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Введение 

Тысячи лет мировой истории искусства пытались ответить за один из 

фундаментальных вопросов. Что есть искусство? Какова задача художника и 

его роль в обществе и в истории? Должно ли искусству иметь сверхзадачи 

или оно должно приносить только эстетическое удовольствие? Должно ли 

искусство просвещать или поднимать вопросы политики? Наверное, каждый 

художник для себя так или иначе отвечал на эти вопросы, по-своему  

формулировал свои цели и задачи в искусстве.  

В настоящей работе мы попытаемся рассмотреть образ художника-

гражданина, художника-горожанина. Предметом исследования станут 

взаимоотношения художника и его родины, а точнее города, в котором он 

жил и работал, на примерах художников разных стран и эпох. Разумеется, 

существует некая связь между городом – контекстом, в котором существует 

и творит художник и его работами, но оказывает ли художник обратное 

влияние на среду, в которой живет? Способно ли искусство влиять на 

историю и человечество в масштабе целых городов? 

Цель настоящей работы выявить методы и технологии, используемые 

художниками в их работах, касающихся изменения городской среды. Для 

этого необходимо изучить творчество нескольких художников достаточно 

отдаленных друг от друга по времени и географии. Этими художниками 

станут античный скульптор и архитектор Фидий, живший в V веке до н.э., 

Микеланджело Буонарроти – скульптор, живописец и архитектор эпохи 

Возрождения и Андрей Сяйлев, современный самарский художник, 

работающий в самых разных художественных направлениях. Таким образом, 

будет затронута еще одна важная тема – тема приемственной связи между 

классическим и современным искусством. Актуальность этой работы 

заключается в том, что в качестве примера современного искусства был 

выбран именно самарский художник, что позволит подробнее изучить его 

творчество и точнее оценить, как оно влияет на окружающую среду. 



4 
 

 

Фидий и Афины 

Греческий скульптор и архитектор Фидий родился в Афинах около 490 

года до н.э., почти всю свою творческую деятельность он посвятил созданию 

памятников, прославляющих родину и ее героев. (илл. 1) О его жизни 

сохранилось не так много сведений, однако нам известны его главные 

работы. Фидий работал в разных местах Греции, но большая часть его 

творческой биографии связана с Афинами, и прежде чем рассмотреть 

творчество Фидия, необходимо разобраться, что представляли из себя Афины 

в Vв. до н.э. – период в истории искусства характеризуемый как «Греческая 

высокая классика». 

В этот период Греция или Эллада, как называли ее сами жители,  

представляет собой множество полисов – независимых городов-государств, 

борющихся за главенство, то воюющих между собой, то объединяющихся в 

союзы для борьбы с внешним врагом. Детство и юность Фидия прошли в 

годы греко-персидской войны, когда Афины стали главным полисом 

Делосского союза, однако борьба за лидерство в Элладе продолжалась. 

Успев прославиться выдающимся скульптором по всей Греции, с 460 

года до н.э. Фидий начал работать в Афинах. Руководящую роль в 

правительстве Афинского государства в то время играл энергичный и 

влиятельный политический деятель и впоследствии близкий друг Фидия – 

стратег Перикл. (илл. 2) Считая, что Афины вправе, благодаря своему 

положению гегемона греческих государств, распоряжаться союзной казной, 

Перикл принял решение использовать эти средства, чтобы придать главному 

городу государства соответствующий его статусу вид. Перикл выступает на 

народном собрании за восстановление города и Акрополя. Выступая на 

народном собрании афинян, он объяснил им: «Город достаточно снабжен 

необходимым для войны, поэтому излишек в денежных средствах следует 

употребить на постройки, которые, после своего окончания, доставят 

гражданам бессмертную славу, во время же производства работ улучшат их 
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материальное положение».1 Так Фидий получил большой государственный 

заказ, главной работой была реконструкция Афинского Акрополя, где он 

осуществлял общее художественное руководство, разрабатывал единую 

эстетическую концепцию как архитектурного ансамбля, так и скульптурного 

убранства. (илл. 3) 

С 449 года до н. э. началась реконструкция Афинского Акрополя и 

Фидий стал воплотителем замысла Перикла, поддержанного всеми 

афинянами. Это был период расцвета греческой демократии, в 

реконструкции Акрополя видели выражение идеи общеэллинского единства. 

16 лет жизни Фидий отдал Акрополю и создал бессмертный памятник, в 

котором архитектура и скульптура выступают в нерасторжимом единстве. 

Осуществляя общий надзор за строительством, он с учениками исполнил 

скульптуры главного храма Акрополя.2 

Так что же представлял собой Афинский Акрополь? Акрополем 

называют самую высокую точку города, где обычно располагаются главные 

городские храмы и общественные здания. Акрополь – сердце города – 

служил как святилищем, местом проведения городских праздников и 

народных собраний, местом общения горожан, так и мог выполнять функции 

укрытия в случае нападения. Реконструкция Акрополя, его архитектурный 

ансамбль, задуманный Фидием и выполненный совместными усилиями 

разных архитекторов и скульпторов,  стал образцом синтеза архитектуры и 

скульптуры Древней Греции, символом эпохи расцвета Эллинской культуры. 

(илл. 4) 

Ансамбль включает в себя такие знаменитые постройки, храм Ники 

Бескрылой (архитектор Калликрат, 421 г. до н. э.), символизирующей победу, 

которая не покинет Афины, Пропилеи – парадные ворота (архитектор 

Мнесикл, 437–432 гг. до н. э.), в левом крыле которых располагалась 

библиотека, а в правом – пинакотека (хранилище табличек с различными 

                                                           
1 Б.Р.Виппер «Искусство Древней Греции». М.: Наука, 1972. С.196-198. 
2   Т. В. Ильина «История искусств». Западноевропейское искусство: Учеб.—3-е изд., перераб. и доп.—М.: 
Высш. шк., 2013.— С.12 
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изображениями, картин), Парфенон – храм Афины-девы (архитекторы Иктин 

и Калликрат, 447–432 гг. до н. э.); (илл. 5)  храм Афины и Посейдона – 

Эрехтейон (421–406 гг. до н. э.).3 Ансамбль задуман Фидием так, что его 

красота раскрывается постепенно по мере продвижения от подножья холма к 

главному храму посвященному Афине – Парфенону.  

Первоначально раз в год, а позднее – раз в четыре года по священной 

дороге от Афин к Акрополю тянулось шествие с дарами богине Афине и с 

одеждой для нее — пеплосом, который ткали лучшие афинские девушки, 

начинались так называемые Пана-финейские празднества в честь богини — 

покровительницы города. Процессия проходила через парадный вход на 

холм — Пропилеи, состоящий из ионической колоннады между двумя 

дорическими портиками,— на площадь Акрополя. Справа от Пропилей на 

выступе скалы Акрополя, на высоком постаменте стоял храм Нике Аптерос 

ионического ордера. Процессия направлялась от входа к центральному храму 

Акрополя – Парфенону, Парфенон, окруженный 46 колоннами. высотой 10 м, 

по 8 на портиках и по 17 на длинных сторонах. В Парфеноне соединены 

черты дорического и ионического ордеров. Пентелийский мрамор его 

колонн, красный и синий цвета фронтонов и метоп, деликатно введенная 

позолота сообщали храму праздничность.4 

Внутри Парфенона стояла изваянная Фидием 13-метровая статуя 

Афины-Парфенос, Афины-Девы, исполненная в хрисоэлефантинной технике. 

Афина представлена в одеянии с изображенными на нем сфинксом и 

крылатыми конями. Правой рукой она опиралась на колонну, держа 

двухметровую крылатую богиню Нике, в левой руке у богини Афины был 

щит. Рядом со щитом Фидий поместил изображение громадного священного 

змея. Лицо Афины, руки, маска медузы Горгоны на груди были выполнены 

                                                           
3 Л.И. Давыдова «Античное искусство». СПб.: СПбГАИЖСА им. Репина., 2014. – С. 28. 
4 Т. В. Ильина «История искусств». Западноевропейское искусство: Учеб.—3-е изд., перераб. и доп.—М.: 
Высш. шк., 2013.— С.13 
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из слоновой кости, глаза — из драгоценных камней, одежда и оружие —из 

золота.5 

Кроме того, на площади сразу за пропилеями возвышалась 

семиметровая бронзовая статуя Афины-воительницы – Афины-Промахос, с 

копьем и щитом в руках, как символ возрождения города, его мощи и 

непримиримости к врагам.6 Золоченый шлем и наконечник копья ярко 

сверкали в лучах солнца и были хорошо видны с воды, так что каждый, 

приближающийся к Афинам по морю, знал, что пред ним величественный 

полис, защищаемый грозной и мудрой богиней-воительницей. (илл. 6) 

Этот ансамбль не просто дал возможность горожанам совместного 

справления обрядов и праздников: чувство пропорций, соразмерность всех 

частей, точность в расчетах делают ансамбль Акрополя безупречным 

произведением искусства. Это творение, близкое и понятное человеку, 

соразмерное ему, вызывающее не только восхищение памятником, но и 

чувство уверенности в человеческих силах, возможностях и таланте, а это 

именно то, что было необходимо для единения горожан в непростое время 

для их полиса. Фидий обращается к высшим силам, формирует образ города 

избранного и защищаемого богами. Искренняя любовь к своей Родине, 

которая пронизывает все творения Фидия несомненно воспитывала 

патриотический дух горожан, а также всё его творчество повлияло на 

формирование народного самосознания эллинов. Именно благодаря этому 

сейчас мы можем восхищаться великой культурой Древней Греции. 

 

 

 

 

                                                           
5 Т. В. Ильина «История искусств». Западноевропейское искусство: Учеб.—3-е изд., перераб. и доп.—М.: 
Высш. шк., 2013.— С.13 
 
6 Т. В. Ильина «История искусств». Западноевропейское искусство: Учеб.—3-е изд., перераб. и доп.—М.: 
Высш. шк., 2013.— С.11 
 



8 
 

Микеланджело и Флоренция 

Высокий Ренессанс совпал с периодом ожесточенной борьбы 

итальянских городов за независимость. С конца XV столетия Италия 

начинает испытывать все последствия невыгодного для нее экономического 

соперничества с Португалией, Испанией и Нидерландами. Северные города 

Европы организовывают ряд военных походов на разрозненную и теряющую 

свое могущество Италию. Этот трудный период, затронувший конечно же и 

Флоренцию, город в регионе Тоскана, вызывает к жизни идею объединения 

страны, идею, которая не могла не волновать лучшие умы Италии. Искусство 

этого времени было пронизано гуманизмом, верой в творческие силы 

человека, в неограниченность его возможностей, в разумное устройство 

мира, в торжество прогресса. В искусстве на первый план выдвинулись 

проблемы гражданского долга, высоких моральных качеств, подвига, образ 

прекрасного, гармонично развитого, сильного духом и телом человека-героя, 

сумевшего подняться над уровнем повседневности.7 И величайшим творцом 

этого образа был скульптор, художник, архитектор – Микеланджело 

Буонарроти. (илл. 7) Еще в юношеском возрасте попав под покровительство 

Лоренцо Великолепного из рода Медичи – богатейших и влиятельнейших 

людей Флоренции того времени, Микеланджело попадает в круг 

неоплатоников и воспринимает их философию гуманизма, тонкого 

патриотического чувства и гражданского долга, которой придерживается в 

своем творчестве всю свою жизнь.  

Микеланджело создал множество работ в Италии, в том числе и по 

заказу Папы Римского, таких как знаменитая «Пьета», роспись потолка 

Сикстинской капеллы, проект купола собора Святого Петра. Однако, для 

настоящей работы наиболее важно рассмотреть произведения искусства, 

созданные им во Флоренции и для Флоренции – города, который он страстно 

любил. 

                                                           
7 Т. В Ильина. «История искусств». Западноевропейское искусство: Учеб.—3-е изд., перераб. и доп.—М.: 
Высш. шк., 2013.— С.71 
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Одна из ранних его работ статуя Давида была заказана художнику в 

1501 году правительством республики. Статую, высотой 5,5 метров 

установили на главной площади Флоренции, неподалеку от Палаццо Веккио. 

По замыслу градоначальников, она символизировала свободу республики. 

Микеланджело отошел от традиции изображать Давида хрупким подростком, 

который попирает отрубленную голову Голиафа, как это было принято у 

мастеров 15 века, например Андреа Верроккьо (илл. 8) или учитель 

Микеланджело – Донателло (илл. 9). Давид в исполнении Микеланджело 

только готовится к сражению, он изображен в момент высшего напряжения 

сил, это гигант атлет, который полон уверенности и силы. В прекрасном 

образе Давида, в его суровом лице скульптор передал титаническую силу 

страсти, непреклонную волю, гражданское мужество, безграничную мощь 

свободного человека. Флорентийцы видели в Давиде близкого им героя, 

гражданина республики и ее защитника. (илл. 10) Общественное значение 

скульптуры было понято сразу.8 Открытие памятника превратилось в 

народное торжество. 

Укрупненные формы, мощные тела с напряженной мускулатурой 

станут отличительной особенность всех работ Микеланджело как 

живописных, так и скульптурных. Обращение пристального внимания к 

человеку, наделение его будто бы безграничной силой – это то, что было 

необходимо Италии и Флоренции в тот непростой период истории. Этот 

образ окажет влияние на всех художников Возрождения, а в  

искусствоведении появится термин «титаны Возрождения», обозначающий 

как величие плеяды художников того времени, так и образ человека-героя, 

создаваемый ими, в качестве примера, ориентира для сограждан. 

С 1520 по 1534 год Микеланджело работает над одним из самых 

значительных и самых трагических скульптурных произведений — над 

гробницей Медичи в церкви Сан Лоренцо во Флоренции, выражающей все 

                                                           
8 Т. В. Ильина «История искусств». Западноевропейское искусство: Учеб.—3-е изд., перераб. и доп.—М.: 
Высш. шк., 2013.— С.80 
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переживания, выпавшие в этот период на долю и самого мастера, и его 

родного города, и всей страны в целом. Во Флоренции вспыхивает восстание, 

Медичи оказываются изгнанными из города. Город стойко сражался за свою 

независимость в течение одиннадцати месяцев, Микеланджело был с теми, 

кто с оружием в руках сражался за свободу родного города. К работе над 

капеллой он возвращается уже после смерти герцогов Лоренцо и Джулиано 

Медичи, которые сделали так много для города, для искусства и самого 

художника.9 

В настроении тяжелейшего пессимизма работает Микеланджело над 

гробницей. Он сам сооружает пристройку к флорентийской церкви Сан 

Лоренцо —небольшое, но очень высокое помещение, перекрытое куполом, и 

оформляет две стены скульптурными надгробиями. Одну стену украшает 

фигура Лоренцо, противоположную — Джулиано, а внизу у их ног 

размещаются саркофаги, украшенные аллегорическмие скульптурными 

изображениями —символами быстротекущего времени: «Утра» и «Вечера» 

—в надгробии Лоренцо, «Ночи, и «Дня» — в надгробии Джулиано. Оба 

изображения — Лоренцо и Джулиано — не имеют портретного сходства, чем 

отличаются от традиционных решений XV века. Микеланджело 

подчеркивает выражение усталости и меланхолии в лице Джулиано и тяжкое 

раздумье, граничащее с отчаянием,— у Лоренцо, считая не обязательным 

точную передачу черт в лицах моделей. Для него важнее философская идея 

противопоставления жизни и смерти, облеченная в поэтическую форму. 

Чувство беспокойства, тревоги исходит от образов Лоренцо и Джулиано. Это 

достигается и самой композицией: фигуры посажены в тесное пространство 

ниш, как бы стиснуты пилястрами. Этот беспокойный ритм еще усиливается 

позами аллегорических фигур времени суток: напряженные изогнутые тела 

как бы скатываются с покатых крышек саркофагов, не находя опоры, их 

головы пересекают карнизы, нарушая тектонику стен. В капелле Медичи 

                                                           
9 Т.К. Кустодиева «Итальянское искусство эпохи Возрождения XIII-XVI века». Очерк-путеводитель. СПб.: 
Искусство, 1985. – С. 140. 
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архитектурные формы и пластические образы находятся в нерасторжимой 

связи, выражая единую идею.10 (илл. 11, 12) 

"Скорчившийся мальчик" – единственное подлинное произведение 

Микеланджело в России – предназначался первоначально для украшения 

усыпальницы Медичи в церкви Сан Лоренцо. (илл. 13) Статуя осталась 

неоконченной, однако и в ней Микеланджело раскрывает общую идею, 

царящую во всех статуях капеллы: идею тоски, скованности, духовной 

тяжести. Но и при всем при этом Микеланджело будто бы оставляет 

надежду, надежду на силу человека: художник изображает тело юноши 

подчеркнуто мускулистым, а сама его поза как пружина – маленький, 

угнетенный, он будто бы может встать во весь свой титанический рост. 

Скульптура наполнена потенциальной силой, таящейся под завесой тоски. 

Как и всем своим искусством Микеланджело возлагает надежду на человека, 

на его силу физическую и духовную, его работы наполнены призывом к 

действию и верой в то, что разум, гуманизм, любовь к своей стране окажутся 

сильнее войн и невзгод, которые по воле судеб или политических перепитий 

сваливаются на плечи простых граждан. Надежду и веру в человека несет 

Микеланджело и транслирует посредством своих произведений. 

 

 

 

 

 

 

 

 

 

 

                                                           
10 Т. В. Ильина «История искусств». Западноевропейское искусство: Учеб.—3-е изд., перераб. и доп.—М.: 
Высш. шк., 2013.— С. 82. 
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Андрей Сяйлев и Самара 

Андрей Сяйлев, к настоящему времени ставший самым известным 

художником Самары, родился вовсе не в этом городе: родился он в 1982 в 

поселке Сырагач в окрестностях Ташкента и там провел свое детство. (илл. 

14) После переезда в Самару жил в районе 116 км, где город чувствовался не 

так как в центральных районах и как одно из важных воспоминаний называет 

множество «соприкосновений с природой». «Мы со старшим братом много 

времени были предоставлены самим себе, тусовались по подворотням. 

«Серфили пространство» своего района — поля, аэродромы, болота, 

речушки. Диалог один на один с природой — это то, что до сих пор меня 

настигает» - рассказывает Андрей Сяйлев.11 А после поступления в 

Самарское художественное училище, где он постигал основы академической 

живописи и рисунка, художник почти сразу почувствовал необходимость 

исследовать новые грани искусства, искать новые формы, применять новые 

методы, почуствовал, что каждое мгновение может быть намного интереснее, 

гораздо «убедительнее», чем картины на стенах. «Я до сих пор испытываю 

благоговение перед живописью на холсте, но не могу заниматься ей 

системно.»12 

Андрей Сяйлев работает сериями, каждая из которых – концептуальный 

проект, законченная мысль, прием, образ. Как художник он не исчерпывается 

ни одной из этих серий, ускользая от законченной идентичности. Главный 

предмет его работы – эксперимент с разнообразными фактурами, 

материалами, пространственно-временными измерениями живописи, а также 

эксперимент с городской средой или, как говорит он сам, «режиссирование 

пространства».13 

Одной из наиболее убедительных и запоминающихся ранних работ была 

концептуальная серия "Волжские этюды" (2007), показанная в рамках 

Московской биеннале молодежного искусства "Стой! Кто идет?" в Фонде 

                                                           
11 http://aroundart.ru/2015/07/09/andrey-syaylev/ 
12 Там же 
13 http://www.ncca.ru/events.text?filial=9&id=2901 
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поддержки визуальных искусств "ЭРА". В ней текстовое описание различных 

объектов пейзажа было сформатировано по форме самих объектов (описание 

облака в виде облака, описание реки в форме реки и т.д.) и дано в той 

яркости, в которой предполагает воздушная перспектива. Таким образом, 

отказываясь от материала живописи, то есть от красок, автор формализует 

основной элемент картины как таковой: это пространство как расслоение 

текста.14  

Другую серию, выставлявшуюся в галерее "Культурный Альянс. Проект 

Марата Гельмана" на Винзаводе – серию «Состав» (2009), (илл. 15) можно 

отнести скорее к абстрактному экспрессионизму. В ней вниманию зрителя 

предстает образ железнодорожного состава, как бы подсмотренный из окна 

спящего поезда. Художник в создании работы следует формальному ходу 

появления записей, пятен и потеков на стенках нефтяных цистерн, 

бороздящих просторы нашей родины. И вот именно к этим-то и просторам, и 

ко времени апеллируют эти знаки, которые на первый взгляд 

воспринимаются как своего рода экспрессивная абстракция. Каждый холст в 

такой интерпретации должен восприниматься в параметрах той случайности, 

которая происходит от слова "случай": как фиксация некоей точки в 

жизненном пространстве, остановленной благодаря усилиям художника. Ему 

удается запечатлеть и затем выставить ко всеобщему любованию эффектную 

природную, то есть самопроявляющуюся "живописность".15 Нельзя не 

вспомнить, конечно, и утонченную графическую серию «Не мочить» 2011 

года, где на вытянутых горизонтальных холстах живые пятна цвета 

акварельных прозрачных оттенков контрастируют с линейной графикой. 

Все эти работы демонстрируют, что главной задачей художника 21 века 

является поиск: нового художественного языка, новых методов исследования 

и осмысления окружающего мира. В процессе такого поиска 

                                                           
14 http://www.guelman.ru/gallery/moscow/syaylev/ 
15 Там же 
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выкристализовываются главные темы в творчестве Сяйлева – мотивы книги и 

кирпича, как базовых элементов структуры мира.  

О своей любви к чтению, воспитанной еще в детстве, художник 

неоднократно упоминает в различных интервью. В своем стремлении 

«максимально глубоко докопаться до «сути» материала»16,  с которым он 

работает, художник находит параллель между кирпичом – базовым модулем 

материального мира, и книгой – единицей мира духовного. 

В 2011 году автор представил в Самарском художественном музее свою 

персональную выставку «Читать/рисовать», где помимо серии «Содержание» 

и других холстов близких по стилистике к серии «Состав», (илл. 16) в 

качестве центральной инсталляции был представлен куб из плотно 

сложенных книг. (илл. 17) 

Двумя годами позднее художник развивает метафору «книга как 

информационный кирпич» в работах «Полное собрание сочинений» и 

«Всемирная история», (илл. 18, 19) представляющих собой полки с 

«книгами», выполненными из красного кирпича с гравировкой и элементами 

позолоты на корешках. «Кирпичи - это некая сегментированная 

упорядоченная "космическая пыль", из которой человечество выстраивает 

скелет цивилизации. А книги - это нематериальная сторона скелета, 

упорядоченная информация, то, что одушевляет материальное.»17 

При том, что Сяйлев регулярно выставляется в галереях, участвует в 

российский и зарубежных биеннале, наиболее важно для настоящей работы 

рассмотреть его творчество в области стрит-арта. 

Стрит-арт – уличное искусство – часто связано с негативными 

ассоциациями, однако именно этот вид искусства наиболее динамично 

развивается в 21 веке и способно вызвать наиболее широкий резонанс, ведь 

стрит- и паблик-арт обращаются к зрителю напрямую, минуя посредничество 

музейного пространства. Можно сказать, что задача уличного искусства – 

                                                           
16 http://aroundart.ru/2015/07/09/andrey-syaylev/ 
17 http://volga.news/article/300434.html 
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застать зрителя врасплох, в естественной городской среде, выйти на прямой 

контакт, когда контекст пространства музея или галереи не готовит его к 

тому или иному определенному восприятию. Именно так художник может 

получить самую непосредственную реакцию, а в век социальных сетей еще и 

самый непредвзятый отклик. Стрит-арт как вид искусства можно смело 

охарактеризовать как инструмент диалога между городом и его жителем. И 

настоящим мастером такого диалога является самарский художник Андрей 

Сяйлев.  

Стрит-арт работы могут раскрывать совершенно различные темы, но 

чаще всего исходным импульсом для их создания и отправной точкой 

развития художественной мысли остается сама городская среда. В качестве 

примера можно вспомнит работу «Снег – всему голова», созданную Андреем 

Сяйлевым в соавторстве с другими самарскими художниками. Снежной 

зимой 2014 года несколько городских скульптур получили сферические 

наподобие снеговиков снежные головы, черты лица в которых были 

обозначены пластиковыми крышками и другим подобным материалом, по 

всей видимости, собранным художниками там же на улице. Благодаря этой 

немного смешной, немного хулиганской акции, отсылающей к традиционной 

зимней забаве – строительству снеговиков, скульптуры – уже привычный, 

почти незаметный элемент городского пейзажа – вдруг обратили на себя 

внимание горожан: что скрывает снежная голова? Искусственно созданная 

тайна провоцирует любопытство. А знаю ли я эту скульптуру? Кто ее автор и 

в чем ее замысел? Зритель может пройти мимо, а может остановиться и 

«докопаться до истины». При этом, снежная голова как бы наводит на мысль 

«все в снегу», можно отчасти расценивать такую мысль как шутливый укор в 

сторону коммунальных служб. Пластиковые элементы – «лицо» скульптуры 

– поднимают еще и вопрос о чистоте городских улиц. Так, минимумом 

средств художникам удается поднять несколько существенных вопросов. 

Важно отметить, что стрит-арт почти всегда использует элементы 

городской среды, отталкивается от них, видоизменяет и переосмысляет 



16 
 

пространство города. Именно так сделана работа «Украина vs Россия» 2014 

года. По сторонам от огромной трещины стены старого дома оказались 

выкрашенными в цвета флагов России и Украины. С одной стороны это 

простая и эффектная иллюстрация политических событий, а с другой 

центром композиции является именно трещина – тот элемент, который не 

был создан художником специально. В данном случае, как трещина работает 

для композиции, так и композиция привлекает внимание к, пожалуй, самой 

самарской проблеме – разрушению старого города. 

Стрит-арт не просто привлекает взгляды жителей, он становится 

местом паломничества фотографов, блоггеров как профессионалов так и 

любителей, вызывает интерес туристов. Благодаря этому, городские 

проблемы могут получить широкий общественный резонанс, их становится 

просто невозможно скрыть или замолчать. Сам Сяйлев называет это 

«вызовом в зоне эстетики на диалог в зоне этики».18 

Одним из лучших примеров такого действия стала работа Андрея 

Сяйлева 2013 года «Усиление контраста» (илл. 20, 21), в которой 

раскрывается сквозная тема творчества художника – книга и кирпич. 

Художник заложил брешь в разрушенном фасаде библиотеки на улице 

Куйбышева при помощи книг и цементного раствора. За два дня, которые 

успела простоять инсталляция, ее увидели несколько миллионов человек по 

всему миру. Это как раз и был  эстетический жест и тем самым 

стимулировать дискурс в поле этического. Художник сделал предложение, от 

которого невозможно отказаться, срежиссировал пространство так, что с 

этим стало совсем невозможно мириться. И людям пришлось принимать 

решение. Библиотека разрушается? Она нам нужна? Может быть, поговорим 

на эту тему?19 При этом в ней много смыслов, образующих многослойную 

метафору: обрушилась штукатурка и оказалось, что колонна (а может быть, и 

                                                           
18 http://volga.news/article/300434.html 
19 Там же 
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весь дом) состоит из книг? Библиотека – это же дом, в котором живут книги. 

Или это сами библиотекари так починили?20 

Такая практика оказывается действенной. Инсталляцию убрали, но 

угол пришлось починить незамедлительно, а 2 года спустя библиотека была 

полностью отреставрирована. Однако вопрос о нашем отношении к 

литературе, к культуре чтения пока так и остается открытым. 

Еще одна стрит-арт работа, развивающая тему кирпича, появилась в 

Самаре в 2014 году на пересечении улиц Галактионовской и 

Красноармейской. Создана она совместно с берлинским художником EVOL 

(илл. 22, 23), преображающим бетонные блоки, трансформаторные будки и 

другие объекты в макеты панельных домов. Два трансформаторных шкафа 

превратились в 8-9-этажные одноподъездные дома в духе советской 

архитектуры 1970-х, а на соседней с ними кирпичной стенке можно увидеть 

"оконные заполнения лоджий" разного периода - от конструктивистской 

расстекловки до застекленных балконов брежневской эпохи. Каждый 

оконный пролет размещен на отдельном кирпиче, так что стена напоминает 

каталог архитектурных деталей.21 Таким образом, художник как бы 

сращивает микро- и макрокосмос города, плетет ткань городской среды из 

балконов подобно строительству стены из кирпича.  

В своей серии «Структуры» (илл. 24, 25) Андрей Сяйлев идет дальше 

стрит-арта, он исследует цветовое, знаковое и фактурное наполнение 

городской среды и переносит его элементы, как гербарий в галерейное 

пространство. Серия работ представляет собой несколько ассамбляжей 

излюбленного художником вытянутого горизонтального формата, 

несомненно напоминающего пропорции все того же кирпича, материалами 

для которых стали обрывки картона, пенопласта, скотча и другие вещи, 

найденные на улицах города. Этот «гербарий» из кусочков, деталей 

контрастных фактур есть ничто иное как своеобразный портрет города, 

                                                           
20 http://volga.news/article/300434.html 
21 Там же 
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который художник демонстрирует в пространстве галереи, тем самым с 

одной стороны придавая городу музейную ценность, с другой – позволяя 

рассмотреть его будто бы под микроскопом: и красоту, и неухоженность, и 

древность, и современность.  

Но по-настоящему шедевром стрит-арта и манифестом любви к Самаре 

стала работа Андрея Сяйлева под названием «Портрет Самары 2016».  
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«Портрет Самары 2016» 

Работа над проектом началась летом 2016 года в рамках фестиваля по 

восстановлению старых деревянных домов «Том Сойер Фест», на одной из 

стен восстановленного дома, освобожденной от любительского граффити 

Сяйлев задумал масштабную инсталляцию, в которой идея кирпичей, 

составляющих нашу текущую действительность получила свое дальнейшее 

развитие.  

В первую очередь был организован открытый сбор фотографий города: 

при помощи социальных сетей художник призвал всех желающих сделать 

некоторое количество фотографий самарской архитектуры. Вместе с 

техническими требованиями к фотографиям, художник представил эскиз 

проекта.22 Множество жителей города разного возраста, профессий, 

социального статуса с большим энтузиазмом включились в эту работу. 

Огромное количество фотографий Самары: стен, окон, балконов, новых 

стеклянных или совсем старых и разрушенных были перенесены 

специальной печатью на керамическую плитку, ведь «плитка – младшая 

сестра кирпича. Она тоже может быть на фасаде и имеет такую же 

упорядоченную структуру. В нашем случае она очень хорошо клеилась на 

эту фактуру.»23 Задачей художника было изобразить городской «тетрис», 

своеобразный срез Самары, наподобие археологических слоев. Плитки с 

напечатанными изображениями города укладывались на кирпичную стену, 

«срез Самары от старых домиков до современных зданий, наслоение во 

времени и пространстве. Передать дух течения времени.»24 Это ещё и как 

элементы «Тетриса». Новое летит сверху и формирует скелет города, а 

нижние слои уходят ближе к земле и сгорают. (илл. 26, 27) 

Когда все фотографии были напечатаны предстояло выложить плитки 

на стене при помощи цементного раствора. К этой работы также были 

приглашены все желающие, десятки горожан приходили, чтобы 

                                                           
22 https://vk.com/tomsawyerfest?w=wall-96467984_675%2Fall 
23 http://drugoigorod.ru/syaylev21-09/ 
24 Там же 
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поучаствовать в создании арт-объекта, а самые первые плитки были уложены 

учениками детской школы искусств № 8 «Радуга».25 (илл. 28) Спустя 

несколько недель коллективной работы под руководством художника 

инсталляция приобрела законченный вид. (илл. 29, 30) 

 Несомненно, эта многослойность, использование кирпича как холста, 

обращение к самарской архитектуре напоминает другие работы Сяйлева, в 

особенности безымянную работу, созданную совместно с берлинским 

художником, о которой говорилось выше, но между ними есть 

принципиальные отличия.  

В первую очередь, в предыдущих работах фотографии печатались на 

бумаге и, соответственно, через некоторое время повредились или потеряли 

цвет. В «Портрете Самары» использована керамическая плитка – гораздо 

более долговечный материал, по прошествии нескольких месяцев внешний 

вид арт-объекта остался прежним и будет оставаться таким еще несколько 

лет, а в случае вандализма – каждая отдельная плитка легко заменяема. 

Таким образом, в городе вместо мрачной, даже потенциально темной арки  

появилась новая достопримечательность. Еще во время работы на объектом 

прохожие часто останавливались, рассматривая «полотно», расспрашивали 

художника о его идее, предлагали помощь, теперь люди приезжают 

специально посмотреть на эту работу, фотографируются на фоне, приводят 

гостей города. Это наглядный пример того, как искусство может 

перепрограммировать городскую среду. 

Второй аспект, благодаря которому эта работа Андрея Сяйлева 

становится уникальной – это коллективное творчество. «Портрет Самары 

2016» выполнен в соавторстве с жителями, каждый сфотографировал то, что 

считает важным, типичным или интересным в Самаре, проанализировал 

городское пространство и свое отношение к нему. А ведь город – это его 

жители, то есть с легкостью эту работу можно назвать и «Автопортретом 

Самары». Этот аспект делает эту инсталляцию по-настоящему важным 

                                                           
25 http://drugoigorod.ru/pokolenie_tsf_19_09/ 
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феноменом, ведь он меняет не только внешний облик города, но и 

самосознание его жителей.  
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Заключение 

По итогам проделанной работы можно заключить, что взаимосвязь 

художника и места его жительства невероятно важна. Город может давать 

художнику вдохновение, а художник, в свою очередь, тонко чувствуя среду, 

очень точно реагирует на ее эстетические и духовные потребности. Так 

греческий скульптор и архитектор Фидий, обращаясь к мистическим образам 

богов, которые так важны в античной культуре, превращает разоренный 

войной полис в столицу греческого государства. Величие его произведения, в 

котором заметно большое внимание к нуждам горожан, пробуждает чувство 

высокого патриотизма, сопровождавшее всю дальнейшую историю Древней 

Греции. 

В эпоху Возрождения, когда поклонение высшим силам становится 

менее актуальным, взоры искусства устремляются на человека, как на 

единственное существо, которое может управлять жизнью – начинать и 

прекращать войны, строить и разрушать. И в сложный для Флоренции 

период, Микеланджело дает людям тот самый идеал, к которому хочется 

стремиться – могучего человека, героя, который может справится с войной и 

любыми бедами, обрушивающимися на него – образ настоящего 

флорентийца, жителя великого города, не зря называемого «колыбелью 

Ренессанса», который сохранял статус культурной столицы всей Италии еще 

много лет. 

Перенесясь из начала XVI века в наши дни, мы подробно изучили 

творчество современного художника Андрея Сяйлева, чье творчество также 

как и у художников классиков также откликается на актуальные проблемы 

города. При том, как сильно изменился художественный язык и какое 

многообразие жанров доступно современному искусству, несомненно имеет 

место преемственность в глобальных целях и задачах художника. Художник 

выстраивает диалог города с его жителями, причем новые возможности 

искусства позволяют удалить посредничество, например, божественных сил, 

а порой и самого художника, что делает этот диалог более глубоким и 
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откровенным. Конечно, тот факт, что в отличие от двух описанных выше 

примеров отсутствует административный заказчик, объясняет почему эти 

произведения искусства гораздо менее масштабны. Однако, их камерность 

вряд ли можно считать за недостаток – скорее это современная тенденция – 

искусство становится более личным, интимным переживанием, а 

возможность зрителю принимать непосредственное участие в его создании, 

становиться соавтором, побуждает его сменить позицию пассивного 

наблюдателя окружающей действительности на путь осознания себя ее 

частью, ее творца.  
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Илл. 3. План Афинского Акрополя. 

 

Илл. 4. Парфенон, главный храм Акрополя. 

 

Илл. 5. Афинский Акрополь. Рисунок, реконструкция. 
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Илл. 7. Портрет Микеланджело Буонарроти. 

 

Илл. 8. Андреа Верроккьо «Давид» 
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Илл. 9. Донателло «Давид» 

 

Илл. 10. Микеланджело Буонарроти «Давид» 
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Илл. 11. Микеланджело Буонарроти, скульптуры капеллы Медичи. 

 

Илл. 12. Микеланджело Буонарроти, скульптуры капеллы Медичи. 
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Илл. 13. Микеланджело Буонарроти «Скорчившийся мальчик». 

 

Илл. 14. Художник Андрей Сяйлев. 
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Илл. 15. Андрей Сяйлев, серия «Состав», 2009г. 

 

Илл. 16. Андрей Сяйлев, из серии «Содержание», 2011г. 

 

Илл. 17. Андрей Сяйлев, инсталляция с выставки «Читать/Рисовать» 

2011г. 
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Илл. 18. Андрей Сяйлев, «Полное собрание сочинений», 2013г.

 

Илл. 19. Андрей Сяйлев, «Всемирная история», 2013г. 
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Илл. 20,21. Андрей Сяйлев, «Усиление контраста», 2013г. 
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Илл. 22,23. Андрей Сяйлев, EVOL, без названия, 2014г. 

 

Илл. 24. Андрей Сяйлев, из серии «Структуры», 2015г. 
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Илл. 25. Андрей Сяйлев, из серии «Структуры», фрагмент, 2015г. 
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Илл. 26, 27. Андрей Сяйлев, эскиз к «Портрету Самары», 2016г. 
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Илл. 28. Начало работы на «Портретом Самары», 2016г. 

 

 

 

Илл. 29, 30. Андрей Сяйлев, жители города, «Портрет Самары 2016», 

2016г. 

 

 


