
TEMA 8
Romanticismo. La música vocal. F. Shubert. La ópera romántica. G. Rossini y G. Verdi. R. Wagner. La música instrumental. F. Chopin, R. Schumann y F. Mendelssohn.

1. Romanticismo: Contextualización histórica.
Con este término solemos referirnos a la historia, el pensamiento y el arte del siglo XIX.


Sociedad: Tras las guerras napoleónicas y la derrota del Emperador, las clases privilegiadas que habían venido dominando la vida política y social europea consiguieron frenar momentáneamente el movimiento revolucionario burgués. El congreso de Viena y la llamada Santa Alianza tienden a reimplantar las monarquías absolutas anteriores a las convulsiones revolucionarias, y lo consiguen durante un breve período.


Pero en 1.830 estalla de nuevo la ola revolucionaria de la burguesía, repetida en 1.848, tras lo que se instauran en la mayor parte de Europa formas de gobierno democráticas. Esta época se anuncia tímidamente en España con el advenimiento al trono de Isabel II. Apoyada por las fuerzas liberales, pero las fuerzas de la reacción absolutista se aglutinan en torno a la figura del hermano de Fernando VII, el infante Carlos María Isidro, y no se resignan a perder privilegios, provocando las guerras carlistas, que empobrecen nuestro siglo XIX.

En Europa el final de la sexta década y los comienzos de 1.870 ven llegar un nuevo período revolucionario donde, por primera vez, las organizaciones obreras plantean violentamente sus reivindicaciones. La victoria de la burguesía es total, pero el sentimiento de peligro y de crisis ya no desaparece del todo, y la burguesía, antes revolucionaria, se hace conservadora. En España, tras el derrocamiento de Isabel II (1.868) y el advenimiento y posterior liquidación de la Primera República, vuelve la monarquía constitucional con Alfonso XII (1.875), y Francia, tras la caída del segundo imperio napoleónico, establece una república conservadora.


El siglo XIX ve alzarse un nuevo imperio mundial, el inglés, que domina desde tiempo atrás las rutas marítimas y ha aprovechado al máximo los beneficios de la industrialización. Y también contemplan la expansión de una joven nación  americana, los Estados Unidos de Norteamérica.

El arte: El romanticismo es un arte burgués, y como tal es profundamente individualista. El arte se convierte en un documento humano no sujeto, en principio, a ninguna norma impuesta. El arte romántico es expresión de sentimientos y rebelde a toda norma.

· En Arquitectura: dejan de tener la máxima importancia las iglesias y los palacios, proliferando los edificios burgueses como plazas, mercados, escuelas, bibliotecas, teatros, cárceles, cuarteles, cementerios…

· La Pintura: es entre las artes plásticas, el arte más romántico, porque puede reflejar mejor la intimidad y el individualismo.

· Literatura: En el siglo XIX nace el periodismo, que hace asequible a la mayoría tanto la palabra como la imagen artística. Se pone de moda la novela histórica frecuentemente de ambiente medieval, pero es la poesía donde el romanticismo alcanza su mayor intensidad.

· La Escultura: es el arte menos representativo del romanticismo pues vive todavía de los ideales del clasicismo.

· La Música: Al igual que la literatura o que la pintura, la música supo expresar de manera insuperable el alma romántica. El triunfo, incluso social, de algunos músicos en toda Europa eclipsó a los restantes artistas. En primer lugar, en la ópera, el espectáculo favorito de la burguesía, no sólo los cantantes, sino los compositores, fueron grandes ídolos europeos. Pero también triunfan los pianistas y los violinistas, los grandes virtuosos de un instrumento música, que viajan constantemente de concierto en concierto. Más aún, toda la concepción del arte se hace desde la música, el arte expresivo por excelencia. Los más grandes triunfos del romanticismo son musicales.

     El Romanticismo musical se extiende aproximadamente  desde       1.815 (final de las guerras napoleónicas) hasta 1.880, aunque en algunos lugares continua hasta avanzado el siglo XX. y en él distinguimos los siguientes Periodos:

a) Primer Romanticismo o Revolucionario: 1.815-1.848.

b) Segundo Romanticismo o Burgués: 1.848-1.880

c) Posromanticismo o Neorromanticismo: 1.880-1910

d) Nacionalismo: Es un movimiento que se inicia paralelamente al segundo Romanticismo a mediados del siglo XIX.

2. Características Musicales

1. Libertad en cuanto a la forma. Predominio de la fantasía y, por ello, de la expresión emocional libre. (anhelo de libertad total)
2. Énfasis en lo lírico, con ricas modulaciones, armonías, cromatismos y uso frecuente de la disonancia.

3. Textura compleja y densa, no clara. (Preponderancia del estilo vertical, no del polifónico)
4. Enorme crecimiento de la orquesta, sobre todo la sección viento.

5. Formas musicales: riqueza y variedad de tipos de piezas, sobre todo pequeñas piezas de piano que huyen de la forma perfecta clásica.

6. Interrelación con otras artes que producen la música programática.
7. Búsqueda de la unidad de la obra con nuevos sistemas como la “idea fija” o el Leitmotiv, o con el sistema cíclico, que consiste en que una idea musical se repita cíclicamente.
8. Supone el alejamiento del respeto de la música clásica a la norma que quita la libertad de expresión.
9. Lenguaje musical variado pues la música el vehículo de transmisión de lo puramente subjetivo.
10. Búsqueda del virtuosismo, sobre todo en el piano y violín.
11. Nacimiento de corrientes variadas como son los nacionalismos musicales.
12. La melodía sigue siendo importante, pero se transforma en algo más apasionado e intensa, sobre bases populares, generalmente con acompañamiento.
13. Decae la música religiosa y la música de cámara.

14. Cambio de consideración social. El Músico es ídolo de salones.
15. Organización de la educación musical en escuelas y conservatorios.

16. Ritmo: Cambios frecuentes; más libre y complejo; uso del “rubato” (no totalmente ajustado al compás).

17. Armonía: Nuevas disonancias y cromatismos con fines expresivos.

18. La mayor diferenciación de estilos da lugar al Nacionalismo musical.
3. Música Instrumental: (Características)
.- Mejoras técnicas en instrumentos (pistones y llaves en los de viento)
.- Creación de una moderna orquestación: combinaciones nuevas sonoras y mayor empleo de instrumentos de viento, madera y metal y de percusión.

.- En Ensanchamiento y popularidad de la sinfonía clásica.

.- El piano es favorito entre la burguesía.

.- Nade la llamada “Música de salón”, fácil y sencilla, que se convierte en música de consumo del buen burgués.

.- Resurgimiento de ciertos instrumentos: guitarra, arpa como solista…

.- Nuevas formas sinfónicas: nace el poema sinfónico; obertura de concierto.

.- Las orquestas tocan en salas de conciertos o teatros que acogen a una mayor cantidad de público. (no en salas de fiesta de los palacios, como en el antiguo régimen)

.- En general y como resumen de todas la características, es evidente la enorme      difusión de la música instrumental que se da en esta época, especialmente orquesta y piano.

    3.1.La orquesta :   
La orquesta romántica crece en tamaño y extensión. No existen muchos instrumentos nuevos propiamente dichos, sino que se multiplican en cantidad los existentes, llegando a contar la orquesta con 95  músicos, e incluso más. Son especialmente importantes las aportaciones que hacen a la orquesta ciertos compositores como Berlioz, Wagner, Mahler y Strauss.

Se multiplica la sección de viento, tanto la de metal, como la de madera y la de percusión, lo que llevará a duplicar el número de instrumentos de cuerda.

En el metal se usan hasta 4 trompas, 3 trompetas, 3 trombones y un instrumento nuevo que es la tuba.

En la madera también aparecen nuevos instrumentos, como la flauta de pícalo, el contrafagot, el corno inglés, el clarinete bajo y el saxofón.

También aumentan los instrumentos de percusión, con 4 timbales, el gong, el bombo, el glokenspiel, la celesta y la marimba.

En consecuencia, una orquesta romántica suele estar compuesta por: 30 violines, 12 violas, 10 violonchelos, 8 contrabajos, 2 flautas, 1 pícolo, 2 oboes, 2 clarinetes, 1 clarinete bajo, 1 saxofón, 1 corno inglés, 1 fagot, 1 contrafagot, 4 trompas, 3 trompetas, 3 trombones, 1 tuba y percusión.
3. 2 Formas Musicales Instrumentales: Las pequeñas formas.
Como ya hemos comentado, hay una gran riqueza de pequeñas formas, caracterizadas todas ellas por ser muy libres y poco sujetas a patrones preestablecidos. 

En general, su forma se limita a los siguientes esquemas: ABA, AB, ABC, AA.

Entre las numerosas piezas del período, destacan especialmente:

· Nocturno: Pieza pianística de carácter intimista y sentimental; el género es cultivado sobre todo, por Chopin.

· Impromptu: pequeña pieza de carácter improvisado, de ahí le viene su nombre,

· Elegía: obra de corta duración, de carácter más o menos triste y melancólico.

· Rapsodia: pieza de pequeña duración y de carácter fantástico, basada en temas populares.

· Barcarola: obra que imita las canciones de barqueros o gondoleros.

· Balada: composición de carácter lírico y melancólico.

· Preludio: obra de carácter más o menos vehemente. (impulsivo)
· Polonesa: danza de origen polaco, de ritmo majestuoso y a veces guerrero. Chopin la lleva a su culmen en piano.
· Mazurca: danza de origen polaco, de ritmo moderado. Es de origen popular y pasa a formar parte del repertorio culto.

· Polca: pieza de origen checo, que tiene su apogeo en el siglo XIX en Bohemia, desde donde invade otros países.

3.3. Formas musicales Instrumentales: El sinfonismo Romántico:

La orquesta y formas sinfónicas recibirán un fuerte impulso después de Beethoven, especialmente con Berlioz, Wagner y a finales de siglo con Rimsky-Korsakov.

Aunque en la primera mitad de siglo las principales aportaciones vienen de Alemania, en la segunda mitad también contribuyen seriamente Francia, Rusia y otros países.

Mientras que la forma “tipo Sonata” fue casi abandonada después de Beethoven, en la música de piano, a favor de las pequeñas formas libres, en la música sinfónica, en cambio, seguió siendo la forma básica durante gran parte del siglo XIX.

Los sinfonistas románticos que siguen a Beethoven, conservan algunos rasgos clásicos con desarrollo y espíritu romántico, dentro de un estructura más libre.

· El Concierto adquiere mayor pujanza y extensión.

· La Sinfonía Romántica: Siguiendo la estela de Beethoven, casi todos los músicos de este período se expresan con esta forma musical, aunque tratan del liberarse de su estricto sistema formal y utilizan una orquesta cada vez mayor. Todos los grandes músicos del momento, compusieron sinfonías.

· El Poema sinfónico: será la gran innovación del Romanticismo. Es una obra de un solo movimiento, de forma muy libre, normalmente para orquesta, en la que se desarrolla sin palabras y sin forma definida algún tema o idea, partiendo de un elemento literario que puede ser un poema, texto, guiión literario, idea dominante, leyenda, hecho histórico o cualquier argumento. El poema sinfónico va unido a la música de programa y nació como contraposición a la música pura.
· La Obertura Postclásica: aparte del concepto tradicional de introducción a la ópera, adquiere una mayor independencia; es concebida a veces como música incidental. 

· También se practican, aunque menos, las Variaciones Sinfónicas.
· Música Programática: Es un tipo de música sinfónica que sigue un tema o programa literario o artístico en general, que es el que conduce la obra. Surge como consecuencia de la inclinación literaria de los músicos románticos y un fruto de esa necesidad de relajar las formas.
3.4 Compositores:
3.4.1 Fredéric Chopin (1.810-1.849):

Compositor polaco, considerado en su país como su máxima gloria nacional, es uno de los símbolos máximos del Romanticismo.

Posee una educación musical esmerada; se establece definitivamente en París en 1.830 al enterarse de la toma de Varsovia por los rusos, sin poder regresar jamás a su tierra, que siempre añoró.

En Chopin, según Heine, confluyen tres nacionalidades: “Polonia le da dolor estoico y espíritu caballeresco; Alemania le confiere el sentimiento romántico, y Francia le da su gentiliza y gracia; pero cuando se sienta al piano, ya no es polaco ni francés ni alemán”.

Características:

_   Tiene un lenguaje armónico muy rico y variado.

_  Sus obras son formalmente libres y poco determinadas por ningún tipo de esquemas.

_ Es un compositor de pequeñas formas: Nocturnos, Baladas, Estudios, Polonesas, etc.

_  Sus obras se definen por una u otra cualidad romántica: lo sentimental. Lo íntimo, lo guerrero, lo heroico, lo exaltado…

_   Sus obras se basas en una melodía de gran belleza, rodeada de una decoración pianística a base de escalas, arpegios, mordentes, cromatismos, notas de adorno, etc.

_    Las combinaciones rítmicas son siempre nuevas e impregnadas de esencias y giros populares polacos.
Obras:
Hizo por primera vez del Estudio una obra de arte y musicalidad. Tiene 27. Escribió unas 58 Mazurcas basadas en la vieja danza polaca, que sabiamente estiliza. Lo mismo cabría decir de las heroicas y brillantes Polonesas (16). En sus Impromptus abundan los rasgos virtuosísticos. Su genio llegó a estilizar el vals de los salones (tiene unos 14). Los Nocturnos (20) quizá sean las páginas más subjetivas e introspectivas de Chopin; de gran intensidad lírica. Piezas magistrales son los 26 Preludios, escritos en su mayoría en Mayorca, entre lo que destaca el llamado “De la gota de agua”. Rubinstein les llamó “perlas de la obra chopiniana”.

3.4.2. Robert Schumann (1.810-1.856).

Nace en Sajonia. Desde joven sintió ya una gran afición por las letras y estudia derecho en las Universidades de Leipzig y Heildelberg.

En 1.830 abandona las Leyes por el piano, pero unos insensatos ejercicios le paralizan un dedo, por lo que derivó hacia la composición.

Está considerado como uno de los ejemplos más puros del primer Romanticismo: el piano constituye su instrumento favorito, dedicándose durante mucho tiempo casi exclusivamente a él.

Su música de piano puede definirse por las siguientes Características:
_ Tiene un lenguaje armónico muy rico y variado.

_ El contraste entre momentos exaltados e íntimos.

_ El seguimiento de la forma pianística libre.

_ El ritmo muy marcado, impulsivo y persistente.

_ El cuidado de la melodía.

Obras:
La obra de Schuman, y sobre todo la pianística y el lieder, son como una autobiografía de su propio mundo interior, surcado por sueños, tristezas y apasionamientos. Donde más se manifiesta su genio es en las pequeñas formas pianística. Se llama el “poeta del piano”. La mayoría de sus obras son compuestas en la primera etapa de su vida, entre 1.830 y 1.840. Se trata también de formas breves y libres, como pequeños cuadros, pinceladas o matizaciones psicológicas.

Destacan “El Carnaval” “Kreisleriana” y “Álbum de la juventud”.
3.4.3. Felix Mendelssohn (1.809-1.847)

Es uno de los grandes sinfonistas de la primera mitad del siglo XIX.
Su desahogada posición económica le permitió consagrarse a la música desde muy temprana edad, hasta ser director musical en Leipzig (1.834) y fundador del Conservatorio de esa ciudad, donde reveló a muchos músicos contemporáneos y descubrió obras de Palestrina, Bach y otros.

Características:

_ Ha sido calificado como el “más clásico entre los románticos”, por el equilibrio y perfección formal; aunque romántico por su inclinación hacia lo fantástico y el paisaje.

_ Para Mendelssohn, la melodía es lo primero: melodía larga, cantable y armoniosa (como puede observarse en su popularísimo “Concierto para violín y orquesta”)

_ Su dominio de la técnica es asombroso, aun desde sus primeras obras.

Obras:

Cultivó todos los géneros, excepto la ópera. (algún intento juvenil y otro póstumo de “Antígone”).
Sin embargo, su combinación preferida es la orquesta. Son populares sus cinco sinfonías (“Italiana”, “Escocesa”. “La reforma”, de corte claro y elegante.

Son célebres también sus oberturas: “El sueño de una noche de verano” (que compuso a los diecisiete años). “Las hébridas”, así como sus dos “Conciertos para piano y orquesta”.

En su música para piano muestra su preferencia por las breves y pequeñas formas. En esta línea se colocan su “Rondó Caprichoso” y, sobre todo, sus líricas “Romanzas sin palabras”, que por su delicadeza más bien parecen lieder.

También compuso dos oratorios: “Elías” y “Pablo”, dentro del espíritu prerromántico, y algunos lieder.
4. La música vocal:
El Romanticismo tuvo mucha importancia (tanto a nivel instrumental como en el vocal) en la renovación de las grandes formas musicales, pero se expresó con más comodidad en las formas pequeñas, en las cuales se movió con más libertad. Entre esas formas musicales, y dentro del apartado de música vocal, es de destacar La Canción (el Lied).
4.1 La Canción:
 El “lied” es la forma musical más netamente romántica. La palabra alemana, lied en singular, lieder en plural, significa, en sentido general, canción; pero el “lied” romántico es eso y mucho más. Es una composición generalmente breve en la que se pone música a un poema, logrando una íntima cohesión entre ellos.

El piano del lied es tan protagonista como la voz, y en cuanto al tercer protagonista, es decir, el texto poético, comentar que se trata de un poema o conjunto de poemas ya escritos, a veces mucho tiempo antes de ser puestos en música .
El lied era un género de amplia tradición en Alemania, pero es ahora cuando se convierte en el principal vehículo de expresión sentimental de muchos compositores románticos alemanes.

4.1.1 Formas de Lied.

· Lied estrófico: formado por varias estrofas con la misma música todas ellas, según el esquema A-A-A.

Cuando se aplican pequeños cambios al acompañamiento, a la melodía, o a ambas, se escribe A-A´-A.
· Lied de tres estrofas: con el esquema A-B-A, en el que la primera y última estrofas tienen la misma música.

· Forma relacionada con la tradicional del Rondó, con el esquema A-B-A-C-A
4.1.2. Compositores:
Franck Schubert (1.797-1.828):
Es un artista netamente romántico: vida brevísima, existencia burguesa y un tanto fracasada.

Su público fue la burguesía vienesa. Formado en la capilla imperial de Viena como niño de coro, Schubert tiene el don de la melodía. Su obra más ambiciosa, las sinfonías, las sonatas para piano, su música de cámara, son abordadas con la “gran forma” clásica, pero no son el medio apropiado para que el arte de Schubert se manifestara plenamente, alcanzando la genialidad en las formas breves, sobre todo en el “Lied”.
Su lied busca la unión perfecta entre música y letra, sin que se de el predominio de una sobre otra. Compone más de 600 lieder que agrupa frecuentemente en colecciones; así son famosos los ciclos de “La Bella Molinera” y del “Viaje de invierno”. Pone también música a 41 poemas de Schiller, reflejando a través de ella el carácter filosófico de los poemas.

Características:

_  En los lieder de Schubert, la voz dibuja las imágenes y el acompañamiento contribuye a producir el clima afectivo de la idea que se canta.

_  En Schubert la importancia del poema es parcial, siendo un mero estímulo para la creación musical. El lied se convierte así en una poesía hecha música.

_  Schubert desarrolló en los lieder importantes novedades armónicas y, sobre todo, su incomparable facilidad melódica, no en vano está considerado como uno de los músicos más inspirados que ha producido la humanidad.

4.2 La Opera:
El siglo XIX es, en buena medida, el siglo de la ópera, de los divos, de la construcción de los grandes teatros, etc
Siendo el Romanticismo un fenómeno esencialmente literario y teatral, no extraña que sea en el campo de la ópera, en que estas artes se funden con la música, donde alcance una mayor representatividad.

Italia es el principal protagonista de esta situación y la ópera italiana se extiende por toda Europa, hasta que el drama wagneriano surge como el gran competidor.
Al hablar de ópera en Francia, Alemania, Inglaterra y España, siempre es obligado recurrir a la ópera italiana, dado que ella influye en todas las demás, y hasta cierto punto las modela.

4.2.1. La ópera Romántica en Italia.

*  Virtuosismo vocal menos acentuado que épocas pasadas.

*  Cierta superficialidad, sin llegar a una profundidad dramática hasta Verdi.

*  El coro adquirirá paulatinamente mayor importancia (arropando y dramatizando         el canto)
*  La orquesta es aún acompañante y no actora.
*  Belleza de la melodía.

*  Al final el realismo  se trasvasa a la ópera (los protagonistas cantan temáticas     e ideas que interesan al pueblo italiano).

*  Total unión entre creador y oyente.

Gioachino Rossini (1.792 – 1.868)
Será el gran continuador de la tradición mozartiana, así como el eslabón con la llamada “gran ópera” francesa, en cuyos autores influyó bastante.

Después de iniciar su carrera con “Italiana en Argel”, adquirirá renombre universal con “El barbero de Sevilla”, culminando en 1.829, con “Guillermo Tell”, después de la cual, inconcebiblemente, cesó su producción teatral. Pocos gozaron en vida de tanta fama.

Características:

_  Gran maestro de la dulce melodía, que construía con asombrosa facilidad.
_  La espontaneidad de su creación, la fluidez melódica y el brillante colorido comunican a su obra una irresistible frescura y vivacidad.

_ Oberturas animadas y vibrantes, con solos de instrumentos de madera y ritmos muy impulsivos.

_  Las arias siguen el modelo de una introducción lenta, muy ornamentada seguida de un allegro para los virtuosismos del cantante.

Guiseppe Verdi (1.813-1.901)
Será sin duda, el más grande de los operistas italianos del siglo XIX. Nacido en Roncale, transcurrieron sus primeros años con dificultades económicas, hasta que un comerciante de Busetto le pagó sus estudios en Milán. No llegaron sus éxitos artísticos hasta 1.843, con “Nabuco”.
En su obra se suelen distinguir tres estilos, que se corresponden con sendos períodos de su vida. Al final del Primer periodo, que va hasta 1.855, podrían pertenecer las óperas “Rigoletto”, “La Traviatta”, y “El trovador”. Es la época del patriotismo y de las aspiraciones libertadoras bajo el dominio austriaco. Se distingue en este período por el rico melodismo de raíces rossinianas.

A partir de 1.855 se acerca progresivamente al espíritu dramático de la obra, con “La fuerza del Sino” o “Don Alvaro” y “Aida”. Desde 1.871 hasta cerca de 1.887 se produjo un espacio de tiempo sin producción musical alguna.
En 1.887 despertará el anciano, sorprendiendo al mundo con “Otello” y “Falstaff”, obras en las que la música está ya  más ligada al drama y carece de las halagadoras arias precedentes; la música se hace más profunda, la orquesta y los coros adquieren más relevancia, supeditados a la acción.

Características:
_  Un arte espontáneo y natural, que parte de la larga tradición operística italiana.

_  Elige temas de interés para el pueblo italiano, muchas veces relacionados  con     “Il Risorgimiento”.

_  Predominio de la voz humana sobre la orquesta.

_  Da importancia al coro, como en casi toda la ópera romántica.

_  Huye, a diferencia de Wagner, de asuntos de tipo mitológico.

Como consecuencia del Realismo, y sobre todo del Naturalismo, en el ocaso del siglo XIX surge una nueva corriente dramático-musical, llamada Verismo, la cual, desechando no sólo la temática mitológica y fantástica del primer Romanticismo, sino también la histórica, trata de buscar un realismo más crudo, en los asuntos truculentos y descarnados de la vida ordinaria.

Otros representantes son : Leoncavallo, con “Los payasos; Mascagni, con “Caballería rusticana”, de gran sinceridad y frescura, aunque algo ampulosas, y sobre todo Puccini..
Giacomo Puccini (1.858-1.924)
Es en gran parte verista, pero sin embargo muchas de sus obras son de ambiente fantástico y se salen del mundo real. Su obra cumbre, “Turandot”, es un claro ejemplo de leyenda mítica. Crea importantes obras como: “La Boheme”, “Tosca” y “Madame Buterfly”.

Características:

_   Los protagonistas son gente humilde.
_ Su armonía es una síntesis de las ultima aportaciones de Liszt y del Impresionismo.

_   La orquestación es muy rica y compleja.

_   Sus melódicas son de gran belleza y fuerza expresiva.
4.2.2 La Ópera Romántica en Alemania.
Reacciona fuertemente contra el italianismo, al finalizar el primer cuarto del siglo XIX, con Weber, forjador de la ópera romántica alemana, fundada en la leyenda nacional y en el singspiel popular. Después de él sufre un pequeño letargo, con ligeros retornos italianizantes, para despertar pujante en la segunda mitad con la transformación del drama wagneriano, que invadirá Europa, excepto Italia, a medida que avanza el siglo.
Richard Wagner (1.813-1.883)

Nace en Leipzig, en cuya universidad estudia filosofía.

Persona  polémica durante toda su vida, recupera la presencia alemana y crea un nuevo sistema operístico de gran trascendencia. Su ideal es hacer una ópera alemana cuya altura artística sea semejante a la más grande música sinfónica.

Ha sido uno de los músicos más discutidos; mezcla de filósofo, poeta, revolucionario, músico, burgués, batallador e idealista.

Carácterísticas:
_  Lo esencial de su pensamiento es realizar la síntesis de todas las artes en un todo indisoluble, partiendo de la tragedia griega. Consigue una obra de ARTE TOTAL, es decir, se dan la conjunción de poesía, música, decoración, acción, etc.

 _  Los asuntos son tomados de los mitos y leyendas germánicas, teniendo como modelos a los trágicos griegos.

_  Partiendo de las teorías filosóficas de Shopenhauer, es una constante en sus obras la renuncia y la redención por el amor.

_  A cada drama debe preceder una obertura o preludio que enlaza con la acción.

_  Las escenas se encadenarán sin corte ni distinción entre aria y recitativo, como una melodía infinita y continua: De aquí la minusvaloración de los conjuntos y coros, al tiempo que da relieve a la danza.

_  Para dar más unión a la obra, cada idea, personaje, sentimiento o situación está conectado con un tema simbólico, que le representará siempre que los mismos reaparezcan, a los que llama “Leitmotiv”.(motivo musical que caracteriza a los principales personajes de las óperas, y los anuncia, describe y suena cuando éstos aparecen en escena.)
_   El papel de la orquesta es el de comentadora de sentimientos y actitudes externas de los personajes con fines expresivos. La convierte en el punto crucial de sus óperas.
_   En cuanto a su melodía, raras veces es tal; está pensada más bien para sostener al texto y facilitar los diálogos de los cantantes.

Sus Obras más importantes son : “El buque fantasma”, “Tanhäuser”. “Lohengrin” y su tetralogía denominada “El anillo de los Nibelungos”. En medio de esta tetralogía compone “Tristán e Isolda”, una historia de amor, para terminar con un drama religioso, “Parsifal”.
4.2.3. La ópera Romántica en Francia.
En la primera mitad del siglo, París será el centro de casi todos los operistas nacionales y extranjeros, sobre todo italianos y alemanes, que hacen de Francia su segunda patria.

A partir de 1.820, surge la llamada “Gran Ópera” Romántica. Se trata de un nuevo estilo espectacular, fastuoso, dramático, de grandes conjuntos, con asuntos heroicos e históricos, de muchas intrigas y de gran lujo de vestuario. Es como una mezcla de rossinismo italiano y de romanticismo deslumbrante, que crean obras artificiosas y poco profundas, para buscar principalmente el halago. El principal exponente del género será el alemán de origen judío Meyerber. También Berlioz tiene algunas óperas en tal estilo.
Destacar otro de los cultivadores de la ópera francesa Charles Gounod y especial mención precisa Georges Bizet (1.838-1.875) y su ”Carmen” , de ambiente español.

Hacia la mitad de siglo  la “Gran Ópera” deriva hacia la llamada “Ópera Lírica”, y la “Ópera Cómica” cambia su significación cómica precedente para acercarse, por un lado, hacia la ópera seria y lírica y, por otro, hacia la “Opereta”.
Opereta: Obra escénica en la que se combinan pasajes hablados y cantados, su temática es de carácter frívolo y humorístico.

Este estilo nos da una imagen perfecta de la sociedad de la época, y muchas veces implica una sátira social y la ridiculez del ambiente de su régimen político; sin embargo esta crítica pasa desapercibida a sus contemporáneos, que simplemente ríen y lo pasan bien con sus galops y can-cans que se bailan en aquellas operetas. Un maestro consumado es Jacques Offenbach (1.819-1880) que, además de la conocida ópera “Los cuentos de Hoffmann”, escribe una gran serie de operetas.
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