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	El Romanticismo, el Nacionalismo y el Post-Romanticismo y su contexto histórico: 

Características de la música del siglo XIX. 
La influencia de la literatura en la música. 

Formas sinfónicas. Sinfonía, concierto y música programática.  
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La ópera romántica: G. Rossini, G. Verdi y R. Wagner. 
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Ballet académico.  

Música y danzas de salón. 

Antecedentes de la música del siglo XX: Nacionalismos. La música escénica española. 

	1. Identificar, a través de la audición o del visionado, obras  del 

Romanticismo, el Nacionalismo y el Post-Romanticismo y describir sus rasgos más característicos, justificando su pertenencia a este periodo histórico. 

2. Interrelacionar la historia de la música y de la danza en 

Romanticismo, el  Nacionalismo y  el  Post-Romanticismo, así  como  sus  obras  más significativas, con otros aspectos de la cultura, el contexto histórico y la sociedad del mismo periodo. 
	1.1. Capta y describe el carácter, el género, las características estéticas y los rasgos estilísticos más importantes de las obras propuestas. 

1.2. Conoce y describe las obras y los autores más representativos de este periodo. 
2.1. Analiza la complejidad de circunstancias que, por su importancia, determinen el desarrollo de una época, un estilo o un autor determinado, estableciendo juicios críticos. 
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1. EL ROMANTICISMO, EL NACIONALISMO Y EL POST-ROMANTICISMO Y SU CONTEXTO HISTÓRICO
El Romanticismo, el Nacionalismo y el Post-Romanticismo son estilos musicales y artísticos que se desarrollan durante el siglo XIX y la primera mitad del siglo XX.

El Romanticismo es el período comprendido entre el Clasicismo y el siglo XX. El Romanticismo musical se extiende aproximadamente desde 1815 hasta 1880, aunque en muchos lugares continúa hasta bien avanzado el siglo XX (Post-romanticismo); en el Romanticismo se distingue un Romanticismo temprano y otro tardío, que comienza hacia 1850.

El adjetivo “romántico” proviene del romance, cuyo significado literario original es el de un cuento o poema medieval que trataba acerca de personajes o sucesos heroicos y que estaba escrito en alguna de las lenguas romances, es decir en algunas de las lenguas vernáculas descendientes del latín. Cuando se comenzó a utilizar la palabra romántico hacia mediados del siglo XVII, llevaba la connotación de algo remoto, legendario, ficticio, fantástico y maravilloso, de un mundo imaginario  o ideal que debía contrastarse con el mundo real del presente.

El Romanticismo que, como movimiento cultural, surgió en Europa en el siglo XIX, tuvo sus orígenes en Alemania y prescindía de las normas y de las reglas artísticas del Neoclasicismo. El individualismo, la expresión de los sentimientos y la libertad creadora se reflejaron en las diferentes artes.

El Romanticismo acaricia la libertad, el movimiento, la pasión y persigue incesantemente lo inalcanzable. Y precisamente porque nunca puede alcanzar su meta, el arte romántico está habitado por un espíritu de ansia, de anhelo de una realización imposible.

La personalidad del artista tiende a mezclarse con la obra de arte; la claridad clásica queda sustituida por cierta oscuridad intencional y la manifestación definida por la sugerencia, la alusión o el símbolo. Las propias artes tienden a mezclarse; la poesía aspira a adquirir los atributos de la música y ésta las características de la poesía.

En literatura surgió el interés por el pasado medieval, las tradiciones, los cantares de gesta y el folklore. Destacaron los escritores ingleses como Byron y Walter Scott, los franceses Lasmartine y Dumas y los alemanes Goethe y Schiller. En España Espronceda, Larra y Zorrilla.

En pintura predominó el dibujo, el interés por la naturaleza y el paisaje. Tuvo su principal centro en Francia. con Delacroix y Géricault.

En arquitectura y escultura apenas hubo nada nuevo, los arquitectos imitaron los estilos de la Edad Media hasta finales de siglo donde el uso del hierro, cemento y vidrio abrió nuevas perspectivas.

En la ciencia y en la técnica se produjeron importantes avances, especialmente en la física, la biología y la medicina.

En el pensamiento filosófico, las dos grandes corrientes fueron el idealismo de Hegel y el positivismo de Comte, que rechazaba toda manifestación idealista.

La música se convierte en el arte por excelencia. Es un medio de evasión para el ser humano romántico, (Evasión de la realidad hacia países lejanos y legendarios: temas medievales, leyendas, romances, etc., temas exóticos: orientales, moriscos, nórdicos, etc., temas fantásticos o de ensueño).

A través de la música busca la huida de la realidad, el olvido ante los fracasos, la manera favorita de entrar en un mundo imaginario e irreal, algo buscado por los románticos. 

Es también un modo de expresión de sentimientos, (sentimientos amorosos hacia los demás hombres, amor a la patria, amor a la mujer ideal,).( Sentimientos de angustia, pesimismo y desengaño).  Expresión del ideal de lo infinito e interés por el más allá. Es refugio en un mundo interior subjetivo y solitario: ofrecer la intimidad a través de la obra y un culto a la naturaleza agreste, paisajes nocturnos, etc.

La música romántica contradice en buena medida a la clásica.
El Nacionalismo surge hacia la mitad del siglo XIX. Las invasiones napoleónicas habían conseguido contrariamente a su pretensión, enardecer los ánimos de muchas naciones, que procedieron a formar su propio estado para defenderse contra cualquier invasión extranjera. Estas circunstancias políticas, sociales y filosóficas son las que sustentaron los principios ideológicos del nacionalismo.

El Nacionalismo implica en algunos casos un sentimiento de rebelión polí​tica de países subyugados. En otros casos el Nacionalismo implica un sentimiento de inferioridad del que se quiere sa​lir creando una gran música nacional que se parangone con otras naciones, así sucede en España.

El Nacionalismo íntimamente ligado al romanticismo, se manifestó principalmente en literatura, en la poesía y en la música. 

En música, hay que distinguir entre primer nacionalismo, donde se si​gue una línea más folclórica, es decir, donde la música está más directamente inspirada en el folclore, y un segundo na​cionalismo, donde se deja más de lado el folclore y se crea una música más independiente y creativa como, por ejem​plo, la de Bela Bartok.
El recurrir al folclore lleva a estas músicas a lenguajes muy nuevos, dado que el folclore se basa frecuentemente en es​calas y armonías lejanas del mundo occidental, como sucede en Rusia, o en historias y leyendas nuevas.
Por la misma razón, esta música tiene una especial riqueza melódica.
El Nacionalismo es, por fin, una reacción contra la exce​siva influencia de los compositores germanos.

El Nacionalismo del siglo XIX agregó variedad de idiomas al lenguaje de la música europea. Explotó los aspectos pintorescos del color local. 

Los músicos Nacionalistas aspiraban por un lado a salir de la influencia de las grandes potencias musicales creando para ello una música que hundía sus raíces en las músicas nativas. Por otro lado aspiraban a ser reconocidos como iguales a los compositores alemanes e italianos, y la mejor forma de obtener el reconocimiento, en particular de la patria, era imitar a los compositores extranjeros y competir con ellos en su propio terreno. El nacionalismo musical mantuvo su vigor dentro del siglo XX donde tomó un giro distinto.

Donde más arraigó el nacionalismo fue en las naciones que no habían tenido hasta entonces la oportunidad de desarrollar un arte estables: países centroeuropeos, Rusia y países escandinavos (Noruega, Suecia, Finlandia).

El Post-Romanticismo es una de  las corrientes que marca la transición del período romántico al siglo XX. Los compositores nacidos en las décadas de 1860 y 1870 llegaron a la madurez artística a comienzos del siglo XX, es decir, con el crepúsculo del romanticismo. Su música entraña tanto una continuación de la herencia romántica como una rebelión contra ella. Sobre la obra de estos compositores, órbita en muchos casos la influencia de Wagner.

Destacan: Gustav Mahler, Richard Strauss, Hugo Wolf,  César Frank, Gabriel Fauré.

Gustav Mahler fue el último de los grandes compositores postrománticos alemanes de sinfonías. Las sinfonías de Mahler son obras típicamente postrománticas: extensas, formalmente complejas, de naturaleza programática y concebidas para enormes masas de ejecutantes. 

Mahler es uno de los compositores más atrevidos y meticulosos en su tratamiento de las combinaciones instrumentales. Siguiendo el ejemplo de Beethoven, Berlioz y Listz, Mahler emplea tanto voces como instrumentos en cuatro de sus sinfonías. 

El contenido programático no siempre está expresamente indicado en las sinfonías. Algunas de sus técnicas contribuyeron al constante debilitamiento de la organización tonal tradicional y aportaron sugerencias que luego recogieron y desarrollaron compositores posteriores.

Es notable la práctica mahleriana, concluir una sinfonía en una tonalidad diferente a la tonalidad inicial. 

Expandió la sinfonía y la sinfonía-oratorio románticas hasta su punto de disolución final. 

Richard Strauss escribió unos 150 lieder, lo que le muestran como uno de los maestros de este género del siglo XIX. No obstante, es más conocido por sus poemas sinfónicos y sus óperas. Sus poemas sinfónicos se basaban en programas tanto filosóficos como descriptivos. Al primer grupo de los poemas filosófico pertenecen las obras Muerte y transfiguración(1889) y Así hablaba Zaratustra (1896). Al grupo de los poemas descriptivos pertenecen Las alegres travesuras de Till Eulenspiegel y Don Quijote. Otras obras orquestales importantes fueron: Don Juan (1891), primera obra completamente madura de Strauss, La Sinfonía Alpina, etc., Dio su primer salto hacia la fama como creador operístico en 1905 con Salomé. En ella adoptó los  principios wagnerianos de la música continua, la orquesta polifónica y el uso sistemático de los leit motiv

Hugo Wolf (1860-1903) es uno de los grandes entusiastas wagnerianos. Su principal importancia como creador radica en sus 250 lieder, siguiendo la tradición romántica alemana de este género. 

César Frank (1822-1890) inicia una escuela que será seguida por numerosos discípulos fundamentalmente a través de las enseñanzas de la Schola Cantorum. Entre sus seguidores está Vincent D’Indy.

Siguió las pautas de las formas instrumentales tradicionales, conservando la manera ortodoxa de elaborar y desarrollar los temas musicales.

En la música de Franck es característica la forma cíclica, con temas que reaparecen en los sucesivos movimientos.

Existen algunas innovaciones cromáticas en el campo de la armonía aunque evita los extremos expresivos románticos.

Gabriel Fauré se basa en una concepción de la música como forma sonora, en contraste con la concepción romántica de la música como expresión, en la que el orden y el comedimiento son fundamentales. En esta corriente se inscribe la obra de Camile Saint Säens.

Fauré fue uno de los fundadores de la Sociedad Nacional para la música francesa. La refinada y culta música de este compositor encarna las cualidades aristocráticas de la tradición francesa. Sin duda, la mayor aportación de Fauré la encontramos en la evolución que con él alcanzó el sistema armónico. Sus acordes y modulaciones son audaces, aunque resultan un poco pálidas en comparación con la evolución posterior que Ravel y Debussy hicieron de este aspecto. Su uso de la modalidad deriva del lenguaje del canto llano, que siempre había estudiado, interés que recogerían más tarde Satie y el mencionado Debussy.
Contexto Histórico: 

Durante la primera mitad del siglo XIX, los países que habían vencido a Napoleón se propusieron restaurar el absolutismo. Entonces las fuerzas liberales heredadas de la Revolución Francesa, oprimidas por el absolutismo, provocaron diversos levantamientos. Los principales movimientos revolucionarios tuvieron lugar en España y Francia y triunfo el liberalismo y los postulados burgueses que habían desencadenado la Revolución Francesa.
Durante la segunda mitad del siglo XIX, las revoluciones burguesas triunfaron en gran parte del mundo occidental y se impusieron progresivamente sistemas de gobierno más democráticos. 

Se  continua con el progreso de la ciencia, especialmente en la Física, la Biología y la Medicina. Inventos como la bombilla, el cinematógrafo, el automóvil, los rayos X, la aspirina provocan cambios en la sociedad.

El desarrollo industrial transformó la economía, la industria y la vida cotidiana, al tiempo que se produjo un intenso crecimiento demográfico. A su vez los medios de transporte y comunicación (ferrocarril, barco de vapor, telégrafo) mejoraron de manera asombrosa. 

La sociedad es urbana, se ha industrializado y con ello ha adquirido importancia la velocidad. La velocidad impide observar con precisión las cosas, todo parece desvanecerse. El ruido de la ciudad, la suciedad de las fábricas y los suburbios industriales hacen que pintores, escultores, poetas y músicos sientan predilección por el color y la luz, tratando de reflejar las impresiones más que la realidad y vuelvan la vista a la naturaleza.

Todo ello contribuyó a que las relaciones políticas, económicas y culturales entre estados se intensificaran. 

Por su parte el nacionalismo supuso la búsqueda de las raíces y tradiciones culturales propias de cada pueblo. El nacionalismo como movimiento político es la tendencia que propugna la autonomía o la independencia del pueblo consciente de los lazos históricos, étnicos, lingüísticos, culturales y sociales que une a sus miembros. El nacionalismo se concretó en un profundo deseo de los pueblos de que sus fronteras coincidieran con los límites de su comunidad histórica nacional en un Estado propio.

Cambió de forma radical el concepto estético que había servido de guía durante los siglos precedentes y se abrieron nuevas vías de investigación artística, que propiciaron formas de expresión muy diferentes a las que se habían planteado hasta ese momento. 

Así a mediados del siglo XIX el hombre se cansa de tanta fantasía romántica e idealismo y en vez de huir de la realidad, prefiere enfrentarse a ella, estudiarla y acoplarla a sus expresiones artístico-literarias.

El nuevo rumbo viene marcado por las corrientes filosóficas y las ideologías materialistas. El Realismo busca su temática en lo cotidiano, pinta a los hombres como son y  no como pudieran o debieran ser. Prescinden de describir al detalle la crudeza, lo desagradable, feo o repugnante.

Iniciado en Francia con Stendhal y Balzac, encuentra su terreno abonado en el costumbrismo español de Estébanez Calderón, Mesonero, Galdós, Palacio Valdés,...

El paso siguiente lo dan los realistas más extremos: los Naturalistas. Es el Naturalismo de Zola y de Emilia Pardo Bazán.

El realismo se centra especialmente en la pintura que sustituye los temas medievales y orientales por escenas contemporáneas y paisajes reales. Es la pintura de Coubet, Corot y Daumier.

En Música las repercusiones del Realismo y el Naturalismo fueron muy leves, ya que estaba absorbida por el Wagnerianismo. Encontramos sus ecos en las obras Carmen de Bizet y en El Carnaval de los animales de Saint-Saëns, pero sobre todo en el Verismo italiano de Leoncavallo, Mascagni y Puccini. En España la mejor traducción del Realismo se sitúa en el “género chico”, que retrata el alma del pueblo español.

Como reacción al Realismo y al Naturalismo surgen en Francia otras dos corrientes literarias el  Parnasianismo y el Simbolismo. 

Los Parnasianismo crea una poesía externa, fría e impersonal. Los simbolistas por oposición, anteponen a la forma externa lo exquisito y musical, el poeta trata de describir de forma imprecisa, vaga y subjetiva.

Sin embargo es la música quién mejor descubrirá tal misterio al poeta. Para el Simbolista, la poesía es propiamente música y trata de establecer una correspondencia entre las sensaciones poético-musicales y las auditivas. Hablan de “sonidos ásperos”, “música azul” y “voz arteciopelada.

Tanto en la pintura como en la música impresionista es fundamental la luz y el color, además del rechazo del dibujo y de la melodía.

Por otra parte la libertad sin límites proclamada por el romanticismo conducirá a las naciones a elegir sus propio destino, y a los individuos, a elegir las estéticas que mejor se acomoden a sus sentimientos, concepciones y ambientes que les rodea. A mediados del siglo XIX, los países al tomar conciencia de sus propias raíces, trataron de liberarse de la influencias extranjeras buscando las expresiones musicales en sus folklores nacionales. La música se convierte en portavoz de sentimientos nacionalistas. 

En la arquitectura, la revolución industrial tuvo grandes consecuencias, ya que se comenzaron a utilizar nuevos materiales como el hierro, el cristal y el acero. El edificio más representativo de esta época es la Torre Eiffel en París.

En pintura y escultura la invención de la fotografía a mediados del siglo XIX cuestionó la función pictórica de representar fielmente la realidad propia del realismo. Por esta razón en los últimos años del siglo XIX, los pintores de las nuevas tendencias artísticas como el impresionismo, se preocuparon por reproducir la naturaleza, atendiendo más a su impresión personal que a la realidad objetiva. Los representantes más significativos del impresionismo fueron Monet, Dégas, Manet, Renoir y Pisarro.

A finales del siglo XIX, la historia se acelera y se precipita. Los movimientos culturales ya no duran decenios, ni incorporan a todos los artistas de una misma época, sino que conviven al tiempo tendencias y movimientos artísticos muy diferentes, que responden a diversas formas de interpretar la realidad.

2. CARACTERÍSTICAS DE LA MÚSICA DEL SIGLO XIX
La música romántica contradice en buena medida a la clásica. El Romanticismo supone buscar en la música más el contenido que la forma. 
Sus cualidades las podemos resumir así:

1. Libertad en cuanto a la forma. Llegan a tener una gran duración y se aplican de manera más libre. Surgen pequeñas formas que permiten una mayor fantasía y espontaneidad y, por ello, una expresión emocional libre, huyen de la forma perfecta clásica
2. Énfasis en lo lírico, con ricas modulaciones, armonías, cromatismo y fuerte uso de la disonancia.

3. La melodía sigue siendo importante, pero se transforma en algo más apasionado y lírico, expresa sentimientos individuales, exagera el grado de rapidez o de lentitud respecto al Barroco y el Clasicismo. Las frases son menos regulares y cuadradas que en el clasicismo. La melodía no siempre comienza y termina en el mismo instrumento sino que se reparte en pequeñas partes interpretadas sucesivamente por diferentes instrumentos.

4. Textura compleja y densa, no clara.

5. Cambios frecuentes de ritmo: más libre y complejo. A veces se emplea simultáneamente dos ritmos diferentes y contrastantes (ejemplo: mano derecha en binario y mano izquierda en ternario). 

6. Armonía: nuevas disonancias y cromatismos. Usa acordes nuevos (9ª). Se diluye el sentido tonal, existe cierta vaguedad. Cambios constantes de tonalidad.  Las cadencias y los reposos están camuflados y son menos frecuentes que en el clasicismo.

7. Cambios de tempo (Acelerando- ritardando). Uso del Rubato (Chopin).

8. Uso de amplia gama de matices. Uso constante de crescendo y diminuendo, junto con espectaculares contrastes entre fortísimo y pianísimo. Se intensifican los extremos, pianísimo por un lado y fortísimo por otro.

9. Gran crecimiento de la orquesta, sobre todo la sección de viento. 

10. Búsqueda de la unidad de la obra con nuevos sistemas, como el Leitmotiv, la Idea fijo, o el sistema cíclico, consistente este último en que una idea musical se repita cíclicamente.

11. Búsqueda del virtuosismo, sobre todo en el piano y el violín.

3. LA INFLUENCIA DE LA LITERATURA EN LA MÚSICA.

Durante siglos la literatura ha influido en la música vocal. Esta interpretaba un texto bien a capella o bien con acompañamiento instrumental. Con el nacimiento de la ópera la influencia literaria es aún mayor pero será en el siglo XIX, con el Romanticismo y Nacionalismos, cuando la música adquiera una  fuerte orientación literaria fundamentalmente  asociada a la música programática. 

La música programática es música instrumental asociada con un tema poético, descriptivo, o incluso narrativo, pero no por medio de figuras retórico-musicales (como en la era barroca) o por imitación de sonidos naturales y movimientos (como ocurrió en el XVIII), sino mediante la sugerencia imaginativa. La música programática  al absorber y transmutar el tema imaginado, incorporado por completo a la música de tal manera que la composición resultante, al tiempo que incluye el programa, lo trasciende no obstante, y en cierto sentido es independiente de él.

El Poema Sinfónico es un gran ejemplo de ello, se inspira en elementos poéticos y descriptivos, en él se desarrolla, sin palabras, algún tema o idea procedente de un poema, texto, guion literario, leyenda, hecho histórico o cualquier argumento. 
Existen diferentes modos de desarrollar un poema musical:

a) Seguir un texto literario concreto evocado sonoramente  (Danza macabra, de Saint‑Saéns). 

b)  A partir de un texto, componer un comentario musical con  cierta libertad (El aprendiz de brujo, de Dukas). 

c)  Ir describiendo un argumento (Una noche en el Monte Pelado,  de Mousorgsky). 

d)  Retener únicamente la idea dominante para distintas transformaciones (Los preludios, de Listz). 

e)  Describir un paisaje o cuadro sin base argumental alguna (Moldava, de Smetana).

Otro claro ejemplo de la influencia de la literatura en la música es la Sinfónica Programática puesto que en esta forma musical existe una fuerte orientación poética previa a la que el compositor da forma a través de los instrumentos orquestales. Ejemplo la Sinfonía Fantástica de Héctor Berlioz.
No nos podemos olvidar de la influencia literaria en otra de las formas musicales más características del siglo XIX, el Lied, composición generalmente breve en la que se pone música a un poema. Es por tanto una canción para voz solista con acompañamiento, generalmente de piano, de corte íntimo y estilo refinado, cuyo distintivo principal es la compenetración de poesía y música, logrando una íntima cohesión entre ellos. La bella mo​linera, el Viaje de invierno y el Canto de cisne. Schubert pone en música 41 poe​mas de Schiller, reflejando a través de su música el carácter filosófico de los poemas. En ellos se refleja la búsqueda de la unión perfecta entre música y letra, sin que se dé el predominio de una sobre otra y la capacidad para dibujar las imágenes literarias con la música, especialmente con el acompañamiento.
Otros como Schumann, Brahms y Wolf lo reflejan también en sus liders. Sirva  como ejemplo el Amor y vi​da de una mujer de Schumann.  Los Lieder españoles, Lieder italianos, Lieder sobre Goethe de Hugo Wolf o las Romanzas de Magelone de Brahms.
4. FORMAS SINFÓNICAS. SINFONÍA, CONCIERTO Y MÚSICA PROGRAMÁTICA.  
La música sinfónica es música compuesta para ser interpretada por una orquesta.
Durante el romanticismo, la evolución de la música sinfónica romántica y postromántica tiene las siguientes vías:

1. Continuación de la sinfonía propiamente dicha.

2. El concierto romántico.

3. La sinfonía programática.

4. El poema sinfónico.

LA SINFONÍA romántica y postromántica es la forma musical con la que casi todos los músicos de este período se expresan siguiendo las huellas de Beethoven. Estas sinfonías se distinguen por una orquesta cada vez mayor, crece en tamaño y extensión y aparecen instrumentos nuevos. Se multiplican en cantidad los existentes, la sección de viento, tanto de metal como de madera, y la de percusión, lo que llevará a duplicar el número de instrumentos de cuerda. En el metal se usan hasta 5 trompas o más,3 trompetas, 3 trombones y un instrumento nuevo, la tuba. En la madera también aparecen nuevos instrumentos como el contrafagot, el corno inglés, el clarinete bajo y el saxofón. Igualmente aumentan los instrumentos de percusión, con 4 timbales, el gong, el bombo, la celesta y la marimba. Llegando a tener hasta 95 músicos e incluso más. Son especialmente importantes las aportaciones que hacen compositores como Berlioz, Wagner, Liszt y Bruckner. Por lo tanto, una orquesta romántica suele estar compuesta por: 30 violines, 12 violas, 10 violonchelos, 8 contrabajos, 2 flautas, 1 píccolo, 2 oboes, 2 clarinetes, 1 clarinete bajo, 1 saxofón, 1 corno inglés, 1 contrafagot, 5 trompas, 3 trompetas, 3 trombones, 1 tuba y percusión.

 En las sinfonías románticas hay varias líneas claras:

1. La que trataba de seguir respetando las formas. En ella destacan Félix Mendelssohn, Schubert y Schumann.

2. La corriente progresista, con Berlioz, Liszt... 

3. Finalmente, la línea postromántica representada sobre todo por Anton Bruckner, con nueve sinfonías; y Gustav Mahler  con diez. Ambos tienen una música impregnada de un fuerte romanticismo y un culto al gigantismo
EL CONCIERTO para orquesta y solista  formalmente es parecido al concierto del Clasicismo. Compusieron conciertos para piano: Mendelssohn, Schumann, Chopin, Liszt, Brahms, Tchaikovski, Grieg, con su Concierto para piano, de gran belleza, influido por Schumann y el ruso Rachmaninov, etc. Pero también se componen conciertos para otros instrumentos, aunque en menor número. Para violín: Beethoven, Lalo, Grahms, Bruch, Tchaikovski. Violonchelo: Schumann y Dvorak.

A medida que avanza el Romanticismo, los músicos se liberan del corsé que supone la forma sinfonía, y llegan a lo que denominamos «MÚSICA PROGRAMÁTICA». 

La Música Programática es un tipo de música sinfónica que sigue un tema o programa literario o artístico, que es el que conduce la obra. Es, por ello, fruto de esa necesidad de relajar las formas.

LA SINFONÍA PROGRAMÁTICA fue iniciada por el compositor francés Héctor Berlioz (1803‑1869) quien, con su Sinfonía fantástica, inicia esta tendencia. Es un gran reformador de la orquesta, agrandándola; creador de sonoridades nuevas y, sobre todo, reformador de las formas sinfónicas con otras obras como: Romeo y Julieta, Harold en Italia, Sinfonía fúnebre, todas con gran carga literaria y sometidas al sistema de música programática.
EL POEMA SINFÓNICO es 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, algún tema o idea procedente de un poema, texto, guion literario, leyenda, hecho histórico o cualquier argumento. 

Existen diferentes modos de desarrollar un poema musical:

f) Seguir un texto literario concreto evocado sonoramente (Danza macabra, de Saint‑Saéns). 

g)  A partir de un texto, componer un comentario musical con  cierta libertad (El aprendiz de brujo, de Dukas). 

h)  Ir describiendo un argumento (Una noche en el Monte Pelado,  de Mousorgsky). 

i)  Retener únicamente la idea dominante para distintas transformaciones (Los preludios, de Listz). 

j)  Describir un paisaje o cuadro sin base argumental alguna (Moldava, de Smetana).

Es la forma más importante dentro de la música programática.

Se puede definir como: composición orquestal, normalmente de un tiempo, que se inspira en elementos poéticos y descriptivos. 

Es Franz Liszt (1811‑1886) el creador de este género con sus doce poemas sinfónicos, pero el género es muy seguido, sobre todo por los compositores nacionalistas del segundo Romanticismo. 

Los más famosos compuestos por Liszt son: Tasso, Los preludios, Orfeo, Mazepa, Hungría, Heroide fúnebre.

El poema sinfónico es muy seguido en el Nacionalismo porque, con la presencia de lo literario, permitía la narración o descripción de historias nacionales. 

En el “Grupo de Los Cinco”, varios de ellos componen poemas especialmente Rimski‑Korsakov, con dos de los más famosos, La gran pascua rusa y Scherezade y Mussorgski con Una noche en el monte pelado  y Cuadros de una exposición. En Checoslovaquia destaca Bedrich Smetana (1824‑1884), uno de los fundadores de esta escuela. Compone los seis poemas sinfónicos Mi patria, uno de los cuales, Moldava, es muy conocido.

Ligado al Romanticismo, pero ya en el siglo XX, esta forma tiene una vida especial a través del compositor Richard Strauss (1864‑1949), quien compone varios de gran belleza, como son: Till Eutenspíegel, Don Juan, La vida de un héroe, Muerte y transfiguración, Así habló Zaratustra.
5. EL LIED. PEQUEÑAS FORMAS INSTRUMENTALES. EL PIANO ROMÁNTICO.

EL LIED es una canción para voz solista con acompañamiento, generalmente de piano, de corte íntimo y estilo refinado, cuyo distintivo principal es la compenetración de poesía y música. Es una composición generalmente breve en la que se pone música a un poema, logrando una íntima cohesión entre ellos.

El romanticismo es el gran período de lied. Podríamos ver todo lo anterior como una preparación lenta para la plenitud del género. Y es que varias de las constantes románticas desembocan, de manera natural, en el lied: el nuevo interés de los románticos por la expresión de los primitivos, por el canto popular, por la poesía ligada a los sentimientos nacionales del pueblo. Es un género que se cultiva en el salón romántico.

El lied, como toda «pequeña forma», es bastante libre pero se pueden distinguir tres modalidades:

 Con la misma música y un esquema A‑A‑A. Cuando se hacen pequeños cambios al acompañamiento o a la melodía se escribe A‑A'‑A".

 El lied de tres estrofas, con este esquema musical: A‑B‑A, en el que la pri​mera y última estrofas tienen la misma música.

 la forma tradicional del rondó, con el esquema: A‑B‑A‑C‑A.

Durante el siglo XIX los lied (lieder en plural) se reunían en “ciclos” por tener carácter y ttemática similares.

La historia del lied romántico tiene, sobre todo, cuatro nombres importantes: Schubert, Schumann, Brahms y Hugo Wolf. 

La primera piedra del edificio romántico del lied la pone Schubert. Es uno de los grandes compositores a caballo entre Clasicismo y Romanticismo. Aunque en sus primeras obras siguió las pautas de Haydn, Mozart y Beethoven, su instinto melódico torrencial no le permite seguir las formas organizadas, las texturas clásicas o los profundos desarrollos temáticos. El corazón y los sen​timientos impulsivos dominan su obra. Compone más de 600 lieder, que agrupa a veces en colecciones. Son bási​cos los ciclos que constituyen una colección de varios, como La bella mo​linera , Viaje de invierno y Canto de cisne. Pone también en música 41 poe​mas de Schiller, reflejando a través de su música el carácter filosófico de los poemas. Aunque esta música le da poco éxito en vida, son precisamente sus lieder una de las aportaciones más importantes de Schubert. 

Los ele​mentos que definen su lied son:

 Búsqueda de la unión perfecta entre música y letra, sin que se dé el predominio de una sobre otra.

 Capacidad para dibujar las imágenes literarias con la música, especialmente con el acompañamiento.

 Creación del clima por medio del acompañamiento.

 Inmensa riqueza melódica, llena de lirismo pero de se​renidad clásica. 

El lied se convierte así en una poesía dicha en música. Fue el primero en componer música diferente para cada estrofa, según las exigencias del texto. En los lieder brota la melodía de raíz popular como un torrente natural y espontáneo. Son célebres El Tilo, El Rey de los Alisos, y La trucha, por citar algunos. Las melodías surgían en él con increíble facilidad. Los temas eran muy variados: la idea de la muerte, la nostalgia, domina sobre todo el sentimiento de la Naturaleza que tan bien supo captar: el viento, el rumor de los arroyos, la montaña...

Después de Schubert es Schumann el cultivador más destacado de este estilo. Existen algunas diferencias entre el lied de Schumann y el de Schubert, en el acompañamiento y en la inspiración melódica, pero sobre todo en el propio carácter de su lied que es más expresivo. Schumann, más romántico, se preocupa de la expresión del sentimiento y de intensificar los efectos y el colorido de la música, especialmente en la colección Amor y vi​da de una mujer, y en Amor de poeta; es decir, se convierte, en su mayor parte, en la expresión de los dolores del artista y de sus sentimientos ante el mundo.

El capítulo final del lied lo escriben Brahms (1833‑1897) y  Wolf. El primero produce 260 lieder, relacionados con los de Schumann por su sentimentalismo. Sin embargo, Brahms se acerca más a la música popular, toma muchos temas de ésta, que dan a sus canciones un pintoresquismo característico. Entre sus ciclos destacan las Romanzas de Magelone.

La aportación de Hugo Wolf (18601903) al género consiste en intentar reproducir, casi de manera literal, el texto a través de la música. Dentro de su obra se distinguen sus colecciones: Lieder españoles, Lieder italianos, Lieder sobre Goethe.

Cultiva también esta forma un romántico muy tardío,  Mahler, con sus Lieder acompañados de gran orquesta. Compuso 5 ciclos de lieder. Lo peculiar de este compositor es que buscó durante toda su vida la síntesis de estos dos géneros considerados hasta entonces irreconciliables, la sinfonía y el lied, de manera que en el fondo de sus sinfonías se encuentra siempre el espíritu del lied y, al contrario, algunos lieder como La canción de la tierra son, en realidad, una inmensa sinfonía; para él estos dos géneros estaban íntimamente conectados. Las imágenes e ideas literarias desempeñan un enorme papel en su imaginación musical. Para entender los lied de Mahler debemos tener en cuenta estas peculiaridades:

 Sus lied son para voz y orquesta, sin piano.

 Su armonía es rica y cargada de emoción.

 La riqueza de acompañamiento orquestal es enorme.

 Todos sus lieder están cargados de un fuerte pesimismo en sus textos.

Sus ciclos terminan con La canción de la Tierra.

LAS PEQUEÑAS FORMAS DURANTE EL ROMANTICISMO. 

Además de la música propiamente de cámara, se produce en esta época la que ha sido considerada por muchos como música por excelencia del Romanticismo, es decir, la pequeña forma, simbolizada especialmente en la de piano.

Son sus cualidades:

· Búsqueda más del contenido que de la forma.

· Libertad. Predominio de la fantasía y, por ello, de una expresión emocional libre y más relajada.

· Poco sujetas a fórmulas preestablecidas.

· Énfasis en lo lírico, con ricas modulaciones, armonías, cromatismo y fuerte uso de la disonancia.

· La melodía sigue siendo importante, pero se transforma en algo más apasionado y lírico.

· Textura compleja y densa, poco clara.

Estas características, sobre todo las dos primeras, pretenden una expresión totalmente libre de cualquier control, y ello lleva a la pequeña pieza variada y libre.

La pequeña forma es como un boceto de pintor, que permite expresarse al músico sin ninguna traba, siguiendo los impulsos de su inspiración; existe en ellos un predominio de las danzas y de las piezas breves líricas, que en los mejores autores se pretenden mantener al margen de dos extremos peligrosos: el sentimental y el virtuosismo vacío.

En general, si hubiese que describirlas veríamos que su forma se limita a los siguientes esquemas: ABA, AB, ABC, AA.

Son algunas de las más conocidas: la Balada, la Barcarola, la Elegía, el Estudio, el Impromtu, el Intermezzo, la Mazurca, el Nocturno, la Polca, la Polonesa, el Preludio y la Rapsodia.
La balada  es una composición de carácter lírico y melancólico. Término que utilizó por primera vez Chopin para designar una pieza pianística de estilo narrativo. Posteriormente se aplicó a una pieza de música programática para orquesta. En el siglo XIV y XV canción poética francesa en tres estrofas con metro, esquema rítmico y estribillo idénticos.

La barcarola es una pieza compuesta en compás de 6/8 con ritmo saltarín que evoca las canciones de barqueros o gondoleros venecianos.

La elegía es una pieza vocal o instrumental de corta duración en la que se lamenta la muerte de una persona, es triste y melancólica.

El estudio es una pieza virtuosística destinada a desarrollar una técnica de interpretación.

El impromptu es una pequeña pieza en un solo movimiento, fruto de una inspiración libre y como casual del compositor, de carácter improvisatorio.

El intermezzo es el vocablo utilizado para designar pequeñas obras de piano.

La mazurca es una danza de origen polaco, de ritmo moderado. Es de carácter popular y pasa a formar parte del repertorio culto.

El nocturno es una pieza pianística de carácter intimista y sentimental; el género es inventado por el irlandés John Field y lo cultiva, sobre todo, Chopin.

La polca es una  pieza breve, de origen checo, que tiene su apogeo en el siglo XIX en bohemia, desde donde invade otros países. Es una danza agitada de ejecución por parejas en compás de 2/4.

La polonesa es una danza de origen polaco, noble, de ritmo majestuoso y a veces guerrero. La lleva a su culmen Chopin, en piano. Es de compás ternario y frases breves.

El preludio es un movimiento instrumental que precede a una obra más extensa o a un grupo de piezas. Tienen su origen en las improvisaciones de los instrumentistas destinadas a comprobar la afinación o el tono de los instrumentos.

La rapsodia es una  pieza breve de carácter fantástico, basada en temas populares.

Son creadores de pequeñas formas: Mendelssohn, Franck Schubert, Frederic Chopin, Robert Schumann, Franz Liszt. Con ellos el mundo del piano llega a su cumbre.
EL PIANO ROMÁNTICO
El piano había experimentado una serie de perfeccionamientos que permitían todas las técnicas fundamentales características del piano romántico:

a) Uso de escalas y arpegios a gran velocidad, que producen a veces las características cascadas de perlas.

b) Capacidad para hacer trinos.

c) Combinar en una mano la melodía con complejas decoraciones en la otra.

d) Dar notas repetidas a gran velocidad.

e) Sucesiones de octavas a gran velocidad, para los pasajes de bravura.

f) Todo tipo de Mezcla de los sonidos y acordes por medio del pedal, que hace que un sonido permanezca y se oiga sobre otro. 

g) complejidades decorativas.

Son varios los motivos por los que el piano se pone de moda:

· El piano es capaz de expresar dos de las cualidades más buscadas por los románticos: la brillantez y la intimidad.

· Permite el cultivo personal de la música, dado que es autosuficiente; en él se puede tocar todo. Una sinfonía o una ópera se pueden reducir al teclado del piano.

· Es el instrumento adecuado para el cultivo de la música en la casa y en el salón, de los que hablamos a continuación; dos de los ámbitos más importantes del cultivo de la música entonces.

6. LA ÓPERA ROMÁNTICA: G. ROSSINI, G. VERDI Y R. WAGNER.
El siglo XIX, la música vocal y en concreto la ópera, adquirió una enorme importancia, ya que en ella se concentra la música y la palabra. 

El fervor de los románticos por la ópera hizo que la construcción de teatros igualara en importancia a la construcción del ferrocarril. No solo se construyeron teatros, sino que los edificios heredados del siglo anterior se ampliaron para dar cabida a un público cada vez más numeroso, que cada vez aglutinaba a más clases sociales a excepción de la iglesia. 

El público llenaba los teatros separado por categorías: autoridades, aristócratas, burguesía, clase media, aficionados humildes. Los teatros de ópera se convirtieron en un núcleo de relación social, donde se aprovechaban los entreactos para convenir  matrimonios, cerrar negocios y operaciones bancarias, concretar citas clandestinas, etc. 

Los escenarios mejoraron y se beneficiaron de los nuevos inventos como la electricidad, que permitió crear nuevos efectos. Aumentó el aforo de los teatros y también el números de músicos en la orquesta con lo que el director de orquesta se volvió imprescindible.

Surgió la figura del empresario de ópera, que se reveló como un descubridor de talentos y representante, pero que en ocasiones se convirtió en un verdadero tirano que explotaba a compositores, músicos e intérpretes.
La música de ópera invadía la vida cotidiana de todas las clases sociales y las melodías de las áreas famosas se oían en los pianos de los cafés, en los organillos callejeros y en los salones de la clase alta.

En ITALIA continúa una ya rica tradición operística. Por ello, el Romanticismo entra más lentamente y la distinción entre ópera seria y bufa todavía se mantiene por un tiempo.

El tránsito entre la ópera del siglo XVIII y la del XIX lo realiza Gioachino Rossini.

GIOACHINO ROSSINI (1792‑1868), representa la culminación de la ópera napolitana del siglo XVIII y el comienzo de una nueva época, y es uno de los compositores más admirados durante el siglo XIX. 

Nació en Pesaro ( Italia) el 29 de febrero de 1792. Sus primeros estudios musicales transcurrieron en el ambiente familiar. Su padre era trompista aficionado.

Dotado de unas cualidades melódicas impresionantes y de un olfato natural para la escena, compone más de treinta óperas, entre sus 18 y 32 años, en que deja de componer. 

Su primer éxito lo alcanza con su ópera seria Tancredi, 1813, a la que siguen otras óperas cono La italiana en Argel, Otello en 1816, Armida en 1817, varias cómicas que congeniaban mejor con Rossini, como su obra maestra El barbero de Sevilla, 1816, La Cenerentola, 1817; también prueba en la Gran ópera con Guillermo Tell en 1829.

Sus características estilísticas son:

· Oberturas animadas y vibrantes, con solos de instrumentos de madera, especialmente el clarinete, y ritmos muy impulsivos.

· Combinación de un flujo melódico inagotable, con ritmos punzantes.

· Una concepción muy italiana de la ópera, como el mundo de la melodía intensa, espontánea y popular, concebida para deleitar y conmover.

· Este flujo melódico se basa en una estructura clara y una textura sobria, a la que ayuda una orquestación limpia y un esquema armónico sencillo.

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

Rossini es el genuino compositor de la contrarrevolución, que se extiende por Europa después de 1815, con la restauración borbónica. Tras viajar por distintas ciudades Europeas se establece en París. Muchas de sus obras se estrenan en París, donde es el gran competidor de Meyerbeer. 

Fallece en París en 1868, habiendo sobrevivido a muchos de sus “sucesores” en el trono de la ópera italiana (Bellini, Donizetti ) y coincidiendo con la emergencia de Verdi y Wagner. Tras ser enterrado en París, se trasladan sus restos a Florencia al año siguiente.

GIUSEPPE VERDI (1813‑1901) es el gran genio de la ópera italiana del siglo XIX.

Nació el 10 de octubre de 18133 en Roncole, estado de Parma, que por entonces se encontraba bajo el gobierno francés.

Hijo de campesinos analfabetos, estudió música en Busseto, gracias a un generoso mecenas Antonio Barezzi, comerciante mayorista y promotor de músicos jóvenes.

En 1832 intentó ingresar en el conservatorio de Milán, pero fue rechazado por su juventud y porque sus ejercicios no mostraban especiales aptitudes para la música.

En1836 contrae matrimonio con Margarita Barezzi, de quien tuvo dos hijos, ambos fallecieron.

A la edad de veinticinco años volvió a Milan. Su primera ópera Oberto conde de San Bonifacio se estrenó en 1839 en la Scala con escaso éxito. Su ópera cómica Un día de reino fue un fracaso. Verdi muy afectado por la muerte de sus dos hijos y de su esposa decidió abandonar al composición. Pero al cabo de un año el director de la Scala lo convenció para que escribiera Nabuco (1842) . Esta ópera que escribió en menos de tres meses, causó gran sensación, ya que el tema de la cautividad de los judíos en Babilonia fue considerado por el pueblo italiano como una alusión a la oposición al gobierno austríaco en el norte de Italia. El grito de “Viva Verdi” era un acrónimo de “ Viva Victoiro Emanuel rey de Italia” por lo que se convirtió en un grito de los patriotas para reclamar a su Rey. 

Muchas fueron las óperas que siguieron a Nabuco y todos ellas de gran éxito.

Es heredero de la obra de Donizetti y Bellini. Considera la ópera como un modo de contar el drama humano y, por ello, reclama en sus libretos situaciones emocionales fuertes y violentas. 

Parte de temas de interés para el pueblo italiano, muchas veces relacionados con «ll Risorgimento», y en consecuencia huye, a diferencia de Wagner, de asuntos de tipo mitológico. Este drama se cuenta fundamentalmente a través de la melodía vocal directa y sencilla. Enriquece la orquesta tanto en color como en textura y armonía.

Las cualidades de la obra de Verdi son:

· Arte espontáneo y natural, partiendo de la larga tradición operística italiana.

· Predominio de la voz humana sobre la orquesta y, por ello, subordinación de todo a la representación de lo humano.

· Importancia del coro, como en casi toda la ópera romántica.

· Sus óperas suelen tener una división cuaternaria; es decir, cuatro actos o tres introducidos por un prólogo.

· Los actos dos y tres tienen grandiosos finales de conjuntos. El tercero un dúo, y el cuarto se inicia con una plegaria.

· Riqueza colorística en el uso de la orquesta.

Su extensa obra se suele dividir en tres períodos:


Primero. El de menor valor, con una obra maestra, Luisa Miller. Ya en él se exhibe su poderoso sentido dramático y profundos estudios psicológicos; en general, en esta fase depende de lo que hereda de Bellini y Donizetti. Estas primeras óperas no se pueden entender sin comprender lo que significa«Il Risorgimento» italiano, pues muchas de ellas, Nabuco, I'Lombardi, son obras cargadas de sentido político en las que se intenta lanzar al pueblo a la liberación del extranjero.


Segundo, Esta época se corona con Rigoletto, El trovador y La Traviata, en donde el músico alcanza ya su lenguaje casi perfecto. También compone obras de carácter experimenta¡, como La forza del destino y Don Carlo; y otras con temas más rebuscados y en las que se propone antes de nada el espectáculo.


Tercero. En el último período escribe Aida, Otello, símbolo del género trágico, y Falstaff, del cómico, obras todas ellas que culminan su gran aportación al teatro lírico.

Verdi murió el 27 de enero de 1901 a los 88 años. El 26 de febrero su ataúd y el de Giuseppina  Strepponi, quien fuera su compañera ideal durante más de medio siglo, fueron trasladados con los honores y con una enorme participación popular a su sepultura definitiva.

El último período de la ópera italiana es el Verismo. Un tipo de ópera de finales del siglo XIX con la que se pretende exponer y pintar la realidad tal como es, describir momentos reales de la vida y las emociones primarias de los protagonistas. Hay que relacionarlo con el realismo literario, debido a la influencia de Émile Zola y otros escritores.

Con el Verismo se cierra el gran período de la creación romántica italiana en ópera. Está representado por Giacomo Puccini (1858‑1924) y Pietro Mascagni (1863‑1945). Mascagni destaca por Caballería rusticana.

Puccini es el último compositor italiano importante dentro del mundo operístico. Es en gran parte verista, pero no totalmente, dado que muchas de sus obras son de ambiente fantástico y se salen del mundo real. Por ejemplo, su obra cumbre, Turandot, es una leyenda mítica; crea obras importantes, como La Bohéme, Tosca y Madame Butterfly.

Las características de la obra de Puccini son:

· Los protagonistas son gente humilde.

· Su armonía es evolutiva, una síntesis de las últimas aportaciones de Liszt y del Impresionismo.

· La orquestación es muy rica y compleja.

· Sus melodías son de gran belleza y fuerza expresiva.

En ALEMANIA, la ópera encuentra su camino independiente de la influencia italiana durante el Romanticismo. Efectivamente, desde el Barroco, la ópera alemana, como otras muchas, gira en torno a modelos italianos; incluso varias óperas de Mozart, están determinadas por influencias italianas.

La nueva ópera alemana nace con el Fidelio de Beethoven, en los inicios del Romanticismo, pero es un contemporáneo de este músico, Carl María von Weber (1786‑1826), el que establece plenamente este género. 

Entre las obras de Weber destaca, El cazador furtivo, Oberón y Euryanthe. Estas tres óperas presentan importantes elementos, como el uso de lo sobrenatural y maravilloso, y todas incorporan grandes arias para los protagonistas, con romances para los personajes menores.

Sus características más destacadas son:

· Las oberturas con que comienzan, son movimientos en forma de sonata de gran interés.

· En su armonía, el empleo de sonidos inarmónicos sobre tiempos fuertes crea una atmósfera anhelante que, junto con esa búsqueda de lo maravilloso, produce una sensación típicamente romántica de misterio.

· La ópera alemana decae después de Weber y antes de llegar Wagner; la razón la apuntamos antes, el romántico prefiere la música instrumental a la vocal.

 Después de la muerte de Weber la ópera alemana decae. Con Wagner, no sólo se recupera, sino que crea un nuevo sistema de gran trascendencia. Su ideal es hacer una ópera cuya altura artística sea semejante a la más grande música sinfónica. Para ello, busca en realidad un nuevo tipo de ópera que denomina «drama».
RICHARD WAGNER (1813‑1883)

Wagner nació el 22 de mayo de 1813 en Leipzig. Muy pronto recibió las influencias artísticas de su padre adoptivo Ludwig Geyer, que era actor y pintor. Por otra parte su hermana mayor era actriz y otra hermana era cantante.

Los estudios musicales de Wagner comprendían el piano y el violín. Mostraba gran interés por la literatura, sobre todo la clásica. Con la ópera pudo conjugar sus pasiones, la música, la literatura y la filosofía.

En 1829 asistió a la representación de Fidelio, y a partir de ese momento supo a lo que dedicaría su vida.

El 24 de noviembre de 1836 se casó con la actriz Minna Planer. Pronto tuvo problemas tanto económicos como amorosos. Sus deudas acumuladas le indujeron a huir del país. París sería su destino si bien su estancia allí fue un verdadero fracaso, además de no poder estrenar allí ninguna de sus óperas, hubo de trabajar en reducciones para piano y canto de óperas italianas. Regresó a su país donde a partir del estreno de Rienzi fue bien considerado.

En 1842 es nombrado director musical en Dresde, donde estrena aTannhäuser con su famoso coro de peregrinos.

Su espíritu revolucionario se acentúo ante una sociedad que rechazaba su obra musical, y hacia 1848 se refugia en Suiza, donde escribe algunas de sus obras teóricas: El arte y la revolución, La obra del futuro....

Gracias a la protección de Luis de Baviera, se traslada a Munich en 1865, puede dedicarse a la composición.

En 1869 contrae matrimonio con Cosima hija de Listz, de la que tendrá un hijo llamado Sigfrido.

En 1876 se inaugura el teatro de Bayrut con el estreno de El Anillo de los Nibelungos.

Las características de su ópera son:

· Se basa en la mitología alemana, hecho muy importante, dado que es en esta época cuando comienza el sentimiento de nacionalidad alemana. Mezcla la fantasía y lo maravilloso de la mitología con hechos históricos.

· Su ideal es conseguir una obra de arte total, es decir, aquélla en la que se dan la unión de poesía, música, decoración, acción, etc. En realidad, sigue con ello el ideal romántico de llegar a un arte en el que estén incluidas todas las demás. 

· En las óperas de Wagner se entiende perfectamente todo el texto; la música al servicio de la poesía, destierra todo lo que no es absolutamente necesario (concertantes, dúos, tríos, etc.) y no se permite ninguna concesión a la vanidad de los cantantes. Escribía sus propios libretos, que estaban exentos de los defectos típicos del género. Las palabras y la música se ponían al servicio del ideario filosófico.

· Hace de la orquesta, y no del aria, el punto crucial de sus óperas, dándole gran importancia, enriqueciendo el lenguaje musical con nuevas armonías, cromatismo y, sobre todo, con una gran riqueza tímbrica.

· Crea un elemento orquestal, el leitmotiv musical (motivo conductor), que es la idea unitaria de la ópera. Es el elemento unificador de sus óperas. Esto permite que el público pueda anticiparse a la aparición de personajes, sentimientos u objetos simbólicos y prepararse emocionalmente.

· En cuanto a su melodía, raras veces lo es en el sentido italiano. Está pensada, más bien, para sostener al texto y facilitar los diálogos de los cantantes; por ello, no se puede hablar de aria propiamente dicha, Se le denomina «melodía infinita».

Su extensa obra se suele dividir en tres períodos:

Primero. A él pertenecen sus primeras óperas, entre las que destaca Ríenzi (ópera en cinco actos). A partir de El buque fantasma comienza a usar las leyendas germánicas.

Segundo. Con Tannháuser, en 1845, trata las leyendas del Medievo y el tema del amor. A partir de aquí es cuando busca la obra total, con otra ópera de paso que es Lohengrin.
Tercero. Con él culmina la obra de Wagner. Compone el ciclo denominado El anillo de los nibelungos, que consta de cuatro obras: El oro del Rhin, La walkíria, Sigfrido y El ocaso de los dioses. Para representar esta obra necesita un teatro especial que le es facilitado por su amigo el rey Luis II de Baviera, en Bayreuth. Esta ciudad se constituye, desde entonces, en el centro wagneriano por excelencia

Wagner, en medio de esta tetralogía compone obras tan importantes y diversas como Tristán e Isolda, una historia de amor, Los maestros cantores de Nuremberg, de carácter cómico, y termina con un drama religioso Parsifal, en 1882.

Murió en Venecia el 13 de febrero de 1883. El 18 fue enterrado en el jardín de Wahnfried, en Beyreuth, donde después se enterró también a su segunda esposa Cosima.

La herencia de Wagner ha sido fundamental para la evolución del lenguaje musical. En sus últimas obras el compositor utilizó lo que él denomina “melodía infinita” (una melodía que se transforma constantemente y parece no terminar nunca). Con ella trastocó todo el sistema de la armonía clásica y dio pie a nuevos experimentos politonales, atonales y polirrítmicos, que fueron desarrollados y ampliados por los compositores posteriores.

La influencia de su música en los músicos que le siguen, hasta que Debussy logre liberarse de ella, es enorme, no sólo en el campo de la ópera, sino también en el de la música sinfónica.

En la actualidad, el teatro de Bayreuth, en Alemania, inaugurado en 1876, se dedica exclusivamente a la interpretación de las obras de Wagner.

En FRANCIA , a partir de 1820 surge la llamada ópera romántica. Se trata de un nuevo estilo espectacular, fastuoso, dramático, de grandes conjuntos, con asuntos heroicos e históricos de mucha intriga y de un romanticismo deslumbrante.

El principal representante es Meyerbeer. También Berlioz tiene algunas óperas en este estilo. 

A mitad del siglo las tendencias precedentes desembocan en dos nuevas corrientes: la “gran ópera” deriva hacia la llamada “ópera lírica” y la “ópera cómica”, hacia la “ópera seria y lírica” por una parte, y por otra, hacia la “opereta”.

Gounod (1818-1893) es la figura más representativa de la primera tendencia operística, con una docena de óperas entre las que sobresale Fausto por su gran lirísmo, elegancia y delicadeza francesa.

Massenet (1842-1912) es conocido sobre todo por sus 21 óperas entre las que destacan Manon y D. Quijote.

Bizet (1838-1875) logró fama, aunque n o en vida, por El pescador de perlas, La arlesiana y sobre todo por el colorido rítmico-dramático, fina orquestación y lirismo pintoresquista de Carmen.

En ESPAÑA, a comienzos del XIX, y aún bajo la enorme influencia de Rossini y Bellini, nacen los primeros intentos de crear algo típicamente español, especial​mente a través del músico sevillano Manuel Vicente García, que compone una serie de obras en castellano definibles como típicamente españolas por su populismo e influencia del canto popular.
La gran historia de nuestra ópera en el siglo XIX, podríamos resumirla así:
1. Período de influencia italiana. La mayor parte de las óperas se escri​bían entonces en estilo y lengua italianos. Así, las obras de Tomás Genovés, o Hilarión Eslava y, sobre todo, Carnicer con una obra destacada: Cristóbal Colón.  También destaca un compositor, Emilio Arrieta, que estrena su ópera Ildegonda, que revela las enseñan​zas recibidas de Verdi, sobre todo en los coros.
Esta situación estimuló a algunos compositores a participar de inme​diato en la lucha contra el italianismo, y a clamar por «la creación de la ópera nacional en castellano»; y comenzaron a aparecer obras canta​das en español, como la de Saldoni, Boabdil, y las de Joaquín Espín y Guillen.

2. Revitalización de la ópera en los setenta y llegada del Nacionalis​mo. El tema de la ópera nacional vuelve al primer plano en los años setenta. A lo largo de la década surgen varias obras destacadas como “Marina”, de Arrieta, basada en la zarzuela del mismo nombre. Su éxito se debe a una música curiosamente españolista, como las seguidillas o el brindis.

Destacan otras estrenadas en el Teatro Real, como “Roger de Flor” de Chapí, con clara influencia de Meyerbeer. En Barcelona destaca “ L´último Abenzerraaggio” de Pedrell.

En los ochenta se estrenan varias obras de interés comoo “ La serenata” de Chapí y “Los amantes de Teruel” de Bretón.

En los noventa se producen obras como “La Dolores” de Bretón que suponía la plasmación de la corrienta verista en España. “María del Carmen” y “Goyescas” de Granados. “Curro Vargas” de Chapí

También en la decada de los noventa comienza con fuerza una línea claramente nacionalista, ligada al intento de restauración de la cultura española con una meta universalista. Destaca Pedrell con obras como “ Los Pirineos” y “ La Celestina”. Más tarde Albeniz con “ Pepita Jimenez”.

7. EL BALLET ROMÁNTICO. TRANSICIÓN AL BALLET ACADÉMICO. BALLET ACADÉMICO

El ballet romántico aparece a principios del siglo XIX sustituyendo al ballet de acción. 

En la última década del siglo XVIII se empezaron a producir en Europa los primeros ballets prerrománticos: eran intimistas y sutiles, contaban historias de amor y retomaban elementos folclóricos, contrastando con los ballets mitológicos del clasicismo. Además, en la época napoleónica se introdujo un nuevo tipo de vestuario escénico que permitía mayor libertad de movimiento, especialmente a las mujeres: zapatillas suaves, mallas, vestidos ligeros y tutús. Estas modificaciones desarrollaron un ballet más virtuoso y expresivo, que utilizaba menos la pantomima. 
El período del ballet romántico duró unos treinta años; de 1815 a 1845-1850. Eminentes ejemplos del mismo son La Sílfide, Giselle, Coppélia, etc. 

Podemos decir que el ballet romántico nació en noviembre de 1831, en Paris, durante la representación de la ópera Robert le Diable de Meyerbeer, que incluía un ballet en el que los fantasmas de unas monjas salían de sus tumbas y bailaban Le valse infernale a la luz de la luna. La iluminación que simulaba la luz de la luna, inédita hasta entonces, tuvo tal éxito que el tenor Adolphe Nourrit, que cantaba el papel del conde Robert, escribió un ballet de ambiente sobrenatural, La sílfide, y se lo ofreció a Filippo Taglioni, el coreógrafo de Le valse infernale. Su hija, María Taglioni estrenó La sílfide el 12 de marzo de 1832. Fue el primer gran ballet romántico. El argumento de La Sílfide fue creación de Adolphe Nourrit y relata la historia de un espíritu del aire, una sílfide, que ama al joven escocés James, quien, aunque está comprometido, se enamora de ella. En el segundo acto, después de que la sílfide había huido de él, James la reencuentra en un bosque encantado y le ofrece un chal que ha sido hechizado por una bruja, a la cual él acaba de rechazar. La sílfide muere cubierta por el chal y él queda solo con su dolor.
De  María Taglioni (italiana) se dijo que desfilaba por encima de las flores sin estropearlas. Fue la primera en utilizar las zapatillas rellenas de almohadas en las punteras, que le ayudaban a ponerse de puntillas y semejar una hada volando. También fue la primera en utilizar el vestido clásico blanco y vaporoso de gasa que hoy conocemos como “tutú”, una túnica de muselina de color blanco.
En 1834 hizo su debut en La Tempête otra gran bailarina, Franziska, llamada Fanny Elssler (Viena, 1810-1884), conocida como “la meretriz Fanny”. Ella se convirtió en la contraparte de Taglioni y representó el aspecto sensual y apasionado de la expresión teatral del romanticismo. Elssler realizó numerosos ballets mostrando su sensual y provocativa gracia, como una muchacha gitana (en La Gypsy), princesa china (en La Chatte Métamorpho-sée en Femme), española (en La Volière) e italiana (en La Tarentule y L’Ile des Pirates). Finalmente, en Le Diable Boiteux (1836) creó su más famoso personaje como una voluptuosa española. Además de su sensualidad, Fanny Elssler cautivó al público por su personalidad teatral andrógina. El concepto del hermafrodita fascinó a los románticos y Elssler poseía esa dualidad, que fue apuntada por Gautier. Éste veía al hermafrodita como síntesis de las características de belleza y, al mismo tiempo, su bisexualidad o asexualidad liberaban al hermafrodita de los deseos terrenos: era el ideal romántico. En la personalidad teatral de Elssler tanto Gautier como Janin encontraron ese ideal andrógino de belleza, por su delgadez que le permitía usar vestuario masculino y femenino y aparecer como la más hermosa chica o el muchacho más encantador del mundo.
El ballet romántico reflejaba perfectamente las características de la época: Fascinación por los lugares remotos, los oscuros bosques impenetrables y los castillos ruinosos y el gusto por lo exótico y sobrenatural. Los cuentos de hadas, las historias de amor  son los temas preferidos, donde graciosos bailarines imitaban estar volando o rozando las aguas y las ninfas, sílfides, ondinas, fantasmas y hadas vestidas con gasas y tules confinaron a los dioses griegos y romanos. El ballet que creaba un mundo de ilusión por más realistamente que fuese manejado, resultaba ideal para difundir el sentimiento romántico.
Las historias románticas precisaban de efectos luminosos para las tempestades, claros de luna, fuego…. que se realizaban con quinqués de aceite y más tarde con luces de gas. La bailarina Emma Livry murió en 1863 a causa de las terribles quemaduras ocasionadas por las luces de gas al incendiarse su tutú.
El ballet romántico por excelencia es Giselle (1841). Escondido bajo el nombre de Loys, el príncipe Albert corteja a una joven campesina, Giselle. Cuando ésta descubre su identidad y su próxima boda con la princesa Bathilde, muere. En el segundo acto, el “acto blanco”, en un bosque misterioso, Giselle es recibida entre las Willis, fantasmas de jóvenes prometidas fallecidas antes de la boda. Albert, que había acudido, lleno de remordimientos, a cubrir la tumba de Giselle con flores, se ve sorprendido por ella y condenado por su reina, Myrtha, a danzar hasta morir de agotamiento. Giselle, no pudiendo obtener su gracia, lo ayuda y a veces lo releva hasta que al llegar la aurora las Willis desaparecen y Giselle vuelve a descender a su tumba. Según el argumento original, antes de desaparecer ella entregaba a Albert a Bathilde, quien había acudido en su busca. 

El ballet de Giselle representa los ideales del movimiento romántico: fantasía, clima legendario, misterio, redención por el amor, fatalidad, idealismo. La “primera bailarina” es el centro absoluto del ballet, pálida y etérea, encarnando la nostalgia y la melancolía, vestida con vaporosas muselinas y coronada de flores del campo. El bailarín quedó reducido a simple porteur (portador) poniendo de relieve la gracia y delicadeza de su pareja (pas de deux). Las bailarinas fueron el centro escénico absoluto del ballet romántico.

El ballet romántico también estableció un nuevo concepto escénico: la estructura en dos actos, el primero realista, terrenal, alegre, lleno de luz, en el cual una aldeana siente la llamada del amor. El segundo acto, irreal y misterioso - ballet blanco - se desarrolla por lo general a la luz de la luna, en un bosque poblado de seres sobrenaturales, y en él la heroína simboliza el espíritu puro que su amado no puede alcanzar, el amor insatisfecho e inalcanzable que perdura más allá de la tumba.
Después de Giselle, los elementos que le habían dado realce al ballet romántico terminaron por desgastarlo. No volvieron a surgir figuras de la talla de las grandes ballerinas como Taglioni y Elssler y el bailarín varón no recuperó su lugar en el foro, que fue ocupado por las bailarinas en travesti, o “para vestir de hombre”. Éstas eran robustas bailarinas luciendo pantaloncitos muy cortos y ajustados, que muchas veces usaban mallas con relleno para cumplir con los parámetros de belleza de la época. El estreno de Coppélia o La Fille aux yeux d’émail en 1870 se conoce como el fin del romanticismo, cuando el héroe Franz fue interpretado por la bailarina más bella de la Ópera de París (Eugénie Fiacre).
En 1850 pierde su hegemonía y da paso al ballet Ruso donde el mismo Zar Nicolás asistía nos solo a las funciones sino también a los ensayos. El Ballet Imperial de Rusia lo dirigía Marius Petipa, compositor de algunas obras maestras del ballet clásico romántico y coreógrafo de El lago de los cisnes, El cascanueces y la Bella durmiente del bosque de Tchaykovky.
8. MÚSICA Y DANZAS DE SALÓN.

Durante el romanticismo la música y las danzas de salón tienen mucha importancia. Se desarrollan en los grandes salones de los palacios.

De la música de salón ya hemos hablado en el epígrafe del lied, las pequeñas formas instrumentales y el piano romántico.

Además del piano destacó el violín. Para este último instrumento destacaron instrumentistas con una capacidad técnica extraordinaria. En este terreno, el primer personaje que tuvo una enorme relevancia como violinista fue el italiano Niccoló Paganini (1782‑1840). Comenzó a sorprender al público italiano alrededor de 1805, cuando se convirtió en el violinista de Elise Baciocchi, la hermana de Napoleón. En 1809 abandona este trabajo para dedicarse a la profesión de virtuoso cosmopolita y viajero. Las acrobacias violinísticas de Paganini se convirtieron en una leyenda. La fama de su velocidad vertiginosa, con sus espectaculares acordes, armónicos increíbles, pizzicatos con la mano izquierda y la interpretación sobre una sola cuerda se extendió por toda Europa. Paganini componía pequeñas obras pensadas para lucir su destreza técnica y, sobre todo, variaciones sobre temas famosos de óperas conocidas. Pero sus obras más famosas son los 24 Capriccí para violín solo, que son una síntesis de todos los efectos interpretativos más escalofriantes, y un libro de texto del virtuoso para el resto del siglo XIX. Dos de los más importantes representantes del virtuosismo violinístico son españoles: Pablo Sarasate y Jesús de Monasterio.
En cuanto a las danzas de salón podemos decir que de todas las danzas figuradas de siglos anteriores, la única que resistió en el siglo XIX fue la CONTRADANZA, bajo la variación llamada CUADRILLA, todavía en uso en Italia a principios del siglo xx, pero el triunfador fue el VALS. 
El vals estaba ya muy difundido en las regiones de la Alemania central y de Austria cuando los Strauss se apoderaron de ella y vigorizando y acelerando el ritmo, la transformaron en el vals vienés que como una irresistible marea se extendió primero sobre Viena y después sobre toda Europa, a pesar de las críticas y de las reseñas morales de una parte de la sociedad.

Los  primeros valses estaban formados por dos periodos de ocho compases repetidos. Poco a poco las danzas se hicieron más largas, surgiendo una forma que comprendía introducción y coda, una de las características de los valses del siglo XIX.

En el vlas al realizar el baile la parte superior del cuerpo se mantiene a la izquierda en todas las figuras, el cuerpo de la mujer deja el lado derecho del hombre mientras la cabeza se extiende para seguir el codo. Las figuras con rotación tienen poco aumento. El balanceo también se utiliza en el segundo paso para hacer que el paso más largo y también para frenar el impulso de traer los pies juntos. 

En 1819 Carl Maria von Weber escribió Invitación a la Danza, que marcó la adopción de la forma del vals en la esfera de la música absoluta. La danza se encontró inicialmente con una tremenda oposición debido a la apariencia de impropiedad asociada con el asimiento cerrado, aunque la postura se ablandó gradualmente.
El vals ha formado parte de la composición de muchos de los más importantes compositores del periodo clásico en adelante: Mozart, Beethoven, Shubert, Chopin, Liszt, Tchaikovsky, entre otros; que lo entendieron frecuentemente de forma evocadora y estilizada.
Tchaikovski los incorporó en sus ballets El lago de los cisnes, La bella durmiente y El cascanueces.  Otros los incluyeron en formas  vocal y dramática: Richard Strauss los utilizó de forma anacrónica para simbolizar la Viena del siglo XVIII en El caballero de la rosa.  Unos años después, en el primer cuarto del siglo XIX, Strauss, evocaba toda una sociedad que terminó con la Primera Guerra Mundial. Tras el conflicto, la influencia estadunidense hizo que se acuñará el término english waltz, que se volvió popular en 1910 y se considera derivado del género de vals Boston, importado de Estados Unidos en la década de 1870; se  conoce  como vals o vals inglés y se bailaba deslizándose sobre la pista; este vals vino a sustituir al vienés como baile de salón.

Sin embargo, la estrella del vals pareció palidecer cuando una nueva danza, la POLKA, apareció para disputarle la primacía. Importada a París por fugitivos polacos, junto con las propias danzas nacionales, ésta de origen bohemio, entusiasmó al instante al pueblo ya la burguesía y en poco tiempo llegó a vencer a los aristócratas que se mostraban reacios. A partir del momento en que una duquesa le abrió sus salones, la polka prevaleció por algún tiempo sobre todos los demás bailes, originando incluso ridículos episodios de fanatismo. Al principio fue ejecutada con figuras; después de algunos pasos, los danzadores se separaban, luego se aproximaban con las manos sobre las caderas y alguna vez giraban pasando uno bajo el brazo del otro, pero después este estilo fue abandonado y prevaleció el de danzar por parejas enlazadas, el brazo derecho del caballero en torno al talle de la dama, el brazo izquierdo de ésta apoyado sobre la espalda de él y las manos libres de ambos, cogidas como en el vals.
El GALOP, originario de los países germánicos" en dos tiempos y de movimiento veloz, estuvo muy en boga después de 1815 junto a la cuadrilla, pero hacia 1840 ya había decaído y estaba relegado casi exclusivamente a los bailes de Carnaval. 

La POLONESA se supone que en su origen pudo ser una procesión grave y solemne acompaña da de música, como la que tuvo lugar en 1574 ante el rey Enrique III elegido al trono de Polonia, en la que desfilaron los nobles para rendir homenaje al soberano. En los siglos posteriores fue alguna vez acompañada de palabras, celebrando los fastos políticos del país, dedicada al célebre patriota y general polaco en 1792, pero después se transformó lentamente en una marcha destinada a abrir las danzas de la corte y de la nobleza. A mediados del siglo XIX se había reducido a un simple paseo que Liszt describe así: «Era un desfile en el que, podríamos decir, la totalidad de los danzantes formaba la rueda y se complacía en la propia admiración viéndose tan bella, noble, fastuosa y cortesana. Chopin no se inspiró ciertamente en estas palabras, para componer sus polonesas, sino más bien en las de Wickiewicz que describe la cadena de los danzadores como «una enorme serpiente que ondula en millares de anillos...La danza se arremolina, la música es tonante y los aplausos y los vítores resuenan estruendosos...). En los tiempos de Chopin ya no se practicaba el desfile y la polonesa despojada de toda grandeza, se había hecho familiar e íntima.

Hacia finales del siglo estuvo en boga el boston, una especie .de vals lento y el scottish,de origen escocés e hizo su aparición el frenético CANCAN, que solamente se bailó en la escena, por ágiles y osadas profesionales.
En la década de 1840 varios nuevos bailes hicieron su aparición en el salón de baile, incluyendo la Polca, la Mazurca y el Chotis. Mientras tanto, surgió una fuerte tendencia a abandonar todos los pasos «decorativos» como los entrechats y los rondos de jambes que habían encontrado un lugar en las Cuadrillas y otros bailes.
La MAZURCA, de origen polaco, tenía un carácter atrevido y provocador y un ritmo muy incisivo, que los bailarines marcaban con golpes de tacón. Convertida en baile de sociedad, en el siglo XIX, conservó su carácter vivaz y adquirió un aire un poco popular. 

La POLCA es una  pieza breve, de origen checo, que tiene su apogeo en el siglo XIX en bohemia, desde donde invade otros países. Es una danza agitada de ejecución por parejas en compás de 2/4.
El CHOTIS es una música y baile con origen en Bohemia. Su nombre deriva del término alemán Schottisch («escocés»), una danza social centroeuropea a la que en Viena se quiso atribuir origen en un baile escocés. Diversas variantes del schottisch perviven en la tradición argentina (schotis), austríaca, brasileña (xote), escandinava (schottis), española, finlandesa (sottiisi), francesa (scottish), italiana (chotis), inglesa (scottische), mexicana (chotís), paraguaya (choti), portuguesa (choutiça o chotiça), suiza y uruguaya (chotís o xote). 

9. ANTECEDENTES DE LA MÚSICA DEL SIGLO XX: NACIONALISMOS. 
Hacia la mitad del siglo XIX surge el Nacionalismo. Las invasiones napoleónicas habían conseguido contrariamente a su pretensión, enardecer los ánimos de muchas naciones, que procedieron a formar su propio estado para defenderse contra cualquier invasión extranjera. Estas circunstancias políticas, sociales y filosóficas son las que sustentaron los principios ideológicos del nacionalismo.

El Nacionalismo implica en algunos casos un sentimiento de rebelión polí​tica de países subyugados. En otros casos el Nacionalismo implica un sentimiento de inferioridad del que se quiere sa​lir creando una gran música nacional que se parangone con otras naciones, así sucede en España.

El Nacionalismo íntimamente ligado al romanticismo, se manifestó principalmente en literatura, en la poesía y en la música. 

En música, hay que distinguir entre primer nacionalismo, donde se si​gue una línea más folclórica, es decir, donde la música está más directamente inspirada en el folclore, y un segundo na​cionalismo, donde se deja más de lado el folclore y se crea una música más independiente y creativa como, por ejem​plo, la de Bela Bartok.
El recurrir al folclore lleva a estas músicas a lenguajes muy nuevos, dado que el folclore se basa frecuentemente en es​calas y armonías lejanas del mundo occidental, como sucede en Rusia, o en historias y leyendas nuevas.
Por la misma razón, esta música tiene una especial riqueza melódica.
El Nacionalismo es, por fin, una reacción contra la exce​siva influencia de los compositores germanos.

El Nacionalismo del siglo XIX agregó variedad de idiomas al lenguaje de la música europea. Explotó los aspectos pintorescos del color local. 

Los músicos Nacionalistas aspiraban por un lado a salir de la influencia de las grandes potencias musicales creando para ello una música que hundía sus raíces en las músicas nativas. Por otro lado aspiraban a ser reconocidos como iguales a los compositores alemanes e italianos, y la mejor forma de obtener el reconocimiento, en particular de la patria, era imitar a los compositores extranjeros y competir con ellos en su propio terreno. El nacionalismo musical mantuvo su vigor dentro del siglo XX donde tomó un giro distinto.

Donde más arraigó el nacionalismo fue en las naciones que no habían tenido hasta entonces la oportunidad de desarrollar un arte estable: países centroeuropeos, Rusia y países escandinavos (Noruega, Suecia, Finlandia).

Características de la música nacionalista:

Al hablar de las características de la música nacionalista tenemos que tener en cuenta que solo son aspectos comunes de músicas distintas.  Estas son:

· Parten de acentos populares. Buscan la esencia popular a través del folclore, y la admisión de éste como forma de expresarse las naciones.
· Se busca en el folclore elementos para la composición. Los compositores suelen utilizar los ritmos de sus danzas y los rasgos estilísticos de sus canciones.

Del folklore extraerán los motivos históricos nacionales de sus óperas (Glinka, Moussorgsky, etc.). De los rasgos modales de sus canciones y de los ritmos de sus danzas populares sacarán la savia colorista que correrá por su vena musical.
· Se produce una unión de la música y de la poesía del país.

· Huida total de las formas clásicas, que si se aplican, es para dar un estilo culto a la música folclórica.

· Nacimiento de nuevos modismos y escalas basados en la música particular de cada pueblo.

· Gran variedad y riqueza melódica.

· Se incorporan nuevos instrumentos de percusión o nuevos efectos coloristas en lo que a orquestación se refiere.

Escuelas:

Se presenta el tema por escuelas y no por fechas, dado que la periodización varía de unos autores a otros. Hablaremos de las siguientes escuelas:  

· Países nórdicos: ( Dinamarca, Noruega, Finlandia)

· Rusia

· Centroeuropa

· Hungría

· EE.UU.

· España.

A) PAÍSES NÓRDICOS:
Donde primero se manifiestan los brotes nacionalistas es en los países nór​dicos, muchos de cuyos músicos, formados en la Escuela de Leipzig por Mendelssohn, Liszt, Chopin y Wagner, sienten la necesidad de reafirmar el derecho a expresar sus propias emociones nacionales. De aquí que las primeras manifesta​ciones de Dinamarca y Noruega deriven propiamente del sinfonismo de Schumann y Mendelssohn.
La pronta recopilación de melodías populares hace que éstas sean fuente inago​table de muchas composiciones. En cuanto a trazos distintivos de las mismas, mientras que Dinamarca y Suecia, más europeizadas, sienten predilección por los sistemas tonales europeos, las melodías populares de Noruega y Finlandia siguen los trazos arcaizantes de los modos eclesiásticos medievales.
Los compositores de casi todos estos países sentirán en general un especial fervor por la canción o lied popular, el canto coral y, en general, por la música de cámara y pequeñas formas, que son las que mejor reflejan los sentimientos de sus melancólicos paisajes. 
El más insigne representante del nacionalismo noruego es Edward GRIEG, no escribió sinfonías ni óperas. Sus obras más conocidas son: Peer Gynt y sus Danzas Noruegas en versión para piano y orquesta. Pero donde realmente aparece al descubierto el alma de Grieg es en sus delicadas y tiernas canciones (150), muchas de ellas escritas sobre textos de poetas de su país.

Finlandia no tuvo  Corte Real que acogiese a los músicos extranjeros. Pero tuvo la ventaja de sufrir menos las influencias europeas. Su lite​ratura, mezcla de historia y mito, como en Islandia, informa la vida artístico-cultural. Conserva también un instrumento nacional, el «kantele». A través de sus canciones se descubren los vestigios del Canto Gregoriano y modalidades arcai​zantes. 
La figura que llena casi toda su historia musical, hasta el punto de eclipsar a todos los demás, es Jean sibelius (1865-1957). Su poema sinfónico «Finlandia», escrito en momentos de la dominación rusa, encendió el fervor patriótico.

Además Sibelius es famoso por sus Suites orquestales y por su Concierto para violín en Re menor. Sin embargo, donde realmente aparece su solidez técnica y su perfección formal es en sus siete sinfonías.

B) RUSIA:
La música rusa antes de Glinka está desprovista de personalidad propia al estar dominada por la música ortodoxa y la ópera italiana.
La música religiosa ortodoxa, de origen bizantino, es introducida alrededor de los siglos X y XI con la cristianización de la población. El que sea vocal explica gran desarrollo que posteriormente adquiriría la música a capella y coral con extensión especialmente en los registros graves. La polifonía parece haber importado desde Polonia.
Los cantos y danzas folklóricos son abundantes y muy variados, tanto rítmicos como melódicos. El instrumento folklórico más típico es la balalaica.
La ópera italiana, el oratorio y menos el concierto fueron introducidos en la Corte rusa en el siglo XVIII en tiempos de Pedro el Grande. 
Pero las invasiones napoleónicas fueron las que despertaron en el pueblo ruso un sentimiento nacional del que musicalmente se haría eco glinka (1804-1857). Viajó mucho, formándose sobre todo en Italia (donde se relacionó con Bellini, Donizetti y otros) y en Berlín No llenándole plenamente el espíritu de la ópera italiana, regresó a su país decidido a presentar un modelo de ópera con raíces rusas en «La vida por el zar» (1836), con el tema de la invasión polaca, y “Russlan y Ludmila” .
Preparado así el terreno, surge el grupo de  “LOS CINCO”  el cual recogerá tales ideales nacionalistas de manos de Glinka. Este hará jurar, poco antes de su muer​te, a su discípulo Balakirev (1837-1910)que sería el continuador de su obra.  Practicó la música de forma autodidacta. Su exacerbado nacionalismo le acarreó enfrentamientos con círculos musicales académicos rusos. Compuso la sinfonía para piano Islamey y el poema sinfónico Tamara. A Balakirev se le uniría pronto Cui ( 1835-1918), el teórico del grupo, con quien elaboró un proyecto, al que luego, hacia 1860, se adhirieron, Borodin,  Rimsky y Moussorgsky. 

Cui compuso óperas, música coral y de cámara y obras orquestales. Su ópera más importante es El prisionero del Cáucaso.

Borodin (1834-1887) compuso obras como la ópera El príncipe Igor y la sinfonía En las estepas del Asia Central. Su música tiene gran fuerza y es rica en melodías y colorismos.

Rimsky-Korsakov (1844-1908) fue el más técnico y el mejor preparado del grupo de los cinco. Sus obras más conocidas son la sinfonía La gran Pascua Rusa, Capricho español, Scherezade junto a un buen número de óperas como Noche de mayo, Sadko, El gallo de oro.
Moussorgsky (1839-1881) es considerado el más grande de los cinco, presenta en sus obras las siguientes características:

· Su música vocal evita generalmente las líneas melódicas y el fraseo simétrico y tiende a ajustarse lo más estrechamente posible a los acentos del habla normal. 

· Las melodías son de carácter modal.

· Ajeno al uso convencional de la armonía, crea nuevas armonías 
· El realismo, que constituye un rasgo tan destacado de la literatura rusa del siglo XIX, está ejemplificado en Mussorgsky no sólo en el hecho de imitar la palabra hablada, sino en la descripción musical.

· Como otros compositores rusos, Mussorgsky construye sus efectos mediante la repetición y acumulación y no por medio de un desarrollo temático.

Obras:    Cuadros de una exposición (partitura para piano que fue orquestada por Ravel).  


Boris Godunov (ópera que evoca las masas populares rusas) .


Una noche en el monte pelado (fantasía orquestal).
La máxima aspiración del Grupo  es  alentar el Nacionalismo, renovando el teatro lírico y la música rusa en general de esclavitudes extranjerizantes y buscando su lugar la expresión espontánea de la música en fiel compenetración con el texto. Huyendo de toda vulgaridad, abandonan las formas clásicas (sinfonías, cuartetos sonatas...) en favor de la música orquestal programática (poema sinfónico, suite) y de la música vocal y dramática (ópera, canción).

C) CENTROEUROPA: 
Con la introducción del Cristianismo, Praga llega a ser un centro importar de música religiosa y gregoriana. Al propagarse en los siglos XIV y XV las doctrinas husitas que prohíben los instrumentos, la música coral, con las muchas socieda​des que se fundan para su fomento, adquiere gran apogeo en los dos siglos siguientes, al tiempo que se ven privados de las innovaciones polifónicas de la escuela flamenca. La ópera italiana penetra ya en el siglo XVIII, al final del cual se crea el Teatro Nacional de Praga.
El Nacionalismo trajo consigo también las justas aspiraciones de Bohemia a independizarse artísticamente de Austria, interesándose por su propio folklore. Ya en 1820 se publican varias recopilaciones de canciones y poco después comienzan ya a presentarse óperas en lengua checa. Pero los grandes paladines del nacio​nalismo checo son Smetana (1824-1884), Dvorak (1841-1904) y Janácek.
Smetana fue un gran pianista y compuso entre otras obras: Recuerdos de Bohemia, la ópera cómica La novia vendida y Mi patria (seis poemas sinfónicos sobre Bohemia).

Dvorak fue uno de los músicos más importantes de la segunda mitad del siglo XIX. Autor entre otras obras de doce óperas, nueve sinfonías, entre ellas la Sinfonía del Nuevo Mundo,  el Concierto para violonchelo y orquesta, Cantos de Moravia, Danzas eslavas, Rapsodias eslavas.

E) HUNGRÍA
Es peculiar, dado el encuentro de razas en este país, los húngaros, los gitanos y los turcos.  

Se caracteriza por el énfasis rítmico, resaltado por la percusión y la inestabilidad tonal. 

Cabe destacar a Kodaly (1882-1967)y Bartók (1881-1945).

Kodaly se dedicó a la pedagogía musical, escribiendo un interesante sistema para la enseñanza de la música. Sus obras más importantes fueron: Variaciones del pavo real, la ópera Háry János y la obra coral Psalmus hungaricus.
Bartók recogió en su obra ritmos exóticos y desconocidos, así como escalas primitivas como la pentatónica (escala de cinco sonidos). Todo ello,  junto con una excelente formación técnica, le hizo componer con un lenguaje atrevido. Algunas de sus obras son: El mandarín maravilloso, Concierto para orquesta, El principe de madera, Microcosmos

F) EE.UU.

La música nacionalista norteamericana comienza a explotar el jazz. Cabe destacar a Gershwin (1898- 1937) y sus obras: Rapsodia in blue, Un americano en París y Porgy and Bess.

G) ESPAÑA
El nacionalismo en España es un movimiento tardío. Aunque la zarzuela de mediados de siglo supone una primera conciencia nacional como respuesta a la influencia de la ópera italiana, no es hasta casi comienzos del siglo XX cuando surge una verdadera corriente nacionalista promovida por Felipe Pedrell ( 1849-1922).

El Nacionalismo fue posible, por​que confluyeron:
· Una fiebre historiográfica que descubre nuestro pasado musical en el que fundamenta la nueva música, representado por Barbieri, Soriano Fuertes o Pedrell.
· Recopilación de nuestra música popular en los primeros cancioneros.
Así pues, son fundamentales las ideas de dos hombres: Francisco Asenjo Barbie​ri y Felipe Pedrell, quienes tratan de recuperar los valores de nuestro pasado a través del estudio y de la inspiración en sus obras. Pedrell plasma estas ideas en una especie de manifiesto titulado «Por nuestra música», en el que clama por el renacer a partir del estudio de nuestro folclore. Ambos contri​buyen no sólo con las obras que componen, sino también con la publica​ción de parte de nuestro folclore musical y de las partituras de nuestros grandes autores del siglo XVI, como es el Cancionero de Palacio, denomina​do también Cancionero Barbieri.

Los elementos que determinan el Nacionalismo español son:
· La conciencia de la riqueza de nuestra música y folclore, que sirve de punto de partida para esta restauración.
· Influencia de la música andaluza y de otras regiones.
· Explotación de las peculiaridades armónicas, rítmicas, escalas específicas, e incluso instrumentos típicos españoles.
Los músicos tratan de solucionar dos problemas; ayudar a la creación de un nuevo espíritu nacional y poder presentarse en Europa con voz propia, y terminar así con el complejo de inferioridad. No olvidemos que muchos de estos músicos participan de los ideales di la Generación del 98, que pretenden la misma restauración del ser español con una búsqueda de las esencias de nuestro pueblo.
Como en otros países, hay un «Primer Nacionalismo», donde se comienzan a explorar nuevos sistemas; y un «Segundo», ya del siglo XX, donde se consigue un nuevo lenguaje a nivel europeo, que está simbolizado por Falla (se estudia en el tema10)
El primer per​sonaje de relevancia, no sólo como compositor, sino también como violinista, es Pablo Sarasate (1844-1908), con obras como Dan​zas españolas y Aires gitanos. Su obra trascendió a toda Europa, y está directamente inspirada en el uso del folclore español. Por otra parte, es símbolo de la presencia en España del virtuosismo violinís​tico, también representado por el santanderino Jesús de Monaste​rio.
Después de él, surge otra per​sonalidad de gran relieve: Isaac Albéniz (1860-1909). Su piano re​coge toda una serie de tenden​cias, desde el Romanticismo más clásico al Impresionismo «debussiano». Compone Suite española o Cantos de España, para llegar a una obra cumbre; la Suite Iberia, (citar Corpus Cristi ) donde -efectivamente- el folclore se eleva a niveles muy creativos, tanto rítmica como melódica y ar​mónicamente.
El otro gran creador del Nacio​nalismo español, antes de llegar a Falla, es Granados (1867-1916). Como Albéniz, se expresa ante todo por medio del piano; y surge su primera obra- importante en este aspecto, que son sus Dan​zas españolas. Influido por toda una serie de músicos románticos, sobre todo Schumann, produce una obra de enorme éxito para pia​no: Goyescas. Muy relacionada con el mundo de la tonadilla, llena de arabescos, nos recuerda a ve​ces el lenguaje de Scarlatti y en otras se notan las influencias de Debussy y Schumann. Será trans​formada, también, en una ópera. Hay que destacar, igualmente, sus tonadillas para piano y canto.
10. LA MÚSICA ESCÉNICA ESPAÑOLA
La música escénica española se caracteriza, al menos en sus comienzos, por los esfuerzos de los compositores para reducir la influencia italiana. No fue fácil, dada la predilección de los monarcas por lo italiano. Las disputas sobre si el español era o no un idioma adecuado para la ópera fueron un síntoma de la dificultad que entrañó la creación de un teatro musical en nuestro país. En estas condiciones el teatro musical español se decantó por derroteros diferentes a la ópera seria y más próximos a la ópera bufa o la comedia francesa. La Zarzuela en sus diferentes tipos, proporcionó a los compositores españoles la oportunidad de llevar a cabo, con gran éxito, un teatro musical realmente español.

 LA ÓPERA EN EL SIGLO XIX
A comienzos del XIX, y aún bajo la enorme influencia de Rossini y Bellini, nacen los primeros intentos de crear algo típicamente español, especial​mente a través del músico sevillano Manuel Vicente García, que compone una serie de obras en castellano definibles como típicamente españolas por su populismo e influencia del canto popular.
La gran historia de nuestra ópera en el siglo XIX, podríamos resumirla así:
1. Período de influencia italiana. La mayor parte de las óperas se escri​bían entonces en estilo y lengua italianos. Así, las obras de Tomás Genovés, o Hilarión Eslava y, sobre todo, Carnicer con una obra destacada: Cristóbal Colón.  También destaca un compositor, Emilio Arrieta, que estrena su ópera Ildegonda, que revela las enseñan​zas recibidas de Verdi, sobre todo en los coros.
Esta situación estimuló a algunos compositores a participar de inme​diato en la lucha contra el italianismo, y a clamar por «la creación de la ópera nacional en castellano»; y comenzaron a aparecer obras canta​das en español, como la de Saldoni, Boabdil, y las de Joaquín Espín y Guillen.

2. Revitalización de la ópera en los setenta y llegada del Nacionalis​mo. El tema de la ópera nacional vuelve al primer plano en los años setenta. A lo largo de la década surgen varias obras destacadas como “Marina”, de Arrieta, basada en la zarzuela del mismo nombre. Su éxito se debe a una música curiosamente españolista, como las seguidillas o el brindis.

Destacan otras estrenadas en el Teatro Real, como “Roger de Flor” de Chapí, con clara influencia de Meyerbeer. En Barcelona destaca “ L´último Abenzerraaggio” de Pedrell.

En los ochenta se estrenan varias obras de interés como “La serenata” de Chapí y “Los amantes de Teruel” de Bretón.

En los noventa se producen obras como “La Dolores” de Bretón que suponía la plasmación de la corriente verista en España. “María del Carmen” y “Goyescas” de Granados. “Curro Vargas” de Chapí

También en la década de los noventa comienza con fuerza una línea claramente nacionalista, ligada al intento de restauración de la cultura española con una meta universalista. Destaca Pedrell con obras como “Los Pirineos” y “ La Celestina”. Más tarde Albeniz con “Pepita Jiménez”.

LA ZARZUELA ROMÁNTICA

A partir de los años treinta del siglo XIX, con el restableci​miento de la monarquía y la apertura del nuevo Conservatorio de María Cristina, se generan una serie de factores que permiten la resurrección de la nueva zarzuela decimonónica. Un factor importante fue la imposibilidad de com​petir con los italianos en el campo de la ópera; en consecuencia, nuestros músicos buscan la alternativa en el viejo género de la zarzuela, entonces en decadencia.
Los elementos de humor, los tipos de la vida diaria, los arreglos de can​ciones y danzas populares, que ya aparecían en la tonadilla, son introduci​dos ahora dentro de un teatro musical que ya tiene unidad de estilo y cohe​rencia dramática.
En 1 849 se estrenan dos obras cruciales:” El duende” y “Colegialas y soldados”, ambas de Rafael Hernando. En ellas apare​cen estas características:
· Desarrollo de un lenguaje musical de clara tendencia popular, con uso de canciones andaluzas, seguidillas, boleros, tiranas, fandangos, cachuchas, polos, etc.
· Fuerte caracterización musical de los personajes, llegando en algunos ca​sos a la caricatura y su clasificación en buenos y malos.
· Defensa de valores tradicionales como nacionalismo, patriotismo, o de los sacrificios propios de la naciente burguesía decimonónica.
· La zarzuela del XIX es ante todo un espectáculo de entretenimiento, fre​cuentemente inverosímil, irreal e imaginativo, que parte del pueblo y que se concibe en la línea de la ópera cómica y separándolo del drama román​tico. 

El éxito de estas obras concienció a una serie de compositores, capitaneados por Barbieri (Hernando, Barbieri, Gaztambide, Oudrid, Inzenga y Arrieta) y libretistas (Ventura y Ricardo de la Vega, Francisco Camprodón, Luis Mariano de Larra y Carlos Arniches), de la necesidad de esta restauración. Son los que dan vida al género en esos 30 años que van desde 1850 a 1880, en que llega el Género Chico. Ellos intentan crear un nuevo teatro nacional y una “música nacional”  y llegan al género de zarzuela como el adecuado sobre todo después del enorme éxito en 1851 de la obra “Jugar con fuego” de Barbieri, que determinó el modelo de la nueva zarzuela. Estos músicos fundan la Sociedad de Artistas.
Elementos formales de la zarzuela:

La zarzuela está realizada con los mismos medios del teatro decimonóni​co europeo: partes para solistas, coros e instrumentos.
Los solistas, en la zarzuela, pivotan sobre el aria, romanza, coplas, dúos, tercetos y concertantes. El empleo del aria en los primeros años, los más influidos por Italia, es el mismo que el del teatro del XIX. No es muy usada. La romanza tiene el mismo sentido del romance francés, es decir, carácter lírico y unido a textos amorosos o históricos. En general, es más sencilla, frecuentemente tiene carácter estrófico y es muy empleada. La copla es portadora de una música más ligera, graciosa y formalmente sencilla. Es decir, suele ser estrófica, con presencia de elementos popula​res. De aquí surgirá el futuro cuplé.
Los conjuntos constituyen el segundo elemento de la zarzuela decimonónica, y se usan al menos en dos o tres números de cada acto.
El coro, que en general tiene una presencia mucho más destacada que en la ópera del siglo XIX. Constituye una de las sustancias y su empleo uno de los motivos del éxito popular de las obras, dado que a través de él se presenta lo más vistoso y entendible por el pueblo. Son más abundantes en las obras de gran formato: 2 ó 3 actos, y más pobres en las que se aproximan al Género Chico. Es el portador de la música más hispana y popular.
Finalmente, la zarzuela suele contar siempre con pequeñas partes instru​mentales, fundamentalmente los preludios de cada acto e intermedios. La obertura prácticamente no se usa nunca y el preludio suele ser más corto y, en general, como en el caso de los coros, de fuerte color hispano.
La creación melódica, rítmica y armónica de la zarzuela del si​glo XIX se fundamenta en cuatro estratos diferentes y específicos:


· Nuestra música histórica.
· La tonadilla.
· La danza popular.
· El folclore popular y urbano.
De estos cuatro mundos que inspiran de manera variada a cada autor, son la música popular y la danza los que asumen especial interés. El recurso de la danza es uno de los más empleados y modela no sólo, y como es lógi​co, la estructura rítmica de la obra, sino que también conforma muchas me​lodías que tienen una base danzaría. Por otra parte, la presencia de la danza en las zarzuelas es continua.
En la  historia de la Zarzuela se pueden distinguir los siguientes períodos:
A) Primer período, de 1 849 a 1866.
B) Período del Género Bufo, de 1866 a 1880.
C) Período del denominado Género Chico, de 1880 a 1905.

D) Último período, de decadencia y revitalización de otras variantes, como son el Género ínfimo, la Opereta y la Comedia musical, de 1905 hasta la Guerra Civil de 1936-1939.
A) Primer período: Zarzuela Grande y Zarzuela Chica 
En este periodo destacan dos formatos o tipologías distintas, la Zarzuela Grande y la Zarzuela Chica que a partir de 1880 se denominará género Chico.

A.1) Zarzuela Grande
El modelo se conforma con la obra “Jugar con fuego”, de Barbieri, y es definible por lo siguiente:
· Generalmente tres actos, precedidas de un preludio que prepara el ambiente.

· Este preludio va seguido de la entrada de un gran coro, generalmente de fuerte color hispano, con el que comienzan casi todos los actos.
· Los tres actos están compuestos por quince o dieciséis números de música, cinco o seis por acto.
· Estos números son poliseccionales, es decir, con cuatro, cinco y hasta seis secciones cada número. Cada sección implica cambios de tiempo y ritmo, y a veces de tonalidad.
· Existe un predominio del texto cantado sobre el hablado, y son frecuentes los temas de carácter histórico español.
Desde 1851 al 1880 se estrenaron en España mas de 500 zarzuelas en los teatros: el Novedades, el Circo, y el de la Zarzuela a partir de 1856.

Las obras más destacadas son: de Barbieri: “Jugar con fuego”






       “Los diamantes de la corona”






       “El barberillo de Lavapiés”






       “Pan y toros”





Gaztambide: “EL juramento”

 “Los Magiares”

 “Catalina”





Arrieta: “El dominó azul”






“Marina”






“San Francisco de Sena”





Oudrid: “El postillón de la Rioja”






“El molinero de Subiza”
A.2) Zarzuela Chica
El segundo modelo lo constituyen las obras en un acto, realizadas con unos medios y una estructura musical mucho más pobre y que será la que sustancialmente siga el futuro Género Chico.

Sus elementos los podríamos fijar así:
· Un solo acto compuesto por cuatro, cinco o seis números de música.
· Se inicia con una introducción orquestal acompañada de un número coral uniseccional, frecuentemente en compás de 6/8, o similares.
· Menor presencia de números corales y éstos, frecuentemente, al unísono.
· Por lo general, los números son más breves que en la Zarzuela Grande con una poliseccionalidad menos compleja y con uso frecuente de la for​ma de canción estrófica.
· El número de personajes suele ser reducido, de tres a cinco.
· Carácter popular y claro predominio de elementos popularizantes en la música.
· Uso escaso de concertantes.
· Uso restringido del virtuosismo vocal y menor exigencia en la extensión de la voz, como fruto del paso del uso del cantor al actor cómico.
· Predominio del texto declamado sobre el cantado, temática popular y asuntos diarios.

Esta zarzuela tuvo la misma vida que la grande. Los estrenos de esas obras alternaban con las grandes, y en los mismos teatros. Para llenar un espectáculo se representaban dos o tres zarzuelas chicas.

Las más destacadas fueron: de Barbieri: “Gloria y peluca”





                 “Aventura de un cantante”





                 “Los dos ciegos”





                “Entre mi mujer y el negro”




 Gaztambide: “El estreno de un artista”





         “Una vieja”




Arrieta: “El grumete”




Oudrid: “Buenas noches, señor Don Simón”.

B) 2ª período: El Género Bufo
En 1866 surge la primera gran crisis de la zarzuela anterior, causada por el denominado Género Bufo.
Con el término de teatro bufo se define una variante de nuestro teatro líri​co, de carácter cómico-burlesco y de corta duración, que tuvo importancia en España desde 1866 hasta los ochenta. Su historia se concreta en la céle​bre compañía que llevaba inicialmente el nombre de «Bufos Madrileños».
En general, los bufos influyeron en la simplificación de la música y en la gradual imposición de las formas de carácter estrófico en las melodías. 

Los elementos más importantes de lo bufo son:
· Abundantes juegos de palabras en los libretos y las situaciones paradóji​cas, retruécanos.
· Personajes que tratan de mover a la risa, antihéroes.

· No existe en las obras tanto una concepción dramática, cuanto múltiples escenas pintorescas y divertidas.
· La partitura está especialmente llena de entretenimientos, danzas, baila​bles, chanzas, etc.
· Su contenido, fórmulas y desenlace son puro juego, su arma estilística la exageración.
Las más destacadas fueron: de Barbieri: “Robinsón”






        “Chorizos y  polacos”






       “El proceso del can-cán





Arrieta: “Un sarao y una soirée”






“El postosí submarino”





Fernández Caballero: “Los sobrinos del capitán Grant”.

C) 3º período: El género chico. (1880-1910)
En torno a 1866, el público que asistía a los teatros estaba can​sado de los largos dramas románticos en tres actos y dejó de ir al teatro. Entonces una serie de autores y actores decidieron hacer obras pequeñas, en un acto, que durasen sólo una hora, y repre​sentarlas en cuatro sesiones diferentes a lo largo de la tarde: 8:30, 9:30, 10:30 y 11:30; por ese motivo se le denominó «teatro por horas»; de esta manera, cada espectador podía escoger, como en el cine de hoy, la sesión que más le gustase. Dada la brevedad de las obras, pronto se las llamó Género Chico, denominación que ha permanecido hasta hoy.
Hasta 1880, estas obritas eran habladas, pero el público tam​bién se cansó del teatro por horas, que entró en crisis. Se pensó entonces en que si a estas obras se les añadía música, atraerían de nuevo al público. Esto se experimenta en 1880 con la obra “La canción de la Lola”, para la que hizo música Federico Chueca. El experimento tuvo éxito y, a partir de ahí, el «Género Chico» será ya con música. El lugar por excelencia en donde se representará este nuevo géne​ro será el Teatro Apolo.

Ese Género Chico nuevo se puede definir como obra teatral breve, en un solo acto, generalmente de carácter cómico y que se representa en las sesiones por horas de algunos teatros madrileños.

En esta época la expresión Género Chico resulta hoy ambigua, dado que abarca géneros diferentes, sobre todo dos: el sainete lírico y la revista.
Sainete lírico. Es una obra musical en un acto, de acción contemporá​nea, con personajes y ambiente populares, localizado en una ciudad -generalmente Madrid-, de carácter cómico, enredo mínimo, lenguaje coloquial y final feliz. El ejemplo más claro es el de La verbena de la Pa​loma, de Bretón. 
Revista. Obra lírica que consiste en una sucesión de escenas yuxta​puestas sin casi enlace argumenta!, salvo la alusión a la actualidad pa​sada o a un tema concreto, también actual. Un ejemplo también perfec​to puede ser La Gran Vía de Chueca; en ese caso, inspirada en la construcción de una nueva calle que se proyectaba entonces: la actual Gran Vía madrileña.
El Género Chico surge de estos cambios.
· Género Chico define a la sociedad de la Restauración con una estética y un género de cuño popular, usada como vehículo para la risa, la diversión y la sátira nacional. Los sainetes tratan de temas contemporáneos con abundan​tes alusiones a sucesos del día:
· El argumento de los sainetes suele repetir un modelo en el que el amor juega el papel principal: una mujer y un hombre jóvenes se quieren. Su amor topa con un obstáculo: celos, oposición de los padres, diferencias de fortuna, un tercer personaje malo que se interpone... El obstáculo se salva al final y llega un desenlace generalmente público y espectacular, con moraleja final: «el amor siempre triunfa».
· Los tipos de los protagonistas son: el muchacho tímido que quiere a la pro​tagonista, pero no se atreve a decírselo y queda de momento marginado por otro pretendiente más brillante; por ejemplo, Julián en La verbena de la Paloma. No aparecen habitualmente personajes «cultos», la mayoría ha​blan incorrectamente; solamente algunos poseen una «sabiduría popular».
· La contemporaneidad. Salen a relucir políticos, marcas de productos co​merciales, alusiones al naciente cine, los problemas municipales, bailari​nas y cupletistas, la subida de los precios, las modas en el vestir y en las costumbres, etc.
· Este juego de alusiones a las cosas y personas del momento se hacía musi​calmente en las «coplas», de las que surgirán los cuplés.
· Se citan óperas de moda, cuplés, cantes populares y, muy especialmente, los bailes que hacían furor en los salones.
· El Género Chico, a pesar de su gran vida en otras regiones, es un fenóme​no muy típico de Madrid y sus barrios y calles, como Atocha, Embajado​res, Lavapiés o Curtidores, y los merenderos. El resto de las regiones, cuan​do salen en las obras, son vistas desde Madrid.
Elementos formales
· La mayor parte de la música usada es de carácter popular y, por ello, «fa​miliar» para el oyente.
· El público se sentía movido por melodías, tomadas de la calle, que respon​dían a su sensibilidad, como en las obras teatrales de nuestro siglo XVIII.
· Un porcentaje importante de números musicales están tomados de cancio​neros populares o, simplemente, de las canciones que el pueblo cantaba, sobre todo seguidillas.
· También tiene mucha importancia lo que podemos denominar el folclore urbano, procedente de los salones de baile y el propio baile, que está vi​viendo su «Edad de Oro» con un empleo sistemático de bailables: vals, habanera, mazurca, chotis, tango y, naturalmente, el pasacalle o «pasodoble». Un modelo del uso del tango –habanera es “Pobre chica la que tiene que servir”, de La Gran Vía.


Las obras más destacadas  son: 

de Federico Chueca: “La Gran Vía “ 
“El año pasado por agua”

 “Agua azucarillos y aguardientes”

“El bateo”

de Tomás Bretón:     “ La verbena de la Paloma”

de Ruperto Chapí:    “El rey que rabió”

“La Revoltosa”, 
“El tambor de granaderos”

de Manuel Fernández Caballero: “El dúo de la Africana”

       “La viejecita”
       “Gigantes y cabezudos”

de Jerónimo Jiménez : “La boda de Luis Alonso”

    “El baile de Luis  Alonso”
    “La torre del oro”.
D) 4º Período. Época de decadencia y restauración, desde 1905 hasta 1936. (S. XX)

La zarzuela entra en decadencia a partir de 1910; sin embargo esta situación dura poco porque a partir de 1920 se recupera con compositores como Amadeo Vives, José Serrano y Pablo Luna.

Estos autores hacen un tipo de zarzuela basadas en las costumbres las  modas y los personajes que circulan por Madrid y por España en el siglo XX

Amadeo Vives comienza su carrera en Barcelona y alcanza su gloria con la zarzuela “Los Bohemios” y continúa con “Doña Francisquita”

De José Serrano destacan sus obras: “La reina mora”
  “La Dolorosa”.

De Pablo Luna destacar: “El niño judío”

         “Molinos de viento”

         “El asombro de Damasco”.

Junto a estos tres compositores aparecen otros como Jesús Guridi, José Padilla, Federico Moreno Torroba, Jacinto Guerrero, Jacinto Alonso y Pablo Sorozábal.
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