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Оперная пушкиниана! Это сочетание показалось мне очень интересным. Ведь разобрать в том, почему так много произведений Пушкина стали основой опер русских композиторов - заманчиво.
В самом деле, Глинка и Даргомыжский, Мусоргский и Направник, Римский-Корсаков и Чайковский - вот имена великих композиторов, воплотивших сюжеты пушкинских произведений в своих творениях.
«Руслан и Людмила» Глинки и «Русалочка» Даргомыжского, «Борис Годунов» Мусоргского и «Дубровский» Направника, - стали поистине украшением русской оперной сцены.
Римский-Корсаков, поклоняясь пушкинскому гению, пишет три замечательные вещи: «Моцарт и Сальери», «Золотой петушок» и «Сказку о царе Салтане».
Наконец, композитор, имя которого мы произносим с трепетом - Петр Ильич Чайковский, вдохновением которого написаны оперы «Евгений Онегин» и «Пиковая дама».
Что объединило этих композиторов с Пушкиным? Как сумели они воплотить в своих произведениях гениальные пушкинские творения? Вот в чем решила я разобраться, берясь за эту работу.
Подбирала литературу по теме реферата я вместе с мамой, преподавателем музыкальной школы.
И, конечно, в работе мне очень пригодились знания, полученные в музыкальной школе.
В своей работе я использовала такие книги: Пушкин А.С. «Собрание сочинений в 3-х томах, Абрамовский Г., Белинский И. «Сто опер», Соколова Е. «Пушкин в музыке».
Ни в одной стране не возникло в столь короткий период такой могучей семьи гигантов, таких великих мастеров художественного слова, такого ярчайшего созвездия блистательных имен, как в русской литературе XIX века. На гребне небывало могучей волны творческого интеллектуального и патриотического подъема в России выросла гигантская фигура Пушкина, который подобно Данте, замкнул собою огромный период развития родной художественной культуры - от безвестного автора «Слова о полку Игореве» и летописей до славной плеяды просветителей XVIII века - и открыл новый период, носящий его бессмертное имя.
Именно Пушкин считается родоначальником нашей классической литературы, началом всех её начал. В его бессмертной, созидательной мощи, в многогранности его писательского облика, в небывалой стремительности творческого развития выразилась замечательная одаренность и творческая сила породившего его великого народа.
Русский народ веками пребывал в крепостном рабстве, сковывавшем развитие его сил и возможностей. И в то же время характерными четами русского народа являются присущие ему свободолюбие, революционность.
Революционером в прямом смысле этого слова Пушкин не был. Но гордое стремление к свободе, протест против всего рабского, мешающего расцвету личности человека, развитию народа, составляют одну из существенных сторон характера Пушкина и его творчества. Это заметно уже с ранних лет жизни поэта. Родился А.С. Пушкин 26 мая (6 июня) 1799 г. в Москве. Его родители были типичными представителями столичного обедневшего дворянства. Для своих сыновей они хотели одного - блестящей служебной карьеры. Именно поэтому они отдали своего старшего сына Александра в закрытое привилегированное учебное заведение - Царскосельский лицей.
В лицее он оказался одним из самых непокорных, с точки зрения начальства, сомнительных учеников. Его стихи, которые необыкновенно развитый и начитанный мальчик начал писать ещё на школьной скамье, стали уже тогда появляться в печати и встречали горячее одобрение со стороны наиболее выдающихся писателей-современников. Из лицея Пушкин вышел в годы большого общественного подъема, наступившего после победоносного окончания Отечественной войны 1812 года.
Свою литературную деятельность Пушкин начал учеником старших поэтов-современников: Державина, Батюшкова и в особенности Жуковского. Но уже в своих лицейских стихах юный поэт начал превосходить учителей. С ещё большей силой творческий рост поэта сказался в его гражданских «вольных стихах» и особенно в первом крупном произведении - поэме «Руслан и Людмила».

Поэма «Руслан и Людмила» справедливо считается этапным произведением Пушкина, замкнувшим ранний период его творчества, и вместе с тем открывшим новые дали перед отечественной поэзией. В этой поэме всё было ново: и стихи, и поэзия, и шутка, и сказочный характер вместе с серьёзными картинами. В поэме, связанной с русской национальной почвой и с миром русского сказочного эпоса, засверкал никогда до этого неслыханный в нашей поэзии изумительный пушкинский стих. Именно с «Руслана и Людмилы» Пушкин начинает вводить в сферу русского литературного языка живой, народный говор, провозгласив через некоторое время знаменательный призыв учиться правильности и чистоте русской речи не в дворянских гостиных, а на площадях и базарах - у простого народа. Сам Пушкин имел право сказать о своей поэме: «Там русский дух, там Русью пахнет!»
Подобно Пушкину в литературе, в истории русской музыки Глинка выступил как зачинатель нового исторического периода: в его гениальных творениях определилось общенациональное и мировое значение русского музыкального искусства. Они были современниками, они поставили русскую литературу и русскую музыку в один ряд с лучшими сокровищами мирового искусства и на долгие годы указали русскому искусству путь вперед.
В сочинениях Глинки гармонично сочетаются богатства народной музыки и величайшее движение профессионального мастерства. Светлый, жизнеутверждающий характер, стройность формы, красота рельефных и выразительных мелодий, красочность и тонкость гармонии и инструментовки - ценнейшие качества музыки Глинки.
Музыкальный язык Глинки стал основой зрелого национального стиля русской музыки. Нет ничего удивительного в том, что Глинка обращает внимание на творчество Пушкина: ведь тот, и другой видят красоту народного языка и народной музыки.
Период с 1837 по 1842 годы в жизни Глинки с полным основанием может быть назван эпохой «Руслана». В центре всех его устремлений находится новая опера. «Руслан» был задуман сразу же после постановки «Ивана Сусанина». Пушкин и Гоголь были в числе первых слушателей, высоко оценивших её. Успех вдохновил Глинку - у него возникает новый замысел: написать оперу на сюжет
пушкинской сказочной поэмы «Руслан и Людмила», которую узнал ещё в юности, раньше чем познакомились с ней читатели.
Глинка учился в Благородном пансионе вместе с младшим братом поэта, Лёвушкой Пушкиным. Толстый, кудрявый Лёвушка обладал великолепной памятью и знал огромное количество стихов. Вернувшись в пансион после домашней побывки, Лев с гордостью читал товарищам отрывки из поэмы, только что рождавшейся у Пушкина.
«... На одном из вечеров Жуковского Пушкин, говоря о своей поэме «Руслан и Людмила», сказал, что он бы многое переделал; я желал узнать от него, какие именно переделки он предполагал сделать, но преждевременная кончина его не допустила меня исполнить это намерение...» - так описывает Глинка зарождение замысла оперы «Руслан и Людмила».
Композитор начал работать над оперой в 1837 году, не имея ещё готового либретто. Из-за смерти Пушкина он был вынужден обращаться к второстепенным поэтам и любителям из числа друзей и знакомых. Среди них были Н.В. Кукольник, В.Ф. Ширков, Н.А. Маркевич и др. В текст оперы вошли некоторые фрагменты поэмы. Но в целом он написал заново. Исчезли одни персонажи (Рогдай), появились другие (Горислава); подверглись некоторой переделке и сюжетные линии поэмы.
Замысел оперы в значительной степени отличается от первоисточника. Гениальной юношеской поэме Пушкина, основанной на темах русского сказочного эпоса, присущи черты легкой иронии, шутливого отношения к героям. От такой трактовки сюжета Глинка решительно отказался. Он создал произведение эпического размаха.
В опере воспеваются героизм, благородство чувств, верность в любви, высмеивается трусость, осуждается коварство, злоба и жестокость. Через все произведение композитор проводит мысль о победе света над тьмой, о торжестве жизни. Традиционный сказочный сюжет с подвигами, фантастикой, волшебными превращениями Глинка использовал для показа разнообразных характеров, сложных взаимоотношений между людьми, создав целую галерею человеческих типов. Среди них - рыцарски благородный и мужественный Руслан, нежная Людмила, вдохновенный Баян, пылкий Ратмир, верная Горислава, трусливый Фарлаф, добрый Финн, коварная Наина, жестокий Черномор.
«Руслан и Людмила» - эпическая опера. Монументальные образы Киевской Руси, легендарные фигуры великого князя Святозара, богатыря Руслана, вещего народного певца Баяна переносят слушателя в обстановку глубокой древности, рождают представление о красоте и о величии народной жизни. Значительное место в опере занимают фантастические картины царства Черномора, замка Наины, музыка которых наделена восточным колоритом. Основной конфликт столкновение сил добра и зла - отражен в музыке оперы благодаря рельефному противопоставлению музыкальных характеристик действующих лиц. Вокальные партии положительных героев, народные сцены насыщены песенностью. Отрицательные персонажи либо лишены вокальной характеристики (Черномор), либо обрисованы при помощи речетативного «говорка» (Наина). Эпический склад подчеркивается обилием хоровых массовых сцен и неторопливым, как в былинном повествовании, развитием действия.
Опера писалась Глинкой в течение пяти лет с большими перерывами: она была закончена в 1842 году. Премьера состоялась 27 ноября (9 декабря) того же года на сцене Большого театра в Петербурге.
Опера «Руслан и Людмила» просияла среди тьмы культивируемого царизмом невежества и гонений на все смелое, талантливое, разумное в русской жизни солнечно-ярким светом. Она принадлежит к тем произведениям, которые одухотворены высокими идеалами правды и красоты, страстной верой в разумную человечность, прекрасное Будущее великого народа.
Глинка, как и Пушкин, воспевал свет разума и правды и, так же, как великий поэт, всегда помнил о сокровищах человеческого сердца, ибо вне их признания нет ни музыки, ни истинной поэзии.
Расширение жанрового диапазона русской классической оперы после «Руслана и Людмилы» Глинки было неразрывно связано с наследием Пушкина.
Этапным произведением в развитии русской оперы оказалась «Русалка» - опера А.С. Даргомыжского, положившая начало развитию лирико-драматической оперы и написанная по мотивам пушкинского произведения.
Над трагедией «Русалка» Пушкин начал работать в 1829 году. В эти годы на петербургской сцене шла опера венского композитора Ф. Кауэра «Леста, днепровская русалка» на текст Н. Краснопольского. Пушкин даже имел экземпляры этой оперы «Русалка» Краснопольского, русские народные сказки и предания побудили поэта создать свое произведение. Эта неоконченная пьеса по драматизму ситуации и психологической правдивости изображения представляет собой одну из вершин творчества Пушкина.
Напечатана «Русалка» была после смерти автора. На появление этого произведения живо откликнулся Белинский. Он писал: «... Великий талант только в эпоху полного своего развития может в фантастической сказке высказать столько общечеловеческого, действительного, реального, что, читая её, думаешь, читаешь совсем не сказку, а высокую трагедию».
Писать оперу на сюжет пушкинской «Русалки» было для Даргомыжского делом и трудным, и ответственным. Трудным потому,  что  трагедия не закончена, а ответственным потому, что Пушкин ставит в своем произведении вопросы огромной социальной глубины. Музыка должна была не только соответствовать драматической силе текста, но и обогащать его. Как показала сценическая долговечность оперы, Даргомыжский блестяще решил эти задачи. Не найдя либреттиста, композитор сам пишет текст для своей оперы. Либретто, созданное им, очень близко к тексту трагедии Пушкина. Лишь кое-где Даргомыжский ставит свои акценты: смягчает образ Князя, усиливает трагические переживания Мельника. Сам композитор пишет и текст финала для своего произведения, который является логическим завершением трагедии Пушкина.
Основное содержание оперы - душевная драма Наташи и её отца. Показывая эту драму, Даргомыжский вслед за Пушкиным раскрывает многообразный мир чувств - от нежной лирики и простодушного комизма до отчаяния и протеста. Начальное звено драмы, как и у Пушкина, - сцена Наташи и Князя перед разлукой.

Наташа не может поверить, что тот, кого она так нежно любит, бросил её. Но предсказания отца оправдались: Князь приехал лишь для того, чтобы сказать, что должен её покинуть. Трагедия Наташи - трагедия общественного неравенства: дочь мельника не может стать женой князя. Князь женится на другой - на женщине своего круга.
Постепенно музыка раскрывает движение драмы от первых настороженных фраз речитатива («Чу! Я слышу топот его коня»), тревожных предчувствий и жалоб («Ах, прошло то время») до горестного причитания («О боже, он уехал...») и взрыв оскорбленного чувства, когда все, что «накипело на душе», высказывает себя в жажде мщения за поруганную честь.
Днепра царица, предаюсь
Могучей власти я твоей!
Прими меня под свой покров
И научи, как отомстить
За вероломство, за измену...
И после этого, словно голос, взывающий к совести, звучит одинокий строгий напев среди танцевальных ритмов и общего свадебного веселья: «По камушкам, по желту песочку...» (голос Русалки за сценой).
Это кульминация и одновременно перелом действия оперы: оскорбленное, поруганное чувство крестьянской девушки перешло в острую мстительную скорбь Русалки.
Даргомыжский создал яркий драматический характер главной героини Наташи. Нежная девичья лирика, сердечность, бурный драматизм, негодование, холодная мстительность - такова богатая гамма чувств, которыми наделена Наташа.
С такой же многогранностью нарисован портрет Мельника. Мужичок «себе на уме», распевающий нравоучительные куплеты о том, как «девушке прилично жить...» он вырастает по мере развития драмы в подлинно трагическую фигуру. Несчастье - потеря любимой дочери - лишила его рассудка, но оно же пробудило в нем чувства отца; и в его образную характеристику на смену бойкому плясовому мотиву приходит лирическая интонация - музыка большой глубины и силы чувства («Да стар и шаловлив я стал»). Соединение в одном образе черт бытового комизма и высокой трагедийности придает музыкальному портрету Мельника ту жизненную полноту художественного воплощения, которой отмечено создание этого истинно шекспировского характера у самого Пушкина.
Говорит тебе - я ворон, 
Ворон, а не мельник.
Каждое слово оттенено превосходно. Странные аккорды между словами «ворон, ворон!» чудесно рисуют помешанного, глубоко убежденного в своем превращении в птицу.
Быстрая фигура всех скрипок перебегает с нижнего регистра в верхний, растет, усиливается, как будто поднимается на воздух... во всей этой музыке что-то захватывающее, уносящее вдаль; слушатель вместе с Мельником, внутри себя чувствует «полет». Это ново, оригинально, драматично как нельзя более.
«Русалка» - первая значительная опера, появившаяся после «Руслана и Людмилы» Глинки. Вместе с тем эта опера нового типа - психологическая бытовая музыкальная драма.
Даргомыжский с самого начала показывает образы в их столкновении и завязывает узел драматического действия, которое затем развивается с необычной стремительностью и напряженностью. Раскрывая сложную цепь взаимоотношений между действующими лицами, выстроенную Пушкиным, Даргомыжский добивается особенной полноты и многогранности в обрисовке человеческих характеров.
По своей мелодической прелести, по теплоте вдохновения, по изяществу кантилены и речитатива «Русалка» в ряду русских опер занимает, бесспорно, первое место после недосягаемо гениальных опер Глинки.
Следующее произведение на котором мне бы хотелось остановиться, это пьеса «Борис Годунов», которая открывает ряд крупных произведений Пушкина на темы из русской истории.
Зрелость духовная, художественная и политическая позволяет поэту создать произведение глубоко философское, в высшей степени совершенное по форме. Трагедия приобретает остро политический смысл, так как заключает в себе намеки, направленные против самодержавия, против Александра I, участвовавшего в подготовке убийства своего отца, Павла I. Создавая своего «Годунова», Пушкин стремился, как он говорил, «воскресить минувший век во всей его истине». Верность действительности, правдивость изображения конкретно-исторического периода в жизни России, художественный реализм - вот отличительные черты Пушкина-драматурга.
В трагедии «Борис Годунов» показаны все слои населения: народ, боярство, духовенство; с небывалой силой затронута проблема отношения народа и царской власти. Однако политическая ситуация в России и положение ссыльного (произведение создавалось в Михайловском) не позволяли поту говорить открыто и в полной мере о бесправии народа, о тяжелой его жизни.
Поэтому «Борис Годунов» Пушкина в основном драма психологическая. Поэт полностью принимает версию о царе-убийце, царе-узурпаторе. Его Борис — личность трагическая. Государственные меры царя не облегчают жизнь народу, а имя Бориса клянут на площадях. Окруженный врагами, он никогда не знает покоя. И как вечный укор нечистой совести терзает царя кровавый призрак малолетнего Димитрия.
« .. .Ничто не может нас
Среди мирских печалей успокоить;
Ничто, ничто ... едина разве совесть.
Так, здравая, она восторжествует
Над злобою, над темной клеветою.
Но если в ней единое пятно,
Единое, случайно завелося,
Тогда - беда! как язвой моровой
Душа ссорит, нальется сердце ядом,
Как молотком стучит в ушах упрек,
И все тошнит, и голова кружится,
И мальчики кровавые в глазах...
И рад бежать, да некуда... ужасно! 
Да, жалок тот, в ком совесть нечиста».
Пушкин не только воссоздает события начала XVII века, но и выносит приговор их участникам. Боярина Бориса Годунова поэт судит устами Пимена; царя Бориса - устами Юродивого; царей и бояр, их кровавые дела - устами народа.
В 1868 году по совету первого пушкиноведа, известного историка В.В. Никольского, к трагедии «Борис Годунов» обращается один из величайших композиторов второй половины XIX века - М.П. Мусоргский. Он сам составляет план своей оперы, сам пишет либретто. Работает с огромным увлечением. Опера была настолько новаторской и необычной, что вызвала в официальных кругах недоумение. В первой редакции опера была не одобрена для исполнения на русской сцене императорских театров.
Переработав оперу, введя партию Марины Мнишек, Мусоргский снова представляет свое произведение на суд дирижеров и капельмейстеров императорских театров в 1872 году. Однако снова получает отказ. Только в 1873 году по настоятельной просьбе известной артистки Ю.Ф. Платоновой (в её бенефис) была разрешена постановка «Бориса».
Создавая оперу, композитор задался целью, как он говорил, «сделать народ». Народ Мусоргского - образ собирательный, который дается в развитии: от безразличия и покорности в Прологе оперы «Борис Годунов» до активного выступления в заключительной её сцене «Под Кромами».
Таким образом, в опере уже не один центральный герой - царь Борис, а два - народ и царь. В их столкновении основной драматический конфликт: судьбой народа распоряжается царь, но судьба царя Бориса, его участь в руках русского народа - вот мысль, которую проводит Мусоргский через свое произведение.
Стремление к возможно большей правдивости изображения, к жизненности побуждает Мусоргского создать сквозное музыкальное развитие оперного действия, вокальные партии, интонационно приблизить к разговорной речи, большое место отвести хорам.
Оперу начинает небольшое оркестровое вступление, построенное на мелодии сосредоточенного характера, напоминающей русскую протяжную песню. Страдание, угнетенность, безысходная печаль народа - вот эмоциональный и психологический настрой этой музыки.
В Прологе оперы безразличный народ, понукаемый окриками и дубинкой пристава, кличет на царство Бориса. Нарочито жалобные причитания и завывания хора проходят на фоне грубого и настойчивого мотива, характеризующего пристава. Площадь московского Кремля. Торжественный колокольный звон возвещает о венчании на царство Бориса. Колокола - голос древней Руси, звучавший «во дни торжеств и бед народных». Размеренные величавые удары большого колокола, к нему присоединяются меньшие, все сливается в мощный благовест. Судьба русского народа в руках нового царя - Бориса Годунова.
Первое ариозо Бориса звучит в разгар торжественного славления. Контраст внутреннего состояния Бориса с общей атмосферой празднества заставляет особенно остро ощутить его трагедию. Ариозо написано в духе речитатива, величественного, сосредоточенного.
В сцене «Корчма на литовской границе» Мусоргским дан ряд народных персонажей, словно выхваченных из реальной жизни. Наиболее ярки образы двух бродяг - беглых монахов Варлаама и Михаила. В образе Варлаама сплелись хитрость и показная наивность, разгульное веселье и мнимая неповоротливость. Песня «Как во городе было во Казани» выявляет его характерные черты как носителя бунтарского народного духа.
Наиболее полно образ Бориса раскрывается в монологе «Достиг я высшей власти». Передавая внутреннюю борьбу царя с самим собой, Мусоргский, как и Пушкин, достигает огромного драматического напряжения.
Непосредственное столкновение Бориса и народа дано в опере (так же, как и в трагедии) в сцене на площади перед собором Василия Блаженного. Оно предваряет трагический конец Бориса: его участь решена, народ его отвергает. В этой сцене голодный, одичавший московский люд далеко не так пассивен, как в Прологе. Царевичу Димитрию пропели вечную память. Из толпы слышны не просто голоса возмущения, а открытая угроза Борису. Устами Юродивого народ бросает царю обвинение в убийстве: «Вели их зарезать, как ты зарезал маленького царевича». Эти слова в трагедии Пушкина, и в опере Мусоргского вызывают потрясение.
И, наконец, кульминационный в этой сцене хор голодного люда - мольба о хлебе, последняя степень отчаяния измученного народа. Музыка хора, рожденная из тихого стона Юродивого, вырастает в грозный вопль. Напряжение постепенно спадает и хор растворяется в стоне, из которого родился.
Сцена смерти Бориса - одна из вершин мировой оперной драматургии. Композитор силою музыки проникает в самые глубины
пушкинского замысла, заполняет его своим толкованием, своими чувствами. В этой сцене логический итог, завершение развития образа Бориса Годунова. В музыке передан особый мир переживаний Бориса; царь словно вспоминает в этот миг и козни бояр, и их злые наветы, и жестокость, и коварство, преследовавшие его всю жизнь.
Хор произносит слова: «Вижу младенца умирающа...». Драматизм этой сцены ошеломляет, потрясает. Смятенному духом Борису чудится этот хор как последний безжалостный укор совести.
Полное завершение образ народа получает в грандиозной сцене «Под Кромами». В этой картине люд русский выносит Борису и его роду приговор: «Смерть, смерть Борису! Цареубийце смерть!» яростные взрывы ненависти к Годунову перерастают в хор «Расходилась, разгулялась удаль молодецкая». Энергия, бунтарский размах, буйная сила пронизывают музыку этого хора.
На опустевшей сцене один Юродивый, горько оплакивающий Русь, предрекающий ей «темень темную, непроглядную». Этой символической песней Юродивого, рожденной из стона и плача, Мусоргский завершает свою оперу «Борис Годунов».
Не подлежит никакому сомнению, что именно Пушкин, именно его великая трагедия, его державное слово и даже концепция единства свободолюбивых стремлений народа были тем могучим импульсам, который вызвал к жизни оперу. «Борис Годунов» - одно из вершинных достижений русской музыкальной классики, ознаменовавшее вслед за операми Глинки и Даргомыжского утверждение в ней ещё одного жанра.
Дальнейшее расширение жанрового диапазона принесли «лирические сцены» П.И. Чайковского - так определил композитор жанр своей оперы «Евгений Онегин», - которые явились новым драгоценным вкладом в русскую оперную пушкиниану.
Над романом в стихах «Евгений Онегин» Пушкин работал более восьми лет. Развитие жизни общества, современного поэту эволюция взглядов его самого отразилась на идейном содержании романа. Широта образа экономической, политической и духовной жизни России в первую четверть XIX века, глубина и типичность характеров героев позволили В.Г. Белинскому назвать это произведение Пушкина «Энциклопедией русской жизни». Роман навеки останется уникальным свершением русской, да и не только русской литературы, - как по дивной поэтической красоте, так и по диапазону образов, охватывающих и салоны столицы, и помещичьи усадьбы с их обитателями - владельцами поместий и крепостные «души», и, наконец, молодое поколение русской интеллигенции с его беспокойными поисками и благородными порывами.
В поэтической речи «Евгения Онегина» народно-песенные интонации сочетаются с приемами «звуковой оркестровки» стиха, примерам которой могу служить строки, характеризующие Татьяну:
Дика, печальна, молчалива,
Как лань лесная боязлива...
Таких примеров организации звукового строя стиха в «Онегине» великое множество. Их анализ, несомненно, способствует постижению структуры поэтической речи Пушкина, откровения которой вновь и вновь вызывают в памяти его слова о волшебных звуках. Пушкин обновил и пересоздал интонационный строй русского языка, русской поэтической речи, навязанной ему «богиней песен и рассказа». В его романе отчетливо наличаются драматические эпизоды, в значительной мере обусловившие драматургию оперы «Евгений Онегин». Пушкинские строки вплетаются в первую сцену оперы Чайковского, на них строится сцена письма, песня «Девушки, красавицы», объяснения Татьяны с Онегиным, знаменитая ария Ленского, сцена дуэли, встреча Онегина с Татьяной - княгиней, заключительная сцена, - короче говоря, все опорные драматургические эпизоды оперы, эмоциональность музыки которой обогащена звучанием пушкинских стихов.
Наравне с философской, сатирической и пародийной сторонами это произведение проникнуто большим лиризмом, мягкостью. Недаром Белинский писал, что «Евгений Онегин» - «есть самое задушевное произведение Пушкина, самое любимое дитя его фантазии... здесь вся жизнь, вся душа, вся любовь его; здесь его чувства, понятия, идеалы». Не без волнения почти через 50 лет обратился к этому произведению П.И. Чайковский. Будучи «великим лириком» (определение М. Горького), Чайковский всегда боялся надуманности, нарочитой вычурности в музыкальном искусстве. Обратившись к роману «Евгений Онегин», он понимал, что в опере невозможно передать широкое эпическое полотно, поэтому композитор останавливается на лирической линии произведения: любовь Татьяны к Онегину, Ленского к Ольге, Гремина к Татьяне. Его интересовали интимные переживания героев, их чувства, желания, горести и разочарования. Поэтому Чайковский назвал свое произведение лирическими сценами.
Работа над оперой целиком захватила Чайковского и продвигалась быстро. В одном из писем композитор признается: «... я влюблен в образ Татьяны, я очарован стихами Пушкина и пишу на них музыку, потому что меня это непреодолимо тянет».
Однако, избегая сценических эффектов, создавая оперу, проникнутую простотой и безыскусственностью, автор понимал, что вряд ли аристократический партер поймет и оценит его детище. Кроме того, он считал, что только молодые, искренние исполнители смогут передать прелесть пушкинских героев. Именно этим объясняется, что первое представление «Онегина» было не на сцене императорского театра, а в московском Малом театре силами учащихся Московской консерватории 17 марта 1879 года под управлением Н.Р. Рубинштейна.
Втиснуть многообразие содержания романа в рамки оперного спектакля Чайковский не пытался. Он принял иное решение: мысль о судьбе русской женщины помогли ему выделить в пушкинском замысле то, что больше всего, по словам композитора, просилось на музыку, - драму человеческих отношений, сложную диалектику любви, превратившую робкую мечтательную девочку в сильную духом женщину и заставившую опустошенного, во всем изверившегося человека пережить муки запоздалого чувства.
Так композитор подчеркнул в Татьяне не девичью робость и мечтательность, а душевную энергию, жажду деятельности жизни и любви, веру в благородство человеческого сердца. Вот такой стремительной, словно внезапно прозревший увидел он Татьяну в сцене письма, когда она в счастливом смятении спешит излить обуревающие её чувства.
Ту же благородную пылкость подчеркнул Чайковский в Ленском, противопоставив её неверию и опустошенности Онегина. Ведущей чертой сценического облика Ленского оказалось непосредственность и в то же время значительность всех его душевных движений.
Но как бы не пленяли Чайковского возвышенные образы Татьяны и Ленского, Онегин притягивал его не меньше. За внешней холодностью Онегина композитор угадал скрытый темперамент, за светской иронией - душевные богатства, скованные вследствие глубокого разлада со средой.
Чайковский осмелился видоизменить ситуацию, начертанную Пушкиным: в романе мужем Татьяны является титулованное ничтожество, в опере - это благородный, сильный и независимый человек, ставший ей подлинной опорой и другом. Не светские условности и не религия встают преградой между княгиней Греминой и Онегиным, а глубокое нравственное чувство, не позволяющее Татьяне пожертвовать счастьем близкого ей человека.
Что же касается остальных, второстепенных действующих лиц - Ольги, Лариной, няни, - все они представали в романе так выпукло и живо, что Чайковский счел возможным почти без всяких изменений ввести эти образы в оперу. Бытовые картины романа дали великолепный материал для массовых сцен. Своеобразное воплощение нашло в его замысле и чувство природы, так поразительно преданной Пушкиным в романе. Не развертывая столь же живописных музыкальных картин, композитор нашёл правильное решение, передав пейзаж в непосредственной связи с психологическим состоянием своих героев. Он ощущается в вечерней мягкости дуэта Татьяны и Ольги, в поэтической реплике Ленского «Прелестно здесь! Люблю я этот сад укромный и тенистый!», в хоровой песне девушек, звучащей из глубины этого запущенного сада, в рожке пастуха, вторгающемся в сцену письма Татьяны, и в обращении Ленского к заре в сцене дуэли.
Непринужденный поэтический стиль Пушкина обусловил особенности музыкального языка оперы. Широко пользуясь многообразием современных ему приемов и форм, Чайковский в основу речи героев положил интонацию лирического романса, сообщив ей тем самым особую проникновенную интимность. 
Гибкость и выразительность мелодики пришли в результате огромного творческого труда композитора над воплощением поэтического слова в музыке. Все в этой опере - от дуэта Татьяны и Ольги в первой картине и до заключительного диалога Онегина и Татьяны в последней картине - обнаруживает преемственность от песенно-романсового творчества Чайковского. Синтез народно-песенного и романсово-ариозного начал дал русскому искусству такое глубокое национальное произведение, как опера «Евгений Онегин» - опера, где нет никакого расчета на внешний эффект.
Прелестная музыка оперы, истинно русская, простая и правдивая, с широкими распевными мелодиями, с красочным, но удивительно корректным оркестровым сопровождением, музыка, индивидуализирующая каждого героя, музыка на редкость понятная, сама собой запоминающаяся слушателем, завоевала горячую симпатию русского человека, которая передается из поколения в поколение, становясь все более глубокой.
В 30-х годах Пушкин создает ряд сказок. Знание русского фольклора поэт широко использовал в своем творчестве. По словам М. Горького, «Пушкин был первым русским писателем, который обратил внимание на народное творчество и ввел его в литературу, не искажая...»
В 1899 году к столетию со дня рождения Пушкина Н.А. Римский-Корсаков создает оперу на сюжет «Сказки о царе Салтане, о сыне его славном и могучем богатыре князе Гвидоне Салтановиче и о прекрасной царевне Лебеди». Либретто к этой опере написал В.Н. Белинский, сохранив по возможности пушкинский текст и сюжет.
Музыка Римского-Корсакова замечательно передает неторопливый стиль повествования, нарочитую медлительность в развитии действия, свойственные пушкинскому произведению. В опере, как и в сказке Пушкина, намечены две линии - реально-бытовая и фантастическая.
Мягкий, шутливый тон этого произведения подчеркивается близостью некоторых музыкальных эпизодов к частушке. В музыке часто звучат подлинно народные песни и песни, созданные композитором в духе народного фольклора.
Пушкин  воплотил  сказку  в  размеренной речи  в  поэзии. Римский-Корсаков перевел сказку в музыку. Каждая сказка всегда стремится отделить злых от добрых. Так и в «Салтане»: царевна Лебедь, царевич Гвидон и царица Милитриса - с одной стороны, Повариха, Ткачиха и сватья баба Бабариха - с другой. Борьба идет между Лебедью и Бабарихой. Лебедь - существо, наделенное знанием свершения всех явлений мира. Оттого она и птица вещая и девица красная. Мудра и загадка, обращенная к Салтану: 
Для живых чудес 
Я сошла с небес.
Я живу незримо
В милых мне сердцах.
Светил им со мной
Жребий земной,
Горе сладко в песне,
В сказке мил и страх.
В этих словах смысл всей сказки — оперы, да, пожалуй, и всего творчества Римского-Корсакова.
Между Лебедью и Бабарихой, как сфера, где сталкиваются их влияния, царит быт неведомого царства, неведомого государства с городом Тмутараканью, под властью царя Салтана. В противовес этому нелепому царству Лебедь создала город Леденец - город, полный чудес, где правит Гвидон, своего рода сказочный рай.
Чудеса града Леденца представляют воображению композитора неисчерпаемые возможности для разного рода инструментальных колоритнейших выдумок. В основе их, как и у Пушкина, лежат три чуда: белка, тридцать три богатыря и царевна Лебедь.
Немыслимо рассказать, как чарующе волшебен оркестр в чудесах сказки, как завораживает красочность звучаний, контрасты или нежные постепенные переходы света тени. Трудно сказать, какому чуду дать перевес. Например, когда Гвидон превращается в шмеля, летит за кораблем, музыка пользуется этим моментом, чтобы создать из простейших мелодических, ритмических и тональных элементов поистине волшебную звукопись - инструментальную вышивку в виде обворожительно звучащего скерцо.
В музыке, вводящей в первую картину третьего действия, разворачивается звуковая поэма о море. Римский-Корсаков любил эту величавую стихию во всех её состояниях: от мерного ровного плеска, то ласкового, то настойчиво сурового, до яростной бури.
«Сказка о царе Салтане» - одно из наиболее солнечных произведений оперной литературы. Музыка её, озаренная безоблачной радостью и мягким юмором, течет легко и непринужденно. В ней создана простота и свежесть народного искусства.
Первая постановка оперы состоялась в октябре 1900 года в Москве и прошла с шумным успехом. Восторг зрителей был вызван как прекрасной музыкой, так и блестящим оформлением спектакля, которое принадлежало кисти замечательного русского художника М.А Врубеля. С тех пор «Сказка о царе Салтане» прочно вошла в оперный репертуар русского театра.
Трудно перечислить музыкальные произведения, созданные на тексты и сюжеты А.С. Пушкина. Заметим все же: статистические данные свидетельствуют, что по количеству   сюжетов, использованных в мировом оперном творчестве, Пушкин уступает только Шекспиру.
Конечно, далеко не все музыкально-сценические произведения выдерживают испытание временем - это относится также и к обширной мировой оперной пушкиниане. Но пушкинская тема все же продолжает привлекать как отечественных, так и зарубежных композиторов.
Говоря о пушкинских традициях русской литературы и музыки, русской художественной культуры в целом, нельзя не сказать о том могучем стимуле, каким была и неизменно остается любовь к Пушкину, к его неповторимой, уникальной личности, в которой гармонически сочетались поэтический гений, мощный интеллект мыслителя и глубочайшая человечность. Пламя этой великой любви не угасало никогда, оно пылало в сердцах русских писателей, музыкантов, художников, всей передовой интеллигенции, постепенно распространяясь за пределы нашей страны, охватив весь мир и превратившись в священный неугасимый огонь в великой благородной душе нашего народа.
Работая над рефератом, я убедилась в том, что тема «Русская оперная пушкиниана» очень интересная.
Глубина пушкинских произведений, их яркая образность, мелодия языка поэзии и прозы нашего великого поэта — вот причина, вызвавшая такой огромный интерес у великих русских композиторов. Русская оперная пушкиниана - бесценный вклад в мировую культуру.
Коме того, я перечитала те произведения, которые легли в основу опер, а, читая музыкальную литературу, снова и снова вслушивалась в чудесные мелодии.
Словом, работа над рефератом помогла мне расширить кругозор, обогатить речь литературными и музыкальными терминами, научила работать с научной литературой.
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