschmerz” (световна болка – бел.ред.) и 
самоирония…
Тук Мексико и Централна Америка са изходни репери, 
отправни точки, а не цели на пътешествието. 
Този цикъл е пътуване до възможните предели и 
конструкции на въображението на неопределена 
измислена цивилизация и нейния образен свят.

Maria Vassileva.: In the Posthuman series, you talk 
about the superiority of machines over man. Isn’t 
this a bit of a trite topic? Or how has the idea of this 
superiority changed in recent years, especially against 
the backdrop of your personal interest in machines?
Philip Popoff.: In Posthuman, I work on the subject of 
artificial intelligence and the danger that its autonomy 
could result in superiority and control over man.
Not that many themes have been explored in the 
history of art, and none of them has lost its relevance 
yet:

man – environment,
man – God,
man – man,
more recently, man – artificial intelligence,
and coming sooner or later, man – alien 
civilisations (for real and not in science fiction).

Machines (with artificial intelligence considered an 
autonomous brain created using machines) fall within 
the scope of the first and fourth themes.
Their superiority has changed rapidly in recent decades, 
and lately it has been changing every passing month – 
we are all living witnesses to this phenomenon, which 
is changing both ourselves and the way we behave and 
communicate.

M.V.: The main motif in this series is a stylized skull. 
What meaning do you ascribe to that? Your works have 
a very poster-like quality and are full of signals. What 
are the limitations and advantages of this approach?
P.P.: Each viewer can look at the stylised skulls in my 
Posthuman series from a different perspective, and 
this is the charm of art and the freedom of ideological 
and figurative interpretations. I use them as scaffolding 
(directly) of structures and systems. Through their 
images, I assemble/paint my paintings. They are 
puzzles that I create and solve in the long work process.
I create different types of matrices and use them to 
make individual units.
My paintings are a kind of manifestation, and the 
poster-like quality of the form, with the full force 
and brightness of its images, has the power of 
suggestion. Examples: Marinetti, Mayakovsky, Russian 
constructivists and pop art… I can go on.

M.V.: You seem to feel some sort of desire to put the 
world in order. You also have a project called Order. 
Right now, I think we probably need more of that. 
Where do you think this order will come from? And what 
do you see as your role in this process?
P.P.: Every day, no, every minute I assemble the world 
and events, its connections around me and in me…
I create maps and matrices of actions and facts in my 
mind…
I use art to show a small part of the visible and the 
invisible.
Mankind was just beginning to expand its horizons 
tremendously – and now they are issuing a kind of 
“epidemiological imperative” to us, a new order that is 
simply a distraction from far more pressing concerns.
The new frontiers we must conquer are within us.
The question you are asking is about something that 
has already happened.

M.V.: You are a very good painter, but you are tempted 
by the “ordinary” drawing, the one in classic sketch-
books that reflects memories and impressions. You 
have dozens of those that amaze with the naturalness 
of the drawings, where precision is “spiritualised” by 
the direct touch of the pencil on the sheet. However, 
what you usually show to the public are works created 
on a computer and “born” via printing techniques. What 
more does this method of work give you?
P.P.: The drawings I create are something like the daily 
rehearsals of a pianist…
It all started about 15 years ago, on my first visit to 
Japan. I deliberately went there without a camera, so I 
could watch and fully remember my first impressions, 
without being distracted by the viewfinder.
When I rode the shinkansen (bullet train), I was struck 
by how quickly the landscapes were changing. The 
resulting effect was amazing: due to the high speed, 
the foreground and the plane behind it disappeared 
or blurred into something like half-shadows that could 
not be fully distinguished, forming something like 
translucent curtains of plants and objects, through 
which the third and fourth planes could be seen. And 
its colours… They are brighter than in our geographical 
zone, and due to the constant drizzle (I was there 
during monsoon season), nature and the artificial 
objects look incredibly bright and contrastingly clean 
in the white tropical sunlight. The greenery is blindingly 
bright and contrasts with the mists formed by the 
humid, hot vapours. All those phenomena had a 
mesmerising effect on me, as an artist who is in love 
with nature…
This made me go to an art supplies shop in Ginza, 
where I got lost like a child among the thousands of 
types of paper, inks, brushes and whatnot…
I came out with so much quality materials that I still use 
them to this day.

I immediately began to paint my memories, which later 
turned into fantasies and ideas, and so on, day after day.
This bout of painting very quickly put me into a state 
of FLOW – a sensation of complete immersion and 
full absorption into the activity, which continues to be 
performed as if by itself – something like creation or 
intoxication from the action and one’s desire to function 
(see Mihály Csíkszentmihályi).
By observing very carefully the shadows and the light, 
the structure and details in nature and the man-created 
environment, I derived the topics I was working on:

Landscapes
Cities
Industrial facilities
Islands and seas
Forests and trees

I named those series the TRANSIT LANDSCAPES…
The strange thing about them is that I felt a certain 
sense of déjà vu about some landscapes and natural 
situations when they began to appear to me on my 
travels in later years, but this can only be felt by me and 
it is therefore very difficult for others to understand.
I have done three exhibitions of the drawings from 
these series, one at the Interpred in 2007, another 
in Smolyan in 2010 and finally at the  A cube 
contemporary in Sofia in 2018.
It is very difficult for me to choose from several 
thousand drawings and arrange the selection into an 
exhibition… Maybe one day we will do something similar 
with you. Besides, I don’t have the heart to rip pages 
from the sketchbooks and mess up their chronology.

M.V.: Tell us what exactly are vector graphics?
P.P.: Vector graphics are a method of presenting 
computer images by which they are defined using 
mathematical formulas, functions, vectors and other 
appropriate operators. Settings for lighting, perspective, 
and coverage can also be defined. They are considered 
the opposite of bitmap graphics, but that is not quite 
right. Vector definition is a fundamentally different 
method for storing graphical information in computer 
systems. Its advantages over raster methods are:

1. smaller volume of the output file (not always – in 
some cases, it can be many times larger in volume 
compared to the volume of a raster image, for 
example in cases where there are many vectors for 
the definition)
2. high image quality when scaled up
3. capability to apply an unlimited number of 
deformations and transformations – rotation, 
translation, transformation, etc.

All this helps me to draw, scale and transform my works 
into series and work on several of them at the same 
time. Whereas on bitmap software, I paint/draw my 
paintings as an engineer or architect. This is not easy 
at all, but gives me great freedom to move around the 
virtual space and explore new creative territories. In 
addition, my experience as a graphic designer gives me 
the advantage of knowing how the same colours look 
on the monitor and on the printout (in my case, 100% 
cotton paper).
In general, it is not so different from my earlier work, 
where I drew and painted using the tools of architects: 
lines and rulers, rapidographs and inks, feathers 
and pencils… Of course, I ended up making all this 
incredibly complicated by superimposing layers on top 
of each other and expanding the toolkit with feathers, 
inks, brushes, pastels, blurs and colour inks…
You probably remember the exhibitions from the 
Strategic Romance cycle. I can say I have changed the 
technique “a little”, but this has given me a huge leap 
in the freedom to depict the world…
Something like going from the horse to the steam 
engine.
... And we are back to machines again!

M.V.: Your new cycle of works called Monologues and 
Prayers seems to bring together different experiences, 
symbols and signs. They contain primarily machines 
or parts of various electronic modules, but also figures 
resembling living beings. On the other hand, humans or 
animals are more like sigla, reflections of a mechanised 
world. This is somewhat sad. But the works are multi-
coloured and vibrant. Do you find any contradiction in 
this?
P.P.: They are rather dramatic in their extraordinary, 
almost hysterical range of colours and structural 
dynamics. Unlike my previous cycle Order, where strict 
architectural prototypes and network spaces are filled 
with iron discipline and concentration, my current works 
are carried by the flow of some hallucinogenic fantasy 
and psychedelic parallel reality.
This is perhaps the most vivid and picturesque cycle in 
my body of work, though I have not omitted a certain 
dose of Weltschmerz (world-weariness – Ed.) and self-
irony…
Here, Mexico and Central America are starting points, 
reference points, not the destination.
This cycle is a journey to the possible limits and 
constructions of the imagination of an indefinite 
fictional civilisation and its figurative world.

Пътуване до невъзможното Journey to the Impossible

Колороид, 2019-2020 / Colouroid, 2019-2020 
Авторски печат с архивни мастила върху 360 г 100% памучна хартия,  143 x 103 см 
Author‘s print with archival inks on 360 g 100% cotton paper, 143 x 103 cm

Еротонин, 2019-2020 / Erotonin, 2019-2020
Авторски печат с архивни мастила върху 360 г 100% памучна хартия,  143 x 103 см 
Author‘s print with archival inks on 360 g 100% cotton paper 143 x 103 cm

Зелена изповед, 2019-2020 / Green Confession, 2019-2020
Авторски печат с архивни мастила върху 360 г 100% памучна хартия,  143 x 103 см
Author‘s print with archival inks on 360 g 100% cotton paper, 143 x 103 cm

Просто сън, 2019-2020 / Just a Dream, 2019-2020
Авторски печат с архивни мастила върху 360 г 100% памучна хартия,  143 x 103 см
Author‘s print with archival inks on 360 g 100% cotton paper, 143 x 103 cm


