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«БЛОКАДНАЯ  МАДОННА»  И  ЕЕ  СОЗДАТЕЛЬ
Моим попутчиком в машине президента Art of Inspiration Владимира Андреева, с которым мы возвращались с очередной выставки этого художественного объединения, был немолодой, субтильный человек. Его звали Михаил Звягин, он представился художником, разговаривал тихим голосом, но предпочитал молчать. Имя художника мне было знакомо, и кое-какие из его живописных работ мне довелось уже видеть, а о скульптурах – слышать. Мощь его искусства как-то не вязалась с его внешним обликом. Недавно Михаил был принят в члены Art of Inspiration, которое за последнее время пополнилось выдающимися творцами живописи и фотографии: московским скульптором Григорием Потоцким, минским художником Матвеем Басовым, нью-йоркским фотографом Юрием Шаламовым и другими замечательными мастерами. 
Когда разговор коснулся изобразительного искусства, стало отчетливо  понятно, что взгляды Михаила Звягина, закаленные в долгой борьбе с петербургскими блюстителями соцреализма и чиновниками, уже никому не поколебать. Михаил переехал из Петербурга в Нью-Йорк недавно, но бывал здесь и раньше... 
«Человек, пришедший на выставку реалистического искусства, не сможет воспринять абстрактные картины, выставленные рядом, даже если он в принципе не против модернизма, - говорил Михаил. – Каждый вид изобразительного искусства требует от зрителя и соответсвующего собственного настроя». Я возразил: «Но у вас-то самого одни работы абсолютно реалистические, другие носят откровенно экспрессионистический характер, а есть и вообще непредметные!» - «В этом нет противоречия, - спокойно ответил мне Звягин. – Но если вы ждете от художника солнечный пейзаж, а он вам предлагает «Черный кавдрат» - это «нескладуха»! Зритель  останется недовольным, и будет прав!» 
Далее разговор пошел о Казимире Малевиче, авторе пресловутого «Квадрата». Сошлись на том, что в искусстве универсальным может быть только один подход: талант!
К Михаилу Звягину такой подход применим безусловно. В 60-е годы ХХ века Михаил был в том возрасте (он родился в 1931 году), когда наступает расцвет творческих сил. Для их проявления пришедшая «оттепель» ему не потребовалась: характер его творчества определился не временем, а подлинным талантом, хотя окружающая его реальность так или иначе перетекала в образы. 
Талантливый композитор Эрвин Шулхофф, с которым время обошлось безжалостно – он  погиб в нацистском концлагере – в 1927 году писал: «Художник не должен думать о времени, в котором он живет. Он должен идти собственным путем в течение своей жизни, и тогда по завершении ее время сохранит его, ибо тот кто творит, создает собственное время».
В течение своей жизни Михаил Звягин никогда не причаливал  ни к одному «изму», не стремился вписаться в одобренные кем бы то ни было течения, никогда не принадлежал мэйнстриму: все-таки мэйнстрим – это стратегия коллективная, а Михаил Звягин – классический тип отдельно стоящего художника... 
Счастливое ленинградское детство Миши разом оборвала война. Отец ушел добровольцем на фронт, вернулся тяжело раненный и вскоре в госпитале умер. Мальчик с матерью остался в страшном блокадном городе, где были голод, холод, замертво падающие люди, бомбежки, обстрелы, рушащиеся здания. «Блокада началась для ленинградцев с пожара на Бадаевских складах, - вспоминает Михаил Леонидович, - куда, по-видимому, по чьему-то преступному приказу (как тогда говорили шепотом) были свезены запасы продуктов со всего города...Голод начался почти сразу».
В апреле 1943 года семья эвакуировалась через Ладожское озеро в Вологодскую область, а в 1944 году вернулась в Ленинград. Мише всегда хотелось рисовать, и мама поощряла его увлечение, но не было ни красок, ни цветных карандашей, ни бумаги. В 1945 году он поступил в Архитектурно-художественное ремесленное училище на альфрейное отделение. Закончив его в 1949 году и получив 5 разряд и аттестат, он сразу же продолжил учебу в школе при Академии Художеств. Писал с натуры – до 1951 года, пока не был призван в армию, а отслужив 3 года, вернулся в Ленинград и поступил в цех по росписи тканей. Работа была интересная и велась в сложной технике горячего батика. Работы в этой технике: платки, шелковые шарфы, палантины – Звягин послал на свою первую выставку в 1959 году, и они имели успех. Художник начал расписывать крупные текстильные панно, занавесы для театров и клубов. Это был путь к постижению цвета на больших плоскостях. Пятно, силуэт и ритм вошли в изобразительный язык Звягина, которым он в полной мере воспользуется в будущей живописи, но это будет спустя 20-30 лет. А пока, в 1960-х, Звягин пишет пейзажи. Почему? Возможно, чуткая душа художника не смогла не откликнуться на общение с природой. А может быть, это был своеобразный, не вполне осознанный уход от лживости окружающей реальности... 
Пейзаж у Звягина не лирический, а скорее урбанистический, социально ориентированный: заводские стены и трубы; серый, одинокий, отнюдь не парадный Ленинград, в котором почти всегда зима – отголосок блокадной стужи.                                                                                                                                    
И все же цвет как средство романтического видения мира постепенно все больше захватывает помыслы художника, и потому стали появляться натюрморты, портреты, пластические эксперименты, обнаженная натура, написанные маслом. На фоне сменяющих друг друга поисков Звягин остается верен жанру портрета. Он пишет людей близких по духу, элегантных привлекательных женщин и умных, духовно глубоких мужчин.

 «Цвет для меня выражает время», - замечает в эту пору Звягин, и потому мы обнаруживаем даже в его натюрмортах этого периода обратную – жестокую – сторону жизни («Жестокий натюрморт», 1980). Последующее десятилетие обернулось для художника новыми темами и новыми изобразительными приемами: безоглядная экспрессивность, обостренное восприятие мира и его болевых точек наполняют его страшные изображения  философским смыслом. Это масштабные полотна, в которых звучит страх за человека, за культуру; страх, который кисть художника обращает в предостережение людям. Он пишет чудовищ, монстров, уродов, свиней и прочую нечисть, используя контрасты цвета, деформацию. Все чаще в картинах нарушается связь времен, прошлое, настоящее и будущее переплетаются в единое вселенское зрелище, если не сказать – зло.                                              
В начале 1980-х Михаил Звягин, наполовину еврей, начинает работать над одним из самых значительных своих полотен «Бабий Яр». О Бабьем Яре ему рассказал во время службы в армии сосед по койке в казарме -  киевлянин, который, будучи  мальчишкой, видел все своими глазами. Позже попалась и книга Анатолия Кузнецова. 
«Бабий Яр» - это монументальное произведение, наполненное пафосом высокой трагедии. 
Взывающие о помощи и гибнущие люди, распятые и повешенные на виселицах – и набрасывающиеся на них кровожадные  чудовища, одно из которых похоже на Гитлера. Мерцающие свечи среди изломанных тел – как символы человеческих душ на фоне разрушающихся городов, похоронных процессий – все зрелище порождает ощущение апокалипсиса и по степени трагизма сравнимо лишь с «Герникой» Пикассо. 
Звягин работал над картиной 5 лет, а по окончании, в 1985 году, представил ее на выставку, но вначале она выставкомом была отвергнута без объяснения причин. 
В 1992 году художник впервые приехал в США и пробыл здесь три года. С этим связана и творческая потребность увидеть неведомую страну, и романтическая история... В Америке ошеломило все: громадный  Нью-Йорк с его многоцветьем и разноязычием, разбросом стилей картин в бесконечной веренице музеев и галерей – и старинные усадьбы, стоящие в парках университеты и музеи, хранящие полотна великих мастеров. Он пишет натюрморты, ностальгические пейзажи, обнаженных, но одновременно приходит к выводу, что его путь – путь символов, причудливых аллегорий, фантастических существ, иррациональных построений, пришедших в его мысли и сны и вызванные жестокостью жестокостью войн, но и окружающего мира тоже. Посетив в Вашингтоне Музей Холокоста, Звягин написал картину «Триумф-Репетиция-Холокост», в которой в экспрессивном стиле, близком к «Бабьему Яру», говорит о трагедии уничтожения евреев. Картина послужила началом серии, включающей около десяти работ. 
Однако художник возвращается в Петербург: отношения с любимой женщиной не сложились, друзья обворовали. Решение вернуться было связано еще и с тем, что Звягину хотелось заняться скульптурой, для чего была необходима соответсвующая материальная база, которой в Нью-Йорке ему создать не удалось.

А по возвращении на родину аллегорическое мышление художника сталкивается с новейшей российской напастью. Картина «Братки» (1999) стала ее символом: фронтально в ряд расположены тупые застывшие лица-маски. Образы упрощаются, огрубляются до примитива, приобретая в то же время страшную плакатную убедительность.  

В этот же период Звягин создает несколько значительных скульптурных работ, и среди них «Блокадную Мадонну» - монументальное произведение в бронзе высотой около двух метров, знаковое для общественной позиции художника. Он делал скульптуру для себя, но когда работа была закончена, решил подарить ее городу к 65-летию Победы. 
«Я – блокадный ребенок, и для меня эта тема отнюдь не абстрактная, это глубоко личный момент, - говорит Михаил Звягин. - У меня многие родственники погибли в блокаду, отец похоронен на Пискаревском кладбище. Мы с сестрой чудом остались в живых: мне тогда было десять лет, а она – совсем крохотная, родилась в тридцать девятом. И я чувствовал какой-то внутренний долг перед погибшими. Хочется, чтобы нынешние поколения помнили о тех трагических днях. Кроме того, насколько я знаю, кроме официозных памятников, никто ничего о блокаде не делал».
Эксперты заявили, что «Блокадная Мадонна» представляет художественную ценность, Управление культуры и директор Музея городской скульптуры работу одобрили, подарок принят, и было решено установить «Блокадную Мадонну» в одном из скверов Петербурга. Но прошли годы, а она и поныне стоит во дворе петербургской дачи Звягина...
«Я – художник второй половины ХХ века, - писал Звягин.- Хочется думать, что третье тысячелетие будет другим».
С самим Звягиным так и произошло: наступил момент, когда градус жестокости окружающего его в России мира оказался для художника предельным. И в свое 80-летие, я не уехал из России а выехал. Я хочу поездить, посмотреть мир, и, конечно, работать.
- А здесь вы продолжаете работать?
- Моя творческая активность здесь не уменьшается, но сил, конечно, уже меньше. Я уже написал более 50 холстов маслом. Но это работы совсем другого характера:  я экспериментирую с цветом и формой в духе раннего конструктивизма Лисицкого, Поповой, Родченко... К сожалению, скульптурой я здесь заниматься не могу по материальным причинам. Но хочу подарить Нью-Йорку свою скульптуру «Холокост». Она отлита в бронзе и находится, как и «Блокадная Мадонна», в Питере. Нужно как-то придумать перевезти ее сюда. Кроме того, я привез в Америку 7 полотен, посвященных Холокосту. Для меня было бы счастьем, выполненным святым долгом перед памятью отца, если бы мою скульптуру и холсты о Холокосте увидели нью-йоркцы. 
Виталий Орлов

