
Plotter art has acquired the trump card of 
a medium that in recent decades has been 
involved in the massivisation of the conceptual 
and creative concepts of artists, in parallel 
as an additional segment due to the diverse 
approach to the work. In such offered solutions, 
the point of the artists for an easier way of 
sending their works to remote destinations, 
certainly with the desire to participate in more 
and different art manifestations, should be 
emphasized.

It is through the selected samples (1988-2012) from the collection of the Museum that the 
conclusions are initiated that they are often used as a reproductive printing technique, but 
in this case we may speak about separate conceptualized independent works with smaller 
circulation. This way of expression also enabled the free dimensioning of the digital view, that 
is, the impression. Hence artists themselves calculate with smaller or oversized prints to change 
or emphasize the “frame” which should contain and fit multiple elements useful in narration 
or the need to emphasize the motif, sometimes with additional visual interventions or texts. 
In the discourse of early historical conceptualistic considerations and realizations, the Xerox 
and photography were preferred. They were repressed by the plotter technique that fit into 
the succession of postmodernist expressions and interpretations, mainly concentrated on the 
current problems related to everyday life, politics, the engaged moments of things that surround 
us, that is, disturb us. The selected stories of our examples seem to direct us to the “favourite” 
themes of the individual author and, therefore, they are read very transparently at the first 
glance towards them, less often we encounter the more difficult assimilation of the presented. In 
the classification and determination of the role of this type of works in the Museum collection, 
a simple elaboration (remark) can be roughly carried out, since it is basic to summarize the 
required idea concepts. The roots of the narrative codes are similar to the particular emergences 
or instruments  in the representation (pop art, photographic reality, then editing, etc.), thus 
revealing the ironic admixtures of the work, even in a broad form, not only as a momentary 
insert. It is easier for authors to give a more detailed description of the incident, but an impulsive 
narrative is important in order to complete the overall impression of the works. These include 
events tied to an exciting period, filled with unpredictable local and global dangers. Therefore, 
the works shown are now in reality in a situation to receive a historical context and to “affirm” 
the creative thought equalized precisely to the character of the time. From this presentation it can 
be seen that the plotter realizes its own ability to have the feature most often of a wall or floor 
installation, occasionally combined with other materials. 
At the first review of the exhibition, it is noticeable that  L. Bojadziev in the monumental plotter 
notes from 2000 under the title “GastARTBeiter” has a major involvement. In them, textual and 
reproductive illustrations are implemented to remind of the financial transactions for art projects 
with world norms, bound to his participation, and of which the profit is - 0.
The caricatures  from the 70’s are restored by V. Boroevic in his 1998 project “Replay”. Increased 
through plotter technology, they experience the fate of their own repetition in new plastic and 
communication positions. The replicas of the drawing in the form of prints with the REPLAY 
appendix are not caricatures, but their simulacrums. 
J. Balov through the three positions of the warrior as a motif with a historical context (alluding 
to the Germans) has the idea of   infiltrating the “free” spheres of the wider history.
V. Nikolayev almost literally quotes Warhol, but he also regularly uses an intervention with 
an expressive black paint move to intentionally disrupt the reproduced multiplied view from 
a single product.

Моето трансгенично дело “ГФП зајаче“ се состои од  креацијата на флуоресцентен зајак, 
јавен дијалог генериран од проектот, и социјалната интеграција на зајакот. ГФП значи зелен 
флуоресцентен протеин. “ГФП зајаче“ беше реализиран во 2000 г. и беше премиерно презентирана 
за јавноста во Авињон, Франција. Трансгеничната уметност, што ја предложив и на други места, е 
нова уметничка форма базирана врз употребата на генетичкиот инжењеринг со цел да се пренесат 
природните или синтетичките гени врз организмот, да се креираат уникатни живи битија. Сето ова 
мора да се изработи со голема грижа, со сознание за комплексните прашања што на тој начин се 
поттикнуваат и, врз се`, со посветеност да се  респектира природата, негувањето и љубовта кон 
животот којшто на тој начин се креира. 

Едуардо Кац

My transgenic artwork “GFP Bunny” comprises the creation of a green fluorescent rabbit, the public 
dialogue generated by the project, and the social integration of the rabbit. GFP stands for green fluorescent 
protein. “GFP Bunny” was realized in 2000 and first presented publicly in Avignon, France. Transgenic 
art, I proposed elsewhere, is a new art form based on the use of genetic engineering to transfer natural 
or synthetic genes to an organism, to create unique living beings. This must be done with great care, with 
acknowledgment of the complex issues thus raised and, above all, with a commitment to respect, nurture, 
and love the life thus created.

Eduardo Kac

Крунислав Стојановски / Krunislav Stojanovski 
You’re worth more than you think!, What’s a life worth, You can be our Satisfied Customer tool, 
‘Sell your body’ one part at a time, ‘Do you want to be rich? Sell your body’, 2007
плотерска инсталација / plotter installation, (100х70)x5

ОПА / OPA  
„Ох!“ / „Oh!“, 2006/8, плотерски печат / plotter print, 1701x20
© Bob Jacobson/Corbis image library

Марко Стојановиќ / Marko Stojanovik
Art food-eat art / Daniel Buren, 2007, плотерски печат / plotter print, 70x100

Борис Шемов / Boris Shemov
Share. Extension, 2012, дигитален отпечаток на сатен / digital print on satin, 66x200 

Ладислав Цветковски / Ladislav Cvetkovski 
Глобализација во сино (триптих) / Globalization on blue (triptych), 2009
плотерска инсталација / plotter installation, 100х460

Милета Продановиќ / Mileta Prodanovikj 
, “Just do it…”, “Connecting people...”, 2005
плотерски печат / plotter print, (150х200)x2

Лучезар Бојаџиев / Luchezar Bojadziev 
GastARTBeiter, 2000, плотерски печат / plotter print, 211x510

Игор Сековски / Igor Sekovski 
Порти / Gates, 2005, плотерски печат / plotter print, 150x300

Елизабета Аврамовска / Elizabeta Avramovska 
Homo sapiens или Homo narcissus / Homo sapiens or Homo narcissus, 1999, 
плотерска инсталација со стакло / plotter installation with glass, 150x200

Едуардо Кац / Eduardo Kac
Алба, флуоресцентното зајаче / Alba, the Fluorescent Bunny, 2000
плотерски печат / plotter print, 98х118

Виктор Николаев / Viktor Nikolaev 
Енди Ворхол супер стар / Andy Worhol Super Star, 2000
Плотер на хартија со интервенција / plotter on paper with intervention, (241x131)x2

Матеј Богдановски / Matej Bogdanovski
Кули и ѕидини – Кули и блокови / Towers and Walls - Towers and Blocks, 2010

Не се сеќавам точно од кого го имам слушнато тоа дека Кензо Танге како инспирација за Градски 
ѕид го земал скопското Кале, како симболични ѕидини околу централното јадро на градот сочинето 
од блокови и кули, токму како линијата на Калето со неговите ѕидини и кули. Ова ми има останато 
во свеста, но на некое интелектуално ниво, само како информација. Години подоцна, случајно 
фотографирајќи на Калето, правејќи фотки кои сакав да ги вклопам во мојот стрип КШШЦ направив 
една фотка која дури кога ја видов на екран, средена и обработена, ми го откри визуелно она што 
некој многу пред тоа ми го зборуваше за Градскиот ѕид на Танге. Бев воодушевен како линијата на 
блоковите и кулите на Градски ѕид кои се гледаа во позадината совршено се вклопува и ја следи 
линијата на ѕидините и кулите на Калето. Со тоа, визијата на Танге ми стана многу појасна, а Градскиот 
ѕид уште подраг.

I don’t remember exactly where I’ve heard that Kenzo Tange found his inspiration for the City Wall in the 
Skopje fortes - Kale, as symbolic walls around a central urban core of the town composed of blocks and 
towers, same as the outline of the fortes with its walls and towers. I have kept this in mind but only at an 
intellectual level, only as an information. Many years later, while photographing the fortress and making 
photos for my comic book KŠŠC I made e photo which, only when I saw it on the monitor,developed and 
processed, visually revealed to me what Tange’s City Wall had told me long ago. I was delighted how the 
outline of the blocks and towers of the City Wall in the background perfectly fitted and followed the outline 
of the fortes. Thus, the vision of Kenzo Tange became much clearer tome, and the City Wall much dearer.

Љупка Делева / Ljupka Deleva
Тишина VS звук / Silence VS Sound, 1998, плотерска инсталација / plotter installation

Ирена Паскали / Irena Paskali 
Просторно-временска автентичност / Space-Time Authentic, 2002
плотерски печат / plotter print, (150x235)x2

Миодраг Десоски / Miodrag Desoski 
Coca-Cola, 1988, плотерски печат / plotter print, 95x156

Жанета Вангели / Zaneta Vangeli
Дома / Home, 2008/09
плотерски печат / plotter print, 230х130

Иља Чичкан / Iliya Chichkan
Од циклусот Заспаните принцови на Украина
From the series Sleeping Princes of Ukraine, 1997
плотерски печат / plotter print, 115x76,5

Михаил Мурин / Michail Murin
Херолд Циман - Memory (W)hole (од проектот „Твоето име со мој потпис“)
Herold Ciman - Memory (W)hole (from the project “Your name with my signature”), 2005
плотерски печат / plotter print, 150x200

Оливер Мусовиќ / Oliver Musovikj 
Претседателска палата / Presidential Palace, 2003
 плотерска инсталација / plotter installation,
 (70x50)x2; 50x70

Уметноста на плотер се здоби со адутот на медиум што во последниве децении 
учествува во омасовувањето на идејните и креативните концепти на уметниците, 
паралелно и како дополнителен сегмент поради разновидниот пристап кон делото. 
Во вака понудените решенија треба да се истакне и поентата на уметниците за 
полесен начин на праќање на делата до оддалечени дестинации, секако, со 
желба да се партиципира на повеќе и на различни ликовни манифестации. 
Токму преку селектираните примероци (1988-2012 г.) од колекцијата на Музејот, 
се иницираат заклучоците дека тие често се искористени како репродуктивна 
печатарска техника, а во овој случај, сепак, станува збор за одвоени 
концептуализирани самостојни дела со помал тираж. 
Овој начин на изразување го овозможи и слободното димензионирање на 
дигиталната глетка, односно отпечатокот. Оттаму и самите уметници калкулираат 
со помали или со предимензионирани отпечатоци за да се промени или да се 
потенцира „кадарот“ во којшто треба да се содржани и вклопени повеќе елементи 
корисни во нарацијата или потребата за акцентирање на мотивот, некогаш и со 
дополнителни ликовни интервенции или текстови.
Во дискурсот на раните историски концептуалистички размислувања и 
реализации се преферираа ксероксот и фотографијата. Токму тие беа 
потиснати со плотерската техника што се вклопи во низата постмодернистички 
изрази и толкувања, главно концентрирани врз актуелните проблеми врзани 
за секојдневието, политиката, ангажираните моменти на нештата штонè 
опкружуваат, односно нè вознемируваат. Одбраните приказни на нашите 
примери како да нè насочуваат кон „омилените“ теми на поединечниот автор и 
затоа мошне транспарентно се читаат уште при првиот поглед кон нив, поретко 
наидуваме и на потешко асимилирање на претставеното. При класифицирањето 
и определувањето на улогата на овој тип дела во колекцијата на Музејот може 
грубо да се спроведе едноставна елаборација (забелешка), бидејќи главно е да 
се сублимираат бараните идејни концепти. 
Корените на наративните кодекси се слични на определените појави 
илиинструменти во претставувањето (поп-арт, фотогафска реалност, потоа 
монтажата и др.) преку што се откриваат ироничните примеси на делото дури 
и во опширна форма, не само како миговен инсерт. За авторите е полесно да 
даваат подетален опис на случката, но битен е и импулсивниот наратив за да се 
заокружи комплетниот впечаток на делата. Во нив се опфатени настани врзани 
за еден возбудлив период, исполнет со непредвидливи локални и глобални 
опасности. Затоа прикажаните дела сега реално се наоѓаат во ситуација да 
добијат историски контекст и да ја „афирмираат“ креативната мисла изедначена 
токму со карактерот на времето. Од оваа презентација се гледа дека плотерот ја 
остварува и сопствената можност да ја има карактеристиката најчесто на ѕидна 
или на подна инсталација, повремено комбинирана и со други материјали. 

При првиот преглед на изложбата се забележува дека поголем влог внесува 
Л.Бојаџиев во монументалните плотерски белешки од 2000 г. под наслов 
„GastARTBeiter“. Во нив се имплементирани текстуални и репродуктивни 
илустрации за да потсети на финансиските трансакции за уметнички проекти со 
светски норми, врзани и за неговата партиципација, а од кои профитот е – 0. 

Карикатурите од седумдесеттите В.Бороевиќ ги обновува во својот проект 
„Replay“ од 1998 г. Зголемени преку плотерската техника ја доживуваат 
судбината на сопственото повторување во нови пластички и комуникациски 
позиции. Репликите на цртежот во форма на отпечатоци со додавката REPLAY не 
се карикатури, туку нивни симулакруми. 

Ј.Балов преку три пози на воинот како мотив со историски контекст (алудирајќи 
на Германите) се носи со идејата за инфилтрирање во „слободните“ сфери 
напошироката историјата

В.Николаев скоро буквално го цитира Ворхол, но редовно користи и интервенција 
со експресивен сликарски црн потег со интенција да ја наруши и репродуцираната 
мултиплицирана глетка од еден продукт. 
Слично обраќање има и плотерот на М.Десовски со натписот Coca-Cola 
„испишан“ над расфрлени неделни новински списанија од тогашниот поширокиот 
регион. 
ОПА ја следи уметноста на времето на неизвесноста опфатена во конкретно 
осмислената синтагма „катастрофата и креативноста“. Иронијата на нивните 
плотерски репродукции јасно нè доведува до искушение да се запрашаме 
„дали вака изгледаат современите ангели – менаџери на историјата?“ Поради 
ококорените очи, отворената уста, може да се заклучи дека нивните лица се, 
всушност, насочени кон тогаш актуелните проблематични мигови.
Како проект врзан за флуоресцентното зајаче е промовиран во 2000 г. со кој 
Е.Кац предизвика и определени контроверзни ставови околу уметничкот чин што 
е директно инспириран од генетиката.  

Инсталираните фрагменти од сопствениот лик на Делева и оние на Сековски се 
приближуваат со асоцирање преку експресија и гест на лицето, односно делови 
од лицето, со претпоставен поглед и реакција кон определени општи состојби. 
Промените на нејзиниот лик ја рефлектираат позицијата на тишината наспроти 
звукот. Додека фотографските детали на Сековски се допираат до петте сетила што 
ја имаат улогата да ги отворат „портите“ на комуникација.   

Цитатот од дело на славниот уметник Дание Бурен, асоцира на јадење на уметноста, 
според М.Стојановиќ. Тој на парчето сирење, сервирано на чинија, нанесува црвени 
паралелни подебели линии карактеристични за споменатиот автор. 
Идејата на самостојната изложба (во поширока варијанта) на К.Стојановски во 
МСУ, Скопје 2007 г. со наслов „Продајте го своето тело“ поттикнува можеби и 
повеќе асоцијации, но на неа се навестува, всушност, круцијалниот аспект -мозокот 
нема вредност во трговијата со органи, а душата уште помалку.
М.Продановиќ сопствените режирани кадри ги потврдува како дел од рекламни 
секвенци реализирани главно во амбиентот на неговото живеалиште. За него е битен 
цинизмот на производите за широка потрошувачка и манипулацијата со исчекори 
при претставувањето на локалните актери во рекламата. 

Similarly, there is the plotter of M. Desovski with the inscription Coca-Cola “inscribed” above the 
scattered weekly news magazines from the then wider region.
OPA follows the art of the uncertainty period covered in the specially conceived syntagma 
of “disaster and creativity.” The irony of their plotter reproductions clearly tempts us to ask 
ourselves, “Do modern angels- managers of history look like this?” Because of the wide-open 
eyes, the open mouth it can be concluded that their faces are actually turned to the actual 
problem moments of that time.
As a project related to the fluorescent bunny it was promoted in 2000 by which E. Katz caused 
some controversial views about the artistic act directly inspired by genetics.

The installed fragments of Deleva’ s own face and those of Sekovski are approaching by 
associating through the expression and gesture of the face, that is, parts of the face, with a 
superior view and reaction to certain general conditions. The changes of her face reflect the 
position of silence versus sound; while Sekovski’s photographic details touch the five senses that 
have the role of opening the “gates” of communication.
The quotation from the work of the famous artist Daniel Buren, associates to eating of art, 
according to M. Stojanovic. He puts on a piece of cheese, served on a plate, red parallel thicker 
lines characteristic of the aforementioned author.
The idea of   the independent exhibition (in a wider variant) of K. Stojanovski at the MSU, Skopje, 
in 2007 with the title “Sell Your Body”, may inspire several associations, but it is actually a 
crucial point in it - the brain has no value in organ trafficking, and the soul even less.
M. Prodanovic confirms his own directed cadres as part of advertising sequences realized 
mainly in the environment of his residence. For him, the cynicism of consumer products and the 
manipulation with stepping up in representing local actors in the advertisement is important. 

Both plotter photographs with mounting interventions are a part of the so-called project “Spatial-
temporal authenticity” (2004) yon I. Paskali. In outlining the design solutions, she clearly relies 
on Susan Sontag’s thought: “Instead of hermeneutics, we need eroticism in art.”
The wall is relevant in the concept of the graphic artist L. Cvetkovski, who clips plotter prints as 
details filled with dynamic signs (arrows), which is a kind of annex to his theme on integralism.
I. Chichkan only wants in an indirect way to land and depict the real situation in Ukraine that 
can easily be transferred to any part of the world through the topic, that is,  the series related to 
the “Sleeping Princes”.
On a plot of an archaeological site, the Ukrainian author M. Murin is applying short texts on 
cardboard in which he indicates memories, with moments related to the topic contained in the 
title of the project “Your name with my signature”.
O. Musovic reacted and reminded of the moment when one of the former officials brazenly 
wished the building of our Museum to become a presidential palace.
The photo with a view from the Skopje Fortress of M. Bogdanoski was made in order to direct 
the view of a secluded parallel between the old building and the new architecture of the city.
E. Aramovska, brings the relation of the conscious or self-loving person down to the emphasis of 
the force the aggression of which is used on nature.
Through an enlarged and repaired view, Z. Vangeli challenges the game with the Millennium 
Cross in the natural setting. Only through a detail, he realises the connection with what means 
‘home’.
Boris Shemov directly conveys his visual collage sequences from the skype communication, as an 
idea of   expanding and addressing a wider range.
Thus, it is about united attitudes about current events especially in our region. The West and the 
East are involved as an initiative of even overstatement of their relations, that is,  correspondence.

Двете плотерски фотографии со монтажи интервенции седел од т.н. проект 
„Просторно-временска автентичност“ (2004 г.) на И.Паскали. При конципирањето 
на идејните решенија таа јасно се потпира врз мислата на Сузан Зонтаг: „Наместо 
херменевтика нам ни е потребна еротика во уметноста.“
Ѕидот е релевантен во концептот на  графичарот Л.Цветковски кој  плотерските 
отпечатоци како детали исполнети со динамични знаци (стрелки) ги закачува со 
штипки, што претставува своевиден анекс на неговата тема за интегрализмот.

Marika Bochvarova Plavevska
senior curator

Марика Бочварова Плавевска
кустос советник

И.Чичкан само сака на индиректен начин 
да ја приземји и да ја отслика реалната 
состојба во Украина што лесно може да 
се пренесе во кој било дел од светот, 
преку темата, односно серијата врзана за 
„Заспаните принцови“.
На една парцела на археолошки локалитет 
украинскиот автор М.Мурин аплицира 
кратки текстови на картон во кои ги 
апострофира сеќавањата, со моменти 
поврзани со темата содржана во насловот 
на проектот „Твоето име со мој потпис.“
О.Мусовиќ реагираше и потсетува 
на моментот кога некој од бившите 
функционери дрско имаше желба зградата 
на нашиот Музеј да стане претседателска 
палата.
Фотографијата со поглед од Скопското 
кале на М.Богданосвки е направена со цел 
да го насочи погледот на една затскриена 
паралела меѓу стариот објект и новата 
архитектура на градот.
Е.Аврамовска релацијата на свесниот 
или самозаљубен човек ја сведува на 
потенцирање на силата чија агресија е 
употребена врз природата. 

Преку зголемен и премонтиран поглед Ж.Вангели ја предизвикува играта со 
милениумскиот крст во природниот амбиент. Само преку детаљ е остварена врската 
со она што значи дома. 
Борис Шемов своите визуелни колажирани секвенци директно ги пренесува од skype 
комуникација, како идеја за проширување и обраќање на поширок круг.
Значи станува збор за обединети ставови околу актуелните случки особено во 
кругот на регионот. Западот и Истокот се вклучени како иницијатива на дури 
пренагласеност на нивните односи, т.е. кореспонденции.

Јован Балов / Jovan Balov 
Der Germane, 2002, плотерска инсталација / plotter installation, (90x64)х3
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може да се разликува од самата реклама или рекламната литература? Дали 
механичката репродукциска лента ќе се одрази врз уметноста на нејзината 
филозофска и / или сензуална вредност, или “аура”, како што ја нарече 
Гринберг? Одговорот беше да, во повеќето случаи, но, не во сите.Од друга 
страна, субјективизмот ја претвора уметноста во херметички свет, но, сепак, 
границите на уметноста се многу пошироки, отколку што во тоа не уверуваат 
конвенциите. Имено, уметниците најдоа начин операциите со молив и хартија 
да ги заменат со нови модели на колористички вектори.  Во традиционалниот 
дух каде што медиумската потрошувачка е на астрономско ниво, а 
производството на медиуми (и репродукција) се направени со леснотија, 
лесно е да се претпостави дека апликациите како InstaArt и Твитер... се оние што 
ќе преживеат и ќе ја разбијат бариерата меѓу уметноста и животот, односно 
ќе се ослободат од недопирливиот затворен систем на време-простор. 
Тоа е култура, што суштински, идеолошки и оперативно, се основа врз 
општествено производство, потрошувачка, размена и перцепција остварена 
преку дигиталниот медиум. Кога повеќето аматери на „професионалните“ 
креативни напори гледаат преку призмата на монетарната компензација или 
јавна благодарност (преку лајкови, симболи, емоции и акции), лесно е да 
се претпостави дека дигитализацијата на сликите, музиката, пишувањето и 
изведбата го презема приматот, особено на нешто што може да се смета за 
уметност со трајна вредност и конкретно откровение што може да го разбере 
секој кој ќе погледне на тоа без носталгичност кон историјата. Во тој контекст, 
одбраната на уметноста на повисок вкус (уметност од култна вредност 
или културата што е уметност) е разбирлива. Појавата на механички и 
подоцнежни дигитални репродукции како средство за ширење уметност, исто 
така, создаде нови можности за изразување, што е далеку од создавање 
општество во кое „конвенционалниот начин е некритички, а вистински новиот 
е критикуван со аверзија”, како што Валтер Бенјамин, всушност промовира 
иновации и еволуција во сите сегменти на развојот и уметноста. Една од 
задачите на уметноста е да создаде побарувачка што би можела целосно 
да се задоволи, подоцна. Историјата на секоја уметничка форма покажува 
критични епохи во кои определена уметничка форма се стреми кон ефекти 
што може целосно да се добијат само со променети технички стандарди, 
односно во нова уметничка форма. Индивидуалните уметнички интереси 
и индивидуалните уметнички истражувања, се во постојана интеракција и 
креираат контекст на комуникација на уметникот со општеството. Оттука 
Плотерите ја претставуваат моќта на претставите и начинот на кој тие влијаат 
врз нашата перцепција во контекстот во кој се појавуваат. Едноставно, она 
што во некоја денешница е достапно за сетилата, мислите или чувствата, 
претставува манифестација над која редовно се надвишуваат најразлични 
теориски модели. Манифестацијата се постигнува преку препознатливи 
информации, текстови и корпоративни знаци за широка потрошувачка што 
се вклопува во постмодернистичкиот пристап, концентрирани на актуелните 
проблеми поврзани за секојдневието, политиката, личните ставови за нештата 
што нè опкружуваат и создаваат дразби. Преместувањето на фокусот на 
уметничкото дело, може да се сфати како концепт на дигиталната уметност 
за материјалните можности, а уметникот како иницијатор на концептот. 
Дигиталната уметност е интерактивна, партиципативна, приспособлива, 
моментална и одговара на преносливост на содржината во вистинско време.
При класифицирањето и определувањето на улогата на овој тип дела во 
колекцијата на МСУ, без длабока елаборација и хронолошки континуитет 
се следат индивидуалните согледувања на поединечни автори. Фокусот на 
селекцијата е од крајот на 80-тите сè до доцните 2000-ти години. 

Plotter art, as a segment of computer art, is not a novelty in the contemporary 
art practice. We emphasize this fact, since many people believe that computers 
have become an important element of contemporary art since the 2000s, after 
personal computers became an inseparable part of everyday life. Through this, 
the thinking about the fact that it is not only a reproductive medium, but a 
particularly conceptualized independent work, is initiated. Also, computer art 
has a very rich history - computers were part of the art practice as early as 
in the fifties of the last century, when many artists and designers worked with 
mechanical devices and analogue computers. Although computers and the use 
of machines are actually related to design practices, there are many important 
contemporary artists who use computers in their artistic practices. One of the 
best ways to understand the role of computer art in contemporary art practice 
is to define and present the history of this art form.
In the second half of the 20th century, many traditional artistic disciplines 
began to integrate digital technologies. In general, computer art is a form of 
art in which computers play a significant role in the production or presentation 
of works of art. It is not only about the production of art, but also about its 
visualization. This way of expression also enabled the free dimension of the 
digital image, a simplified way of transporting and replication via a portable 
digital file. Therefore, computer art can be “expressed” through an algorithm, 
performance, installation, video art, video game, website, prints, etc.
However, when talking about computer art in contemporary art practice, we 
need to focus more on the use of computers in the production of contemporary 
art. It’s hard to imagine that a website or video game can be seen as part of 
contemporary art, although net art is defined as different from commercial web 
design and it is used by certain artists, however, there are issues of durability, 
archiving and documentation in datasets, i.e. presentation.
Actually, the foundations of “traditional” art, as we know it, were developed 
and are still developing. Their types and uses were established, at times 
very different from the present, from people whose impact on the action of 
things was insignificant compared to ours. But the incredible technological 
development, adaptability and precision that they have achieved, the ideas 
and habits they create, surely announce that deep changes in the ancient 
craft of “Beautiful Arts” have been made. In all the arts there is a physical 
component that can no longer be considered or treated as it sometimes could, 
it can not remain unchanged with our modern knowledge. For the last few 
decades, neither the materials, nor the space, nor the time have been the same. 
If we give the artist the characteristics of the medium, we must expect great 
innovations to transform the whole technique of art, thereby affecting the very 
artistic invention and perhaps even bringing incredible changes in the very 
notion of manifestation of art. However, instead of seeing this as an abrupt 
change, it may be more appropriate to see these changes as a continuation 
of the evolution of mass production, and simply put, the possible domination 
of mass-produced art. Clement Greenberg expressed his concern about the 
presence of the kitsch at the beginning of the 20th century, raising questions 
as to whether the consuming fearure of the masses will dilute “true art” to the 
point that art can no longer be differentiated from the actual advertisement or 

advertising literature itself? Will the mechanical reproduction tape reflect the 
art of its philosophical and/or sensual value, or “aura,” as it was called by 
Greenberg? The answer was yes, in most cases, but not in all of them.
On the other hand, subjectivism turns art into a hermetic world, but, still, the 
boundaries of art are much wider than conventions tend to convince us. Namely, 
the artists found a way to replace the pencil and paper operations with new 
models of colorful vectors. In the traditional spirit, where media consumption 
is at an astronomical level, and the production of media (and reproduction) 
is made with ease, it’s easy to assume that applications such as InstaArt and 
Twitter ... are those that will survive and will break the barrier between art 
and life, that is, they will get rid of the untouchable closed system of time-
space. It is a culture that is essentially, ideologically and operatively based 
on the social production, consumption, exchange and perception achieved 
through the digital medium. When most amateurs see “professional” creative 
efforts through the prism of monetary compensation or public appreciation 
(through likes, symbols, emotions, and actions), it is easy to assume that the 
digitization of images, music, writing and performance takes over the primacy, 
espeacially of something that can be considered an art with lasting value and 
a specific revelation that anyone who looks at it without nostalgia for history 
can understand. In this context, the defense of the art of higher taste (art of cult 
value or culture that is art) is understandable. The emergence of mechanical 
and later digital reproductions as a means of spreading art also created 
new possibilities for expression, which is far from creating a society in which 
“the conventional way is uncritical, and the really new one is criticized by 
aversion,” as Walter Benjamin, actually promotes innovations and evolution 
in all segments of development and art. One of the tasks of art is to create a 
demand that could be fully satisfied later.
The history of each art form shows critical epochs in which a certain art form 
strives for effects that can be fully obtained only with changed technical 
standards, that is, in a new art form. Individual artistic interests and individual 
artistic research are in constant interaction and create the context of the 
artist’s communication with society. Hence, plotters represent the power of the 
presentations and the way they affect our perception in the context in which 
they appear. Simply, what is available today for the senses, thoughts or feelings 
is a manifestation in which various theoretical models are regularly present. 
The manifestation is achieved through recognizable information, texts and 
corporate consumer signs that fit in the postmodernist approach, concentrated 
on current problems related to everyday life, politics, personal attitudes about 
things that surround us and create stimuli. Moving the focus of the artwork can 
be seen as a concept of digital art for material possibilities, and the artist as 
the initiator of the concept. Digital art is interactive, participative, adaptive, 
instantaneous and responsive to content portability at the right time.
During the classification and determination of the role of this type of work in the 
collection of MSU, the individual perceptions of specific authors are monitored 
without profound elaboration and chronological continuity. The focus of the 
selection is from the late 80’s to the late 2000s.

Плотерската уметност како сегмент на компјутерската уметност не е новина 
во современата уметничка практика. Го истакнуваме овој факт, бидејќи 
многу луѓе веруваат дека компјутерите почнале да бидат важен елемент 
на современата уметност по 2000-тите, откако персоналните компјутери 
станаа неразделен дел од секојдневниот живот. Преку тоа се зачнува 
размислувањето околу тоа дека не станува збор само за репродуктивен 
медиум, туку за посебно концептуализирано самостојно дело. Исто така, 
компјутерската уметност има доста богата историја - компјутерите се дел од 
уметничката практика уште во педесеттите години на минатиот век, кога многу 
уметници и дизајнери работеле со механички уреди и аналогни компјутери. 
Иако компјутерите и користењето на машините, всушност, се поврзани 
со дизајнерски практики, постојат многу важни современи уметници кои 
користат компјутери во нивните уметнички практики. Еден од најдобрите 
начини да се разбере улогата на компјутерската уметност во современата 
уметничка практика е дефинирање и презентирање на историјата на оваа 
форма на уметност. Во втората половина на 20-от век, многу традиционални 
уметнички дисциплини почнаа да ги интегрираат дигиталните технологии. 
Општо земено, компјутерската уметност е форма на уметност, во која 
компјутерите играат значајна улога во производството или прикажувањето 
уметнички дела. Hе станува збор само за продукција на уметноста, туку 
и за нејзиното визуелизирање. Овој начин на изразување го овозможи и 
слободното димензионирање на дигиталната слика, поедноставен начин 
за транспортирање и реплицирање преку пренослив дигитален фајл. 
Затоа, компјутерската уметност може да се „изрази“ преку алгоритам, 
перформанси, инсталација, видео арт, видео-игра, веб-страница, принтови 
итн. Но, кога зборуваме за компјутерска уметност во современата уметничка 
практика, треба повеќе да се фокусираме на употребата на компјутери во 
производството на современата уметност. Тешко е да се замисли дека веб-
страница или видео-игра може да се согледааат како дел од современата 
уметност, иако нет артот се дефинира  како различен од комерцијалниот веб 
дизајн и се користи од определени уметници, сепак, постојат прашањата 
за трајност, архивирање и документирање во дата бази т.е презентација.
Впрочем, темелите на „традиционалната” уметност, каква што ја познаваме, 
беа развиени и сè уште се развиваат. Нивните типови и употреби беа 
воспоставени, во времиња многу поинакви од сегашноста, од луѓе чиј импакт 
на дејствување на нештата беше незначителен во споредба со нашиот. Но, 
неверојатниот технолошки развој, адаптибилноста и прецизноста што ја 
постигнале, идеите и навиките што ги создаваат, со сигурност најавуваат дека 
се направени длабоки промени во древниот занает на „Убавите уметности“. 
Во сите уметности постои физичка компонента на која веќе не може да се 
смета или да се третира како некогаш, не може да остане непроменета 
со нашето современо знаење. За последните неколку децении ниту 
материјалите ниту просторот, ниту времето не се исти. Ако на уметникот му ги 
дадеме особеностите на медиумот, мораме да очекуваме големи иновации 
да ја трансформираат целата техника на уметноста, а со тоа да влијаат врз 
самиот уметнички изум и можеби дури и да донесат неверојатни промени во 
самиот поим на манифестирање на уметноста. Меѓутоа, наместо да се види 
ова како нагло менување, можеби е посоодветно да се гледаат овие промени 
како продолжение на еволуцијата на масовната продукција, и едноставно 
да се стави, евентуална доминација на масовно произведената уметност. 
Клемент Гринберг изразил загриженост за присутноста на кичот во почетокот 
на 20-от век, ги наметнува прашањата за тоа дали консумеризмот на масите 
ќе ја разводни „вистинската уметност″ до тој степен што уметноста повеќе не 
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Владимир Бороевиќ / Vladimir Boroevikj 
Replay 7, 1998, плотерски печат / plotter print, 170x180
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