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המוסיקה בתקופה הרומנטית  ( 1910 - 1800 )

רקע

הדעות בענין גבולותיה של התקופה הרומנטית במוסיקה חלוקות. יש התוחמים אותה בגבולות המאה ה- 19 (1800 - 1900 ), יש המרחיבים  אותה מהמהפכה הצרפתית ( 1789 ) ועד מלחמת העולם הראשונה (1914)  ויש המתחילים בשנים מאוחרות יותר, למשל: בשנת כתיבתה של הסימפוניה התשיעית של בטהובן (1823).

אנו נדבר על השנים הכתובות למעלה, המשתרעות לאורך כל המאה ה - 19 ועד יצירת כללי המוסיקה ה -א-טונלית של שנברג. 

מובן, שאיפיונים של מוסיקה רומנטית הופיעו כבר באמצע המאה ה- 18, ובלטו במיוחד בזרם קצר שהופיע בגרמניה  בשנים 1780 - 1760  ושמו: סער ופרץ ( sturm und drang). יש הטוענים, כי יש המשך ישיר מתקופת הברוק (שהסתיימה, כזכור, בשנת 1750, עם מותו של באך) אל התקופה הרומנטית, ואילו התקופה הקלאסית הקצרה התרחשה במקביל לשתי תקופות אלה, ולא ביניהן.

חברה ופוליטיקה

המאה ה- 19 מאופיינת במיוחד במלחמות על רקע אידאולוגי (מלחמות חרות והשתחררות, אם על רקע לאומי ואם על רקע זכויות האדם). זו היא המאה בה נולדו הסוציאליזם, הקומניזם, הנציונליזם, הליברליזם. זו היא המאה בה התבססו הרעיונות של כבוד האדם וחרותו (רעיונות אלא אינם חדשים, ושימשו בסיס למהפכה הצרפתית ולמגילת העצמאות של ארה"ב עוד במאה ה- 18 , אך במאה 

ה- 19 הם מוגשמים הלכה למעשה והופכים לאורח חיים). למרות שברוב המשטרים יש מאבק פוליטי בין מפלגת שמרנים כלשהי, שרוצה לשמור על הסדר הישן, לבין מפלגה ליברלית, המעונינת בחרות הפרט, הרי כמה חרויות יסוד מתבססות ללא אפשרות להיסוג מהן. למשל: חופש הביטוי, חופש הדת והאמונה, חופש ההתארגנות, והחירות הכלכלית, שפירושה שכל אחד יכול ליצור לו את מעמדו הכלכלי והחברתי במו ידיו ובעזרת כישוריו שלו. המשמעות היא , למעשה, ביטול המעמדות. (ליתר דיוק - יצירת מעמדות חדשים, התלויים בבחירתו של הפרט).

סעיף זה ישפיע על מעמדם של האמנים בכלל ושל המוסיקאים בפרט: 

1. האמנות אינה נשלטת עוד על ידי פטרונים (כנסיה ומעמדות גבוהים) והאמן חפשי להציע את אמנותו בשוק החפשי ולהתפרנס כעצמאי.

2. התכנים של יצירות האמנות בכלל ושל היצירות המוסיקליות בפרט יכולים להקבע על ידי האמן עצמו, ולשקף את רעיונותיו המקוריים.

לכן - 

1. המאה ה - 19 היא המאה בה מתבססת חשיבותה של המקוריות, והאמן נשפט לא רק על טיב עבודתו מבחינה מקצועית, אלא גם על פי מידת המקוריות שלה.

(להזכירכם - בתקופות קודמות, כאשר המוסיקה הוזמנה על ידי פטרונים, המקוריות נחשבה לא פעם לפגם, ואמנים מקורייים מדי, כמו מוצרט או באך, לא זכו לעידוד על פן זה של יצירתם.)

2. משתנה היחס בין הכמות והאיכות של היצירות המוסיקליות, וניכר פחות "מיחזור" של חומר, נושאים ורעיונות, שנבע בתקופות קודמות מן הצורך לייצר כמות גדולה של יצירות בזמן קצר.

3. מתבסס הרעיון של זכויות יוצרים. קודם כל - יש הכרה בכך שרעיון מקורי שייך לאמן שהביע אותו, ושנית - יש הכרה בכך שיש לתגמל את האמן על שימוש ביצירותיו.

בתחום החברה והפוליטיקה יש לציין גם את התחזקות הלאומיות.
המהפכה האמריקאית (1776) והמהפכה הצרפתית (1789) ביססו רעיון חדש: מקור הסמכות והריבונות הוא לא המלך, אלא העם. רעיון זה דחף עמים שונים להגדיר את עצמם ולקבוע את דמותה של מדינתם. קבוצות לאומיות רבות ביקשו להשתחרר מעול שלטון זר (למשל: יוון מתורכיה) או להנתק משותפות עם לאום אחר (לאומים שונים באוסטרו הונגריה)  וקבוצות שונות של אותו לאום, שהיו מפורדות, בקשו להתאחד (איטליה, גרמניה). גל ההתקוממויות ברחבי אירופה הגיע לשיאו ב- 1848 וזכה לכינוי "אביב העמים".

גל לאומיות זה השפיע גם מבחינה תרבותית - כל עם חיפש את המיוחד לו, והחל "חיפוש שרשים" ועיסוק בתרבות עממית ובנושאים עממיים.

רעיונות

המאה ה- 19 היא מאה של ניגודים חריפים.

היחיד וההמון -
מצד אחד - ההמון הופך לגוף חשוב, הקהל הולך וגדל,  והמלחין כותב לקהל ההמונים, ולא לחוג מצומצם וידוע, וכאילו אמור לפנות למכנה משותף רחב.

מצד שני - מתגבשת התפיסה של האמן האינדיבידואליסט, המורם מעם, המונע על ידי השראה (וללא "עבודה שחורה", כמו קודמיו...) והוא זה שאמור לגלות להמון את המשמעות העמוקה של החיים. רצוי שלאמן הנערץ יהיה בחייו פן מסתורי שישלהב את דמיונו של הקהל...  זו היא תקופתם הגדולה של הסולנים הוירטואוזיים, כמו פגניני - הכנר האיטלקי שניגן במהירות ובטכניקה שאף אחד אחר לא יכול היה לחקות במשך שנים רבות, ואמרו עליו שכרת ברית עם השטן (דמותו המעוותת שמשה חיזוק להילה שנוצרה סביבו). או כמו ליסט הפסנתרן, ששם לעצמו מטרה להגיע לקצה גבול היכולת הטכנית על הפסנתר, ואף הלחין את היצירות הקשות ביותר לנגינה. גם כאן - דמותו, בלוריתו המתנפנפת ופרשיות האהבה שלו עם נשים ידועות תרמו להילה שלו כאמן. 

הקהל, שחיפש ריגושים, נהה אחר דמות המלחין הבודד, הנבואי, ההרואי, הנאבק בסביבה עוינת, ושמעמקי הנפש שלו יוצרים מתח רגשי ביצירותיו.

מהפכה ומקוריות לעומת מסורת -
עד המאה ה - 19 כתבו המלחינים בשביל תקופתם ובשביל הקהל של זמנם. במאה ה- 19 מתחילים המלחינים לכתוב למען הנצח. הם אינם כבולים עוד למוסכמות תקופתיות, סגנוניות או מבניות, ומבטאים את עצמם בשם רוח האדם הנצחית. הם חושבים על העתיד, ולעתים אף רוצים להשפיע על העתיד.

מצד שני - זו היא המאה בה מתחילים להעריך ולהחיות מוסיקה מן העבר הקרוב והרחוק. מתגבשת התפיסה שיש למוסיקה הסטוריה ןהתפתחות, ואף מתחיל חקר המוסיקה של העבר. הקתדרה הראשונה למוסיקולוגיה - חקר המוסיקה - מוקמת בגרמניה ב- 1800, ע"י יוהן ניקולאוס פורקל (Forkel ) , אשר כותב גם ביוגרפיה של באך, הכוללת ניתוח של יצירותיו. הוא טען שאפשר ללמוד קומפוזיציה על ידי בדיקת יצירות מופת מן העבר. התעורר ענין מחודש גם בפלסטרינה ובמלחינים אחרים, ומוציאים לאור מחדש את יצירותיהם.

האדם והטבע -

במשך המאה ה- 19 גדלה אוכלוסיית אירופה במהירות גדולה. בגלל המהפכה התעשייתית, גדלו בעיקר האוכלוסיות העירוניות. למשל: אוכלוסית לונדון ופריס גדלו פי ארבעה תוך 80 שנה. גם רוב המלחינים גרו בערים הגדולות, שהיו מרכזי תרבות, והיו מנותקים מן הטבע ומחיי הקהילה. העיר היא גם מנוכרת יותר - אין זו הסביבה הקטנה והמוגנת שבה כולם הכירו זה את זה. 

מצד אחד - כותבים יצירות העוסקות בחיי היום יום של האדם העירוני, ובאופרה נוצר סגנון ראליסטי  (verismo) , ומצד שני ניכרת כמיהה אל הטבע ואידאליזציה שלו . 

המאה ה- 19 היא המאה של ציורי הנוף והטבע. הטבע משמש הן כמקלט ומרגוע, והן כסמל לכוחות מסתוריים ובלתי נשלטים. הציירים מרבים לצייר את איתני הטבע, ובמיוחד את קטנותו של האדם לעומת הטבע. המים מסמלים הן זרימה אל האין סוף והן מסתורין החבוי במעמקיהם. הטבע הופך לסמל להבעת רגשות, ובספרות ובשירה רווחים דימויים מעולם הטבע, ואף תאורי טבע הניתנים לפרוש אלגורי. הכמיהה אל הטבע היא לעתים גם ברוחו של רוסו, כלומר: רצון לטוהר, לראשוניות, לנקיון מכל עיוות תרבותי.

המלחינים גם הם מתחברים אל הטבע. חלק גדול מן הטקסטים של השירים המולחנים עוסקים בטבע ובדימויים מתוכו. נכתבות יצירות המתארות תופעות טבע, כמו: הסימפוניה הפסטורלית של בטהובן, סימפונית האביב של שומן, פתיחות של מנדלסון, כמו "מערת פינגל" ו"ים שקט" ועוד.

בשביל האמן הרומנטי הטבע אינו רק נושא לעסוק בו, אלא גם מקור השראה, כי יש הקבלה בין חיי הטבע וחיי הנפש של האמן, שגם הם בלתי צפויים , ויש בהם התפרצויות בלתי נשלטות לעומת תקופות רגועות.

המדע לעומת ה-אי רציונלי -
במאה ה- 19 חל גידול מהיר בידע המדעי, בטכנולוגיה ובאפשרות למדידה מדוייקת.

התיעוש גדל. החל השימוש המסיבי במנוע הקיטור ובמכונות ממונעות. החל הייצור ההמוני, הוקמו בתי-חרושת , החלו להשתמש בחמרי בניה חדשים, נמתחו מסילות ברזל והחלו להשתמש ברכבות המונעות בקיטור ככלי תחבורה עיקרי. זו היא המאה של ההמצאות החשובות ביותר, כמו: נורת החשמל; הטלגרף; הטלפון; הרדיו; התעשיה הכימית - יצירת חמרים סינתטיים ואשפרת חמרים קיימים (בין אלה גם המצאת חומר הנפץ ); הצילום והראינוע; הקשר בין חיידקים למחלות; הרדיואקטיביות ועוד.

לעומת ההתפתחות המדעית והטכנולוגית יש נטיה חזקה לעסוק ב-אי רציונלי, בתת ההכרה, בתת-מודע, בדמיון, במיסטיקה. עלילות מושפעות על ידי הגורל או כוחות הטבע הבלתי מוסברים. אחד הרעיונות הרומנטיים החזקים ביותר הוא השאיפה אל הבלתי מושג. האהבה הרומנטית היא האהבה הבלתי ממומשת. יש עיסוק רב במוות ובמשמעות החיים.   

לאומיות לעומת בינלאומיות -

כאמור למעלה, עמים שונים מחפשים את שרשיהם ואת האיפיונים המייחדים אותם מעמים אחרים.

מצד אחד - ישנו שימוש בחמרים עממיים אותנטיים, כמו ריקודים עממיים, מקצבים ומוטיבים עממיים, כלים עממיים ואף נושאים הלקוחים מן המסורת העממית, בבחינת חיפוש שרשים.

מצד שני יש שימוש בחמרים של עמים אחרים לצורך מתן צבע "אקזוטי" או חוץ מערבי למוסיקה. למשל: שימוש רב נעשה במוטיבים ספרדיים ("כרמן" של ביזה, "בולרו" של רוול ), מזרחיים (orientelle של Qui , "שחרזדה" של רוול) ומן המזרח הרחוק  ("המיקדו" של גילברט וסליבן). 

מבחינה רעיונית אפשר להקביל זאת לניגוד שבין התפתחות תחושות לאומיות חזקות לבין הווצרות האידאולוגיות העל-לאומיות, כמו הסוציאליזם ("פועלי כל העולם התאחדו"). 

איפיוני המוסיקה הרומנטית

צורות מוסיקליות -

האידאל הרומנטי הוא מתן ביטוי אישי לאמן. התוכן האישי, הרגשי או האידאולוגי, מכתיב איזו צורה תהיה ליצירה, ולכן זו היא תקופה של ריבוי צורות ויצירת צורות חדשות. רבים מן המלחינים הרומנטיים משתמשים בצורות שהתפתחו בתקופה הקלאסית, כגון: סימפוניה, סונטה, קונצ'רטו, רביעית כלי קשת - אך מרחיבים את המסגרת על פי צרכיהם. למשל:

* מספר פרקי הסימפוניה יכול להיות קטן או גדול יותר מ- 4;

* הסדר המסורתי של הפרקים משתנה;

* החלוקה הפנימית של הפרק משתנה: קטעי המעבר, הפיתוח והקודה מתארכים    

   לעומת תצוגת הנושאים;   

* החלוקה הפנימית של הפרק הראשון אינה מובהקת, ולא תמיד אפשר להבחין בין

  קטע שהוא נושא לבין רעיון מוסיקלי שאינו נושא;

* יש זרימה של רעיונות מוסיקליים, לצד בנית פרקים שלמים ממוטיב בודד;

* בקונצ'רטו משתנה יחס התפקידים בין הסולן והתזמורת, וניתנת לסולן אפשרות 

   ליתר הבעה.

בין הצורות החדשות שנוצרות:

הליד (Lied) - השיר האמנותי 
השיר האמנותי לא הומצא בתקופה הרומנטית, אך הוא תופס בה מקום מרכזי. השיר הוא לזמר סולן בליווי פסנתר או תזמורת. לליווי יש תפקיד חשוב בהעצמת התחושות הדרמטיות, והוא שותף לפירוש הטקסט. לשיר אין מבנה קבוע, והוא יכול להיות סטרופי ( אותה מנגינה חוזרת בכל בית, אם כי לעתים בשינויי עיבוד הנובעים מהשינוי בתוכן) או מולחן כיחידה המשכית (throughcomposed). הטקסטים הם ברמות ספרותיות שונות, אך בדרך כלל ברמה גבוהה, ויש בהם חוויה רגשית.

לעתים נכתבים מחזורי שירים - מספר שירים שיש ביניהם קשר נושאי מהווים קובץ שלם, לעתים עם התקדמות משיר לשיר. מחזורי שירים ידועים הם: "הטוחנת היפה" ו-"מסע החורף" של שוברט (בליווי פסנתר), "אהבת אשה וחייה" של שומן   (בליווי פסנתר), "שירי שוליה נודד", "שירי קרן הפלא של הנער", "השיר על הארץ" ו-"שירים על מות ילדים" של מהלר בליווי פסנתר או תזמורת).

בלדה - שיר סיפורי, או יצירה אינסטרומנטלית בעלת אופי סיפורי.

פואמה סימפונית 
יצירה חד פרקית לתזמורת סימפונית, בעלת צורה חפשית (לעתים היא הרחבה של צורת הסונטה), שיש לה תוכן חוץ מוסיקלי. ליסט כתב  פואמות סימפוניות רבות, 

כמו "דנטה" "פרומתאוס", "הונגריה" ועוד. אחריו כתבו גם רבים אחרים, רובם בהקשר לאומי (סמטנה - "מולדתי", סיבליוס - "פינלנדיה", בורודין - "בערבות אסיה התיכונה" ועוד.)

מיניאטורות
יצירה קצרצרה ועצמאית המתארת הלך רוח כלשהו. רוב המיניאטורות נכתבו לפסנתר, אך חלקן גם לכלים אחרים. צורתן של המיניאטורות אינה קבועה, ואף שמותיהן מגוונים: קפריצ'יו, אימפרומפטו, שיר ללא מילים, מומנט מוסיקלי, הומורסקה, נוקטורנו, פרלוד ועוד. 

היצירות הליריות יותר נקראות "קטעי אופי" (Charakterst(ck) , ולצידן קיימים קטעים בעלי אופי ריקודי: ולס, בגטלה, מזורקה, ברקרולה ועוד. לקטעי האופי יש בדרך כלל תבנית ליווי קבועה.

לעתים נאספות מספר מיניאטורות למחזור או למעין סויטה. למשל: "מחולות בני דוד" של שומן, 24 קפריצ'י לכנור סולו של פגניני, "סויטה לירית" של גריג ועוד.

הסויטה הרומנטית

הסויטה הרומנטית היא אוסף קטעים שיש להם מכנה תכני משותף. למשל: "קרנבל החיות" של סן-סנס , "תמונות בתערוכה" של מוסורגסקי. לעתים קרובות זהו אוסף של קטעים מתוזמרים מתוך מוסיקה שנכתבה להופעה בימתית, כמו בלט או הצגה. ידועות הן הסויטות על פי מוסיקה לבלט של צ'ייקובסקי ("מפצח האגוזים", "אגם הברבורים"), הסויטה "חלום ליל קיץ" של מנדלסון , הסויטות "כרמן" ו-"הנערה מארל" של ביזה ועוד. סויטות אלה הן, למעשה, אוסף של קטעי אופי תזמורתיים.

מוסיקה תכניתית -
בתקופה הרומנטית מסתמנים שני זרמים מנוגדים מבחינת הגישה הקומפוזיטורית:

הזרם האבסולוטי והזרם התכניתי.

המוסיקאים האבסולוטיים גרסו כי למוסיקה עלילה פנימית משל עצמה, והיא אינה זקוקה לעלילה חיצונית. המוסיקאים התכניתיים גרסו, כי על המוסיקה לתאר באמצעיה השונים רגשות, רעיונות ועלילות חוץ מוסיקליים. 

יש כאן סתירה מסויימת: המוסיקה נחשבה בעיני אנשי  המאה ה- 19 הנעלה באמנויות, בגלל היותה כה מופשטת. במיוחד זכתה להערכה המוסיקה האינסטרומנטלית, בגלל היותה בעלת אפשרויות הבעה כה רבות, שאינן תלויות בטקסט. (אפילו השפה נחשבה מוגבלת. בגלל אילוצי התחביר).

אם כן - מדוע מתפתחת המוסיקה התכניתית, הקושרת את המוסיקה שוב לביטוי ספרותי או לרעיון מילולי?

התשובה היא : זה הוא חיבור חדש ומחוזק בין המילה והמוסיקה, חיבור המעשיר את שתיהן. התכניתיות איננה תאור חיצוני של אפקטים בטקסט (שירת צפרים, תקתוק שעון וכד') אלא העצמת החוויה הרגשית, הרעיונית והחושית.

המייצג הבולט של הזרם האבסולוטי (מוסיקה מופשטת) הוא יוהנס ברהמס.

יעידו על כך השמות של יצירותיו: סימפוניות, סונטות, ווריאציות, קונצ'רטי וכד'.

המייצג הבולט של המוסיקה התכניתית הוא הקטור ברליוז, אשר ליצירותיו שמות בעלי תוכן ספרותי: "הסימפוניה הפנטסטית", "הרולד באיטליה", "קרנבל רומאי"  ועוד.

מעניין לציין את המקרה של מהלר, אשר כתב לסימפוניות שלו "תכנית", (במכתבים לחברים, או ביומנו שלו) אך לא רצה שהמאזינים שלו ידעו אותה מתוך קריאה. הוא רצה שישמעו את כל כוונותיו בתוך המוסיקה עצמה.

הראשון שהציג סימפוניה תכניתית במובן הרומנטי היה בטהובן, בסימפוניה "ארואיקה", בה התכוון להציג את רעיון הגבורה על ביטוייו השונים.

במאה ה- 19 התפתח בתחום המחול הבלט ה"קלאסי", והחלו להציג סיפורי עלילה על הבמה, בעיקר בצרפת וברוסיה. להצגות בלט אלה נכתבה מוסיקה מוזמנת. המלחינים הידועים בתחום זה הם דליב (Delibes  - "קופליה") בצרפת וצ'ייקובסקי

("אגם הברבורים", "היפהפיה הנרדמת", "מפצח האגוזים" ועוד) ברוסיה.

כאשר מציגים את הקשר בין המוסיקה לשפה יש לציין גם, כי רבים מן המוסיקאים עסקו גם בכתיבה. נוסף למכתבים וליומנים, שחלקם כתובים ממש כיצירות ספרות, מלחינים רבים כתבו מאמרים ואף ספרים על מוסיקה. 

* א.ת.א. הופמן ("סיפורי הופמן") שהיה מוסיקאי, סופר, צייר קריקטורות ויועץ   

   מדיני, כתב מאמרים  אחדים על יצירות מן התקופה.   

* שומן היה בעל כתב עת למוסיקה, בו תאר את הארועים המוסיקליים בסביבתו 

  והעביר בקורת על הדמויות שאיכלסו את הסצנה המוסיקלית בה חי. מעניין לציין,     

  כי שומן כתב את הביקורת שלו בשמן של שתי דמויות מנוגדות: פלורסטן - דמות 

  קפריזית, סוערת ואימפולסיבית, ואאוזביוס - דמות חולמנית השקועה בהרהורים.

  בחלק מיצירותיו לפסנתר, המורכבות מאוסף קטעי אופי (מחולות בני דוד, קרנבל),  

  הוא כותב פרקים מסוימים בשמם של פלורסטן ושל אאוזביוס. יש הטוענים כי 

  כתיבתו בשם דמויות אלה היא ביטוי לפיצול האישיות ממנו סבל.

* ליסט  כתב ופרסם מאמרים רבים על מוסיקה ועל מוסיקאים.

* מהלר כתב מלים לחלק מן השירים שהלחין.

* ווגנר כתב את הטקסט לאופרות שלו, עיצב את התפאורה, ביים ובעצם - עסק  

  בשילוב אמנויות. הוא כתב מאמרים אחדים על חשיבותה של המוסיקה לאדם        

  ולהסטוריה, כמו "אמנות ומהפכה". (בין היתר הביע במאמריו דעות אנטישמיות).

מאפייני הסגנון של המוסיקה הרומנטית

הסגנון הרומנטי מצטיין בגיוון גדול בכל התחומים ובנסיון לפרוץ גבולות ולבדוק אפשרויות קיצוניות בכל תחום. מילת המפתח היא "הבעה".  חשיבותם של הפרמטרים המשניים ( כמו: עצמה, מהירות, גוון, תזמור) עולה, והיא משתווה לזו של הפרמטרים הראשוניים (גובה ומקצב). 

המלחינים כותבים הוראות ביצוע מדוייקות, ולעתים מפורטות עד כדי הגזמה, כדי לקבל את דקויות ההבעה להן הם שואפים.

המלודיה -

המלודיה הרומנטית היא עשירה ומפותחת, ארוכה ואקספרסיבית. אין חשש להשתמש במנעד רחב, ויש שימוש בקפיצות גדולות, אם ההבעה דורשת זאת.

מנגד יש שימוש מכוון במלודיות מינימליסטיות החוזרות על צליל אחד או שניים, שעיקר הענין והמתח שלהן נובע מן הקשר שלהן להרמוניה.

במוסיקה בעלת אוריינטציה עממית יש שימוש במלודיות עממיות אותנטיות, או במנגינות מקוריות הכתובות בסגנון עממי.

השימוש בכרומטיקה חפשי לחלוטין, ואינו מוגבל לסביבה ההרמונית. הכרומטיקה משמשת כצבע וכאמצעי הבעה.

מקצב ומשקל -
בתחום המקצב מנסים הפשרויות חדשות, ומרחיבים את הסכמות שגובשו בתקופות קודמות. גם כאן יש רצון לרתום את המקצב לצרכי ההבעה, ומשתמשים הרבה בחוסר סדירות של המקצב, בהאצה ובהאטה, בקיצוניות של ערכים (ארוכים מאד לעומת קצרים מאד) ובחלוקת הפעמה לצלילים קצרים מן המקובל בתקופות קודמות (קוינטולה, סקסטולה, ספטולה וכד'.) מתפתח ה"רובטו" (rubato), שהוא האצה והאטה באופן חפשי, על פי הרגשתו של הנגן.

במוסיקה הלירית יש רצון לטשטש את הפעמה, ולעתים אף את הפיסוק.

במוסיקה בעלת האופי העממי יש שימוש במקצבים סינקופיים ובמשקלים לא סימטריים, כמו 7/8 , 5/4 וכד, ואף בחילופי משקל בין זוגי ומשולש.

יש רצון לשבור את מגבלות המשקל והתיבה, ולכן יוצרים תחושה של חוסר סדירות

במשקל על ידי הדגשת פעמות חלשות, חילופי משקל או פוליריתמיות.

הרמוניה -
בתקופה הרומנטית מתפתח התחום ההרמוני  ומתרחב עד קצה הגבול שלו.

ההרמוניה הופכת פרמטר בפני עצמו, בעל כוח ליצור צבע, אווירה והבעה.

* מנסים ומשתמשים במצלולים חדשים. כל הצלילים הזרים מצטרפים אל האקורדים, שיכולים להיות נונאקורדים,  אקורדים עם הצליל ה- 11 והצליל ה- 13 ,

אקורדים משולשים עם תוספת צליל שהיא רק לצבע (למשל: סקסטה נוספת),

אקורדים של קוורטות ושל סקונדות, כלומר: פורצים את גבולות האקורדים הטרציאליים (המבוססים על טרצות) ויוצרים כל צרוף אפשרי של צלילים.

*יש שימוש רב בכרומטיות ובדיסוננטים.

* יש טשטוש של הטונליות, יש מודולציות לסולמות רחוקים ואף מעברים פתאומיים מסביבה טונלית אחת לשניה.

* יש שימוש רב באקורדים בעלי כפל משמעות טונלית, כמו אקורדים של הסקסטה המוגדלת, ספטאקורד מוקטן מוקטן, משולש מוגדל ועוד.

* בסוגי מוסיקה מסויימים יש נטיה להמנע מקדנצות ברורות. יש העדפה לקדנצות פלגליות ומדומות.

* יש הרחבה של אזורי הסוב-דומיננטה. 

* אין הכרח להתחיל או לסיים בטוניקה. לעתים הטוניקה אינה מוחלטת, או שיש יותר מטוניקה אחת.

* מיטשטשים הגבולות בין מז'ור למינור. הסולם מורחב וכולל בתוכו את כל ההגבהות וההנמכות האפשריות.

* בעקבות המוסיקה העממית מגלים מחדש את המוסיקה המודאלית, ומשתמשים בה בכל סוגי הכתיבה.

תזמור -
התזמורת מתרחבת, הן בגדלה והן בסוגי הכלים שיש בה. 

הסקציה של כלי הנשיפה ממתכת מתרחבת, ונכללים בה טרומבונים וטובה, שניגנו קודם לכן רק בתזמורות צבאיות. לכלי הנשיפה ממתכת נוספים שסתומים, המגדילים את המנעד ואת האפשרויות הכרומטיות שלהם . המלחינים מרבים להשתמש בצבע החדש והמיוחד של כלי הנשיפה ממתכת.

סקציה נוספת שמתרחבת היא סקצית כלי הנקישה, הכוללת בתוכה סוגים רבים של תופים, מצלתיים, גונגים, קסילופונים ועוד.

אל התזמורת מצטרף כלי חדש - הנבל.

נכתבות יצירות הכוללות כלים עממיים, כמו גיטרה וצימבלום.

השימוש ב"אפקטים" גדל. (סורדינות בכלי נשיפה ובכלי קשת, נגינה על השחיף או על הגשר, נקישה על כלי קשת, נגינת צלילים עיליים, מקושים שונים לטימפני, גליסנדי וכד').

יש רצון לחדש ולבדוק אפשרויות בתחום הגוון. 
המלחין מנצל את כל אפשרויות הכלי, ומגיע למנעדים קיצוניים. אמרה מפורסמת של ווגנר היא "לא אכפת לי אם זה בלתי אפשרי לביצוע. זה מה שאני רוצה".

המלחין אינו חייב להתחשב במגבלותיו של הנגן או של הכלי - על הנגן להתאים את עצמו לדרישות.

הוראות הביצוע, גם בתחום התזמור, מדוייקות ומפורטות.

מתרחב הז'אנר של תזמור יצירות של מלחינים אחרים, כאשר התזמור הוא יצירת אמנות בפני עצמה (ידועים תזמורים של ליסט ושל רוול).

מחפשים צרופים חדשים של כלים ומצלולים שלא נוסו בעבר.
מוסיקה ואידאולוגיה
בחלק השני של המאה ה-19 נוצרות קבוצות אמנים (בכל האמנויות) בעלות מניפסט (מסר) אידאולוגי המלווה את יצירתם. גם במוסיקה קיימות קבוצות כאלה. 
כדוגמא נביא את "החמישיה הרוסית" (או "היד החזקה", כפי שכונו ברוסית).

חמשת המלחינים היו בָּלָקירֶב, קְוִּי, בּוֹרוֹדין, מוּסוֹרְגְסְקִי ורימְסְקי-קוֹרְסָקוֹב.
היו להם מספר עקרונות שהשפיעו על יצירתם: 

* הם לא רצו להיות תלויים במוסיקה לפרנסתם, כדי שלא יצטרכו להתפשר עם טעם הקהל והמזמינים, ולכן כל אחד מהם התפרנס ממקצוע שאינו קשור למוסיקה.

* הם התנגדו להשפעה הכלל אירופית על היצירות שנכתבו ברוסיה, ורצו לכתוב מוסיקה  שתהיה שונה ורוסית במהותה. לכן לא רצו ללמוד באופן מסודר בקונסרבטוריון (שם לימדו את כללי כתיבת המוסיקה המקובלים בכל אירופה) ועסקו בעיקר בלימוד עצמי ובניתוח יצירות שמצאו חן בעיניהם.
* הם חיפשו נושאים מוסיקליים וחוץ מוסיקליים הקשורים לשרשים הרוסיים, וחלקם עסק באיסוף מנגינות עממיות, רישומן ועיבודן. לכן משייכים את רוב יצירותיהם לזרם הלאומי.
למרות האידאולוגיה המשותפת, לכל אחד ממלחיני "החמישיה" היה סגנון ייחודי לו. הם השפיעו מאד על התפתחות המוסיקה ברוסיה, וכל המלחינים שאחריהם למדו מהם.
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