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Szkoły narodowe w XIX w.

W wieku XIX miało miejsce zjawisko powszechnego budzenia się poczucia odrębności narodowej (tradycja, historia, kultura), co znalazło także odbicie w muzyce. Czynnikiem inspirującym twórczość muzyczną stał się rodzimy folklor, w tematyce oper i poematów symfonicznych nawiązywano często do scen z historii narodu.. Kompozytorzy, zafascynowani rodzimym folklorem, zaczęli tworzyć utwory w duchu narodowym, przedstawiając muzyczne sceny dotyczące historii swego kraju. Wykorzystując folklor w swych dziełach ukazywali jego specyfikę i wypływające z niej piękno. Szkoły narodowe wyodrębniły się  w muzyce szeregu krajów. Uznaje się, że po raz pierwszy kierunek narodowy uwidocznił się na gruncie opery niemieckiej, u Karola Marii von Webera. Następcą był Ryszard Wagner działający w drugiej połowie XIX w. 

Najwcześniej powstała szkoła rosyjska. Nowy etap w muzyce rosyjskiej zapoczątkował Michał Glinka ( 1804 – 1857 ). Stworzył on podstawy stylu narodowego, które rozwinęli później kompozytorzy tzw. Potężnej Gromadki. Wykorzystanie rosyjskiej pieśni ludowej zdecydowało o narodowym charakterze jego dzieł. Jego twórczość stanowi syntezę muzyki zachodnio – europejskiej z tradycjami rodzimymi. Glinka jest autorem m.in. oper: „Iwan Susanin - Życie za cara” oraz „Rusłan i Ludmiła”. Silny wpływ na kompozytorów Potężnej Gromadki wywarła także twórczość Aleksandra   Dargomyżskiego ( 1813 – 1869 ), który stworzył m.in. operę „Rusałka”. Potężna Gromadka to grupa kompozytorów rosyjskich,                 w skład której wchodzili: Milij Bałakiriew, Aleksander Borodin, Cezar Cui / czyt. Kii /                  , Modest Musorgski, Mikołaj Rimski – Korsakow. Hasła tej grupy wyrosły z budzącego się wówczas poczucia narodowego. Kompozytorzy stawiali sobie za cel stworzenie stylu narodowego w muzyce rosyjskiej przez nawiązanie do tradycji  M. Glinki                                           i A. Dargomyżskiego i połączenie najnowszych zdobyczy kompozytorskich muzyki zachodnio – europejskiej z pierwiastkami narodowymi. Postulaty te realizowali przez zwrot do rosyjskiej pieśni ludowej, wykorzystanie jej charakterystycznych cech tonalnych oraz podjęcie tematyki narodowo – historycznej i legendarnej w operach i utworach programowych. Ważniejsze utwory kompozytorów Potężnej Gromadki: 

· Milij Bałakiriew ( 1837 – 1910 ): poemat symfoniczny „Tamara”, uwertura na tematy rosyjskie „!000 lat”-„Ruś’;

· Aleksander Borodin ( 1833 – 1887 ): 3 symfonie, opera „Kniaź Igor”, poemat symfoniczny „W stepach Azji Środkowej”;

· Cezar Cui ( 1835 – 1918 ): opery  ( „ Angelo”, „Córka kapitana” );

· Modest Musorgski ( 1839 – 1881 ): opery  ( „Borys Godunow”, „Chowańszczyzna” ), pieśni , miniatury fortepianowe  ( cykl „Obrazki z wystawy” ), fantazja symfoniczna  „Noc na Łysej Górze”;

Obrazki z wystawy Musorgskiego to cykl 10 miniatur programowych, przeplatanych jednym, kilkakrotnie powracającym tematem nazwanym Promenada (tj. przechadzka), zespalającym je w jedną, organiczną całość. Każda z tych miniatur z wielką plastycznością przedstawia jeden z obrazów Hartmanna, toteż dla pełnego zrozumienia intencji kompozytora należy zapoznać się z ich fabułą, a w miarę możliwości z samymi rysunkami, które pobudziły wyobraźnię twórcy. Dzieło otwiera Promenada, spełniająca na początku rolę wstępu, oparta na temacie silnie zrośniętym z rosyjskim folklorem muzycznym:

W dalszym przebiegu za każdym razem ukazuje się ten temat z pewnymi zmianami. Jego powrót albo przynosi pożądany kontrast, albo spełnia rolę powiązania poszczególnych obrazków. Po wstę​pnym ukazaniu się tematu Promenady następują miniatury opatrzone tytułami rysunków i akwarel Hartmanna, „odtwarzane" muzyką przez kompozytora.

1.     Gnom. Przedstawiony na obrazku Hartmanna szkic dziadka do orzechów w postaci małego, krzywonogiego karła (gnoma) wywarł na Musorgskim nieoczekiwane wrażenie, które też wyraził w swej pierwszej miniaturze. Kompozytor tchnął życie               w potworka, tę upośledzoną przez naturę istotę, i postanowił muzyką wyrazić skomplikowane jej uczucia, mękę życiową, beznadziejność położenia i próbę uwolnienia się z niego. Skomponowana muzyka wywiera wstrząsające wrażenie. Powrót tematu Promenady działa w tym momencie wybitnie odprężająco.

2.     Stary zamek. Zdaniem W. Stasowa obraz Hartmanna przedstawiał „średniowieczny zamek, przed którym trubadur śpiewa pieśni". Odpowiednikiem muzycznym obrazu jest charakterystyczna, pastoralna melodia o elegijnym charakterze, mogąca dać złudzenie dawnej pieśni rycerskiej. Wrażenie to potęguje prymitywny akompaniament, oparty na uporczywie powtarzającym się jednym dźwięku w głosie najniższym. Jeszcze bardziej niż poprzednio zmieniony i skrócony temat Promenady ponownie przygotowuje do nowych wrażeń muzycznych, które przynoszą dwie kolejno po sobie następujące miniatury.

3.     Tuileries (wym. Tuilri). Jest to nazwa jednego z miejskich parków Paryża. Podtytuł tej mi​niatury brzmi: „Sprzeczka dzieci po zabawie”. Dla oddania rodzajowej scenki przedstawionej na obrazie Hartmanna — dziecięcej zabawy w alei paryskiego parku — posłużył się Musorgski w swej minia​turze lekką, żartobliwą w charakterze melodyką                i barwnymi plamami akordów.

4.     Bydło. Obrazek, który stał się źródłem inspiracji do napisania tej miniatury, przedstawiał typową scenę wiejską. Oto para wołów ciągnie chłopski wóz na olbrzymich, skrzypiących kołach, który leniwie toczy się po wyboistej drodze,                       a towarzyszą temu gromkie pokrzykiwania woźnicy: Powolne następstwo nasyconych akordów w niskim rejestrze i leniwie płynąca melodyka zostały tu wykorzystane jako środek charakterystyki. Stopniowe narastanie i opadanie dynamiki sprawia wrażenie zbliżania się i oddalania tego wiejskiego, skrzypiącego pojazdu. Znowu powraca
 temat Promenady, jak zwykle w nieco zmienionej postaci i w nowej tonacji.

5. Taniec piskląt w skorupkach. Odpowiedni rysunek Hartmanna przedstawiał szkic kostiumów baletowych, wyobrażających na pół wyklute ze skorupek pisklęta.                     W muzycznym ujęciu Musorgskiego są one żywymi, tańczącymi pisklętami. Ich groteskowy taniec posiada formę scherzina (ma​łego, zwiewnego scherza)                              z kontrastującym trio pośrodku.

6. Dwaj Żydzi, bogaty i biedny / czasami nazywani Samuel Goldenberg i Szmul /. Sportretowani przez Hartmanna dwaj Żydzi otrzymali w minia​turze Musorgskiego dosadną charakterystykę muzyczną za pomocą środków zaczerpniętych z orien​talnego folkloru muzycznego. Z zadziwiającą wyrazistością uwydatnia przy tym kompozytor róż​nice klasowe, które wywarły piętno na sposobie bycia obu Żydów. Melizmatyczna melodyka cha​rakteryzująca bogacza posiada cechy stanowczości, brutalnej pewności siebie i ukazuje się w niskim rejestrze. Dialog obu sportretowanych Żydów, pojawiający się w zakończeniu tej miniatury, zadziwia swą plastyką i sugestywnością. Promenada tym razem powraca w postaci pierwotnej, z niewielkimi tylko zmianami, przynosząc z sobą tonację główną.

7. Rynek w Limoges (Wielka nowina). Obrazek rodzajowy, przedstawiający przekupki-plotkarki na rynku w prowincjonalnym miasteczku francuskim Limoges (wym. Limoż), scharakteryzowany został przez kompozytora nie mniej sugestywnie. Ruchliwa melodyka, staccato, nagłe, niespodzie​wane skoki, krótkie, charakterystyczne motywy, oparte na równomiernym ruchu szesnastkowym, liczne sforzata oraz ostre, dysonansowe akordy — oto zespół muzycznych środków, wykorzystanych tu przez Musorgskiego. Miniatura ta przechodzi bezpośrednio w następną.

8. Katakumby. Jako programowe tło tej miniatury posłużyła akwarela Hartmanna, przedsta​wiająca jego samego w towarzystwie dwu innych osób w chwili oglądania przy świetle ręcznej la​tarni katakumb w podziemiach Paryża. Miniatura Katakumby składa się z dwóch części. W pierwszej długo przetrzymywane akordy i niski rejestr stwarzają atmosferę grozy i tajemniczości. Druga część, zatytułowana „Ze zmarłymi językiem zmarłych”, wykorzystuje materiał melodyczny Promenady, i to w spo​sób zgoła nieoczekiwany. Zużytkowuje go kompozytor w celu stworzenia muzyki żałobnej.                Wskutek wystąpienia już motywów Promenady następna miniatura pojawia się po tej bezpośrednio.

9. Chatka na kurzej stopce (Baba Jaga). Rysunek Hartmanna przedstawiał fantazyjny projekt zegara w postaci chatki ozdobionej motywami ludowymi, której okno służy za tarczę zegarową. Musorgski natomiast w swej miniaturze scharakteryzował właścicielkę tejże chatki — Babę Jagę. Oryginalny ten obrazek muzyczny potwierdza mistrzostwo kompozytora w odmalowywaniu nie​samowitych nastrojów, czego dowodem była już jego Noc na Łysej Górze.

10. Wielka brama kijowska / lub Wielka Brama w Kijowie / jest rozbudowaną, ostatnią częścią cyklu Obrazków z wystawy, stanowiąc zarazem jego finał. Jako programowy podkład tej części posłużył kompozytorowi rysunek Hart​manna przedstawiający projekt bramy miejskiej w Kijowie, utrzymany w cerkiewno-bizantyjskim stylu, z licznymi ozdobami o ludowym charakterze. W związku z tym w silniejszym jeszcze niż dotychczas stopniu zostają tu wprowadzone charakterystyczne elementy rosyjskiej muzyki ludowej, przy czym w całej pełni korzysta teraz kompozytor z tematu Promenady. Odgłosy cerkiewnych dzwo​nów i modlitw przechodzą stopniowo                    w potężny hymn o wybitnie narodowym rosyjskim charakterze. Silny związek melodyczny tej części z tematyką Promenady, łączącej poszczególne obrazki w jedną zwartą całość, stanowi logiczne zakończenie cyklu, a równocześnie dosadną charakterystykę ory​ginalnego projektu rosyjskiego malarza.
· Mikołaj Rimski – Korsakow ( 1844 – 1908 ): 16 oper ( m. in. „Bajka o carze Sałtanie” z „Lotem trzmiela” ), suita orkiestrowa „Szeherezada”.

Piotr Czajkowski ( 1840 – 1893 ) to jeden z najbardziej znanych kompozytorów rosyjskich, tworzący  równolegle z kompozytorami Potężnej Gromadki, ale wychodzący z innych założeń estetycznych. Uprawiał przede wszystkim formy muzyki symfonicznej i operowej np. opery: Eugeniusz  Oniegin”, „Mazepa”, „Dama Pikowa”; balety: „Jezioro łabędzie”, „Śpiąca królewna”, „Dziadek do orzechów”; symfonie, koncerty: 3 fortepianowe / najpopularniejszy           w tonacji b-moll /, skrzypcowy, utwory kameralne.

Balet Śpiąca królewna opiera się na francuskiej baśni z XV w. Nad księżniczką Aurorą, córką króla Florestana, wisi klątwa złej czarodziejki Carabosse, rzucona w dzień chrztu. Gdy księżniczka dorośnie, ukłuje się wrzecionem i zapadnie w sen trwający dopóty, dopóki nie zjawi się jakiś książę i nie zbudzi jej pocałunkiem. Klątwa się spełnia i królewna wraz z całym dworem zapada w głęboki sen, trwający 100 lat. Lecz czuwa nad nią dobra Wróżka Bzowa             i sprowadza do uśpionego dworu bawiącego na polowaniu młodego księcia Florimonda, który budzi królewnę i cały dwór. Balet kończy się weselem królewny z księciem, co jest okazją do popisów tanecznych naj​rozmaitszych postaci baśniowych (m in. Czerwonego Kapturka                       i Wilka), po których następuje taniec zbiorowy.

Kolejny balet Czajkowskiego, pt. Dziadek do orzechów według baśni E. T. A. Hoff​manna, powstał w r. 1892. Oto jego fabuła:

W wigilię Bożego Narodzenia dzieci otrzymują moc podarków. Jest wśród nich dość żałośnie wyglądająca zabawka, którą dostała Marynia od swego ojca chrzestnego: mała figurka o ruchomych szczękach, służąca do rozłupywania orzechów — tzw. dziadek do orzechów. 

Niestety braciszek zaraz zepsuł tę zabawkę. W nocy przychodzi Marynia do pokoju                   z choinką i zabawkami, aby jeszcze raz obejrzeć dziadka, którego ułożyła w łóżeczku swej lalki. Bije północ, z norek wychodzą nagle zastępy myszy i rozpoczynają zażarty bój                      z formującą się armią piernikowych żołnierzy, broniących się rozpaczliwie. W bój rusza również dziadek do orzechów i walczy zawzięcie ze straszliwym mysim królem. Widząc to, Marynia ratuje dziadka, który przemienia się w pięknego księcia, dziękuje jej za uratowanie życia i prowadzi do czarodziejskiego królestwa słodyczy. Marynię i księcia witają tutaj                   z entuzjazmem poddani z cukrową wieszczką na czele. Wszyscy się weselą, co jest okazją do przedstawienia szeregu tańców charakterystycznych, po których następuje walc kwiatów. Podobnie jak w „Śpiącej królewnie” balet kończy się tańcem zbiorowym.

Wspomniane tańce charakterystyczne i walc kwiatów weszły w skład oddzielnej kompozycji Czajkowskiego: Suity z muzyki do baletu „Dziadek do orzechów”, która stała się jedną  z najpopularniej​szych kompozycji Czajkowskiego.

Czeska szkoła narodowa

Bedrich Smetana ( 1824 – 1884 ) połączył osiągnięcia Liszta w zakresie poematu symfonicznego oraz Wagnera w dziedzinie dramatu muzycznego z elementami czeskiego folkloru. Najbardziej reprezentatywnymi dziełami jego są: opera „Sprzedana narzeczona”, uchodząca za czeską operę narodową, cykl poematów symfonicznych „Moja ojczyzna” oraz kwartet smyczkowy e-moll „Z mojego życia”. 

Z poszczególnych poematów symfonicznych wchodzących w skład cyklu Moja ojczyzna największą popularność zdobyła Wełtawa. W dziele tym Smetana w niezwykle plastyczny                 i sugestywny sposób oddziałuje na wyobraźnię słuchacza.

Oto spośród mchu i zarośli Czeskiego Lasu wytryskują dwa skromne źródełka, w których odbi​jają się promienie słońca. Źródełka łącząc się tworzą coraz bujniej zasilany górski potok, aż wreszcie spływają w lśniącą rzekę Wełtawę.
Zapada noc. Wełtawa mija grody warowne, wydostaje się na równinę, gdzie dawniej tworzyła sze​reg wodospadów, nazywanych Świętojańskimi. Słyszymy walkę żywiołu wodnego ze skalnymi za​porami. Gdy wreszcie rzeka wydostaje się z tych opresji, jej temat główny (Allegro comodo) pojawia się z pełnią siły w tonacji durowej. Wełtawa zwycięsko mija Pragę, płynie obok urwistych skał starego Wyszehradu — pojawiają się motywy symbolizujące ten zamek książąt czeskich. Lecz oto muzyka stopniowo cichnie, czeska rzeka płynie w dal ku Łabie, by wraz z jej falami rozpłynąć się w dalekim morzu.
W Czechach przyjęło się od dawna, że coroczny międzynarodowy festi​wal muzyczny                      w Pradze, zwany „Praską Wiosną", zaczyna się w dniu 12 maja (dzień śmierci Smetany) wykonaniem całego cyklu poematów „Moja ojczyzna” przy niezmiennie gorącej reakcji publiczności. Poematy te są jakby pomnikiem muzycz​nym wzniesionym ku chwale ojczyzny.

Antonin Dworzak ( 1841 – 1904 ) odkrył nowe obszary czeskiej liryki stylizując pieśni, tworząc nowe struktury form. Jego dorobek stawia go wśród najwybitniejszych kompozytorów późnego romantyzmu: 9 symfonii ( m.in. IX symfonia e-moll „Z nowego świata” ), uwertury, poematy symfoniczne, opery i utwory kameralne.

Skandynawska szkoła narodowa

Edvard Grieg ( 1843 – 1907 ) stworzył oryginalny styl, nawiązujący do norweskiego folkloru. Główną jego dziedziną twórczości była muzyka fortepianowa: „Utwory liryczne”, koncert fortepianowy a-moll. Inne kompozycje to: muzyka do dramatów „Peer Gynt” H. Ibsena ( ujęta w dwie suity ), opracowania pieśni i tańców ludowych, utwory kameralne. Jean Sibelius                  ( 1865 – 1957 ) nawiązywał do rodzimego fińskiego folkloru, czerpiąc tematykę  z fińskich legend i poezji, zwłaszcza z narodowego eposu „Kalevala”. Stworzył m.in. 7 symfonii, poematy symfoniczne, koncert skrzypcowy d-moll, utwory kameralne, pieśni.

„Peer Gynt" H. Ibsena posiada następujące części: 1. Poranek, 2. Śmierć Azy, 3. Taniec Anitry, 4. W Grocie Króla Gór. Na​tomiast suita Peer Gynt nr 2 obejmuje części zatytułowane:                     1. Skarga Ingridy, 2. Taniec arabski, 3. Powrót Peer Gynta, 4. Pieśń Solweigi.

Ażeby zrozumieć intencję kompozytora, przyświecającą mu w czasie kompo​nowania, należy przynajmniej pobieżnie zapoznać się z treścią dramatu Ibsena. W skrócie przedstawia się ona następująco:

Prosty i naiwny, a zarazem zuchwały młodzieniec Peer Gynt popada w coraz ostrzejsze kon​flikty z mieszkańcami swej rodzinnej wioski norweskiej. Mają oni już dość jego przechwałek i bajd. Gdy na domiar złego w swym zuchwalstwie posunął się do tego, że w dniu wesela wykradł pannę młodą imieniem Ingrid z domu sąsiada i uprowadził ją w góry, ludność zorganizowała obławę na Peer Gynta. Kryjąc się samotnie w niedostępnych lasach, trafia on do posiadłości baśniowego Króla Gór, po czym ledwie uchodzi z życiem z jego groty, gdy najrozmaitsze potworki, karły i gnomy urządziły nań napad. Prześladowany wszędzie wskutek swego awanturniczego trybu życia, nie może przyjąć czystego uczucia, jakim go darzy Solveiga, córka przybyłego zza morza wieśniaka. Przed ucieczką z kraju odwiedza swą matkę Azę, która w jego obecności umiera.

Na obczyźnie dorobił się Peer Gynt znacznej fortuny, głównie na handlu czarnymi niewolni​kami, lecz przeżywał też niejednokrotnie klęski. Oto wspólnicy odpłynęli okrętem wraz                  z częścią olbrzymiego majątku, zostawiając Peer Gynta samotnego na południowo-zachodnim wybrzeżu Maroka. Ale Peer Gynt jakoś sobie radzi. Dziwnym zbiegiem okoliczności zostaje uznany przez Arabów za proroka; Arabki tańczą przed nim swój taniec — wśród nich jest Anitra, córka naczel​nika Beduinów. W swych wędrówkach trafia Peer Gynt do Egiptu, gdzie znów czeka nań mnóstwo przygód. Droga powrotna do kraju też nie odbyła się bez przeszkód, okręt tonie w pobliżu brzegów Norwegii. Peer Gynt wydostał się jednak z opresji i wrócił do swoich stron — już jako starzec, nie wiedząc o tym, że całe życie czekała na jego powrót wierna, kochająca Solveiga.

Obie suity z muzyki do dramatu Peer Gynt Ibsena zdobyły dużą popularność. Mistrzostwem charakterystyki odznacza się zwłaszcza II część suity nr 1, zatytułowana Śmierć Azy, której elegijny nastrój potęgowany jest narastaniem dynamiki. Interesująca jest też IV część suity             nr 1, zatytułowana W Grocie Króla Gór ,  w której wyraził kompozytor nastrój groteskowej grozy, jaka przenikała Peer Gynta w obliczu atakujących go po​tworków. Do najpiękniejszych przykładów stylizacji norweskiego folkloru i liryki Griega należy nastrojowa Pieśń Solweigi (IV część suity nr 2), stanowiąca rodzaj motywu przewodniego, przenikającego całą muzykę do dramatu Ibsena. W melodyce Pieśni Solweigi zachodzą zwroty motywiczne spotykane                w oryginalnej norweskiej muzyce ludowej, jak to widzimy na następujących przykładach:

Francuska Szkoła narodowa

Reprezentantem francuskiej szkoły narodowej jest Cesar Franc / czyt. Cezary Frank /    (1822-1890) belgijski kompozytor osiadły we Francji. Początkowo uczył się w konserwatorium                   w Liege, mając lat 11 koncertował jako pianista. Pod koniec studiów wieńczonych co rok nagrodami, zmuszony przez ojca, zaniechał w 1842 r. ubiegania się o Prix de Rome, opuścił paryską uczelnię i udał się do Belgii, by się przygotować do kariery pianisty – wirtuoza.                   W lipcu tego roku poznał F. Liszta, który obejrzawszy jego „Tria fortepianowe” (1838-42) zwrócił uwagę na talent kompozytorski. Cesar Franck zapoczątkował tak zwany symfonizm organowy, pisząc różne utwory organowe (oparte na formach cyklicznych). Stworzył m.in. utwory symfoniczne (Symfonia d-moll, Wariacje symfoniczne), poematy symfoniczne                   (Le chasseur maudit, Rédemption ), utwory kameralne (Sonata A-dur na skrzypce i fortepian, Kwintet smyczkowy  f-moll).

Hiszpańska szkoła narodowa

Isaak Albeniz (1860-1909) to hiszpański kompozytor i pianista. Obok F. Pedrella,                           E. Granadosa i M. De Falli twórca stylu narodowego w muzyce hiszpańskiej. Był „cudownym dzieckiem”, w wieku 6 lat został uczniem A. F. Marmontela w Paryżu, następnie odbył wiele podróży koncertowych. Dzięki otrzymanemu od króla Alfonsa XII stypendium ukończył konserwatorium w Brukseli, następnie dalej koncertował. Komponował utwory oparte na ludowej muzyce hiszpańskiej, głównie andaluzyjskiej. Chociaż nie wniknął tak głęboko                    w ducha folkloru hiszpańskiego jak Manuel De Falla, wykorzystał w sposób efektowny istotne jego cechy: charakterystyczną rytmikę, harmonikę oraz maniery tzw. cante hondo tj. śpiewów andaluzyjskich o dużym ładunku dramatyzmu, wykazujących związek z hiszpańską muzyką cygańską. Największe znaczenie mają kompozycje fortepianowe m.in. Suite espanola, cykle Cantos de Espana, Iberia (1906-09), skomponował także nieliczne utwory orkiestrowe, m.in. Rapsodia espanola, suita symfoniczna Catalonia, oratorium El Cristo, pieśni oraz opery The Magic Opal, Enrico Clifford. Dużą popularność zyskało Tango z cyklu Espana.

Niemiecka szkoła narodowa

Ryszard Wagner urodził się w 1813, zmarł w 1883. Niemiecki kompozytor dyrygent, poeta               i teoretyk sztuki jeden z głównych przedstawicieli niemieckiego neoromantyzmu. Mistrz instrumentacji (rozszerzył instrumentarium orkiestrowe m.in. wprowadził tzw. tuby wagnerowskie. Trzon twórczości Ryszarda stanowią opery i dramaty muzyczne oparte na własnych librettach kompozytora, w których wykorzystywał często starogermańskie mity                i legendy. Wczesne dzieła to „Holender tułacz”, „Tannhauser”, „Lohengrin” -były w zasadzie jeszcze operami romantycznymi. Koncepcję dramatu muzycznego, który miał być syntezą muzyki, poezji, obrazu i akcji scenicznej, zrealizował Wagner w tetralogii „Pierścień Nibuelunga”, „Złoto Renu”, „Walkiria”, Inne utwory to: „Tristan i Izolda, opera „Śpiewacy norymberscy”, misterium „Parsifal”. Rozwijał w nich technikę motywów przewodnich, którymi charakteryzował bohaterów dramatu. Wprowadził tak zwaną melodię nieskończoną               ( pozbawioną pauz i wyraźnych kadencji).

 

