A lo largo de la evolución de la música instrumental la palabra Concierto ha representado configuraciones muy diversas. No obstante podemos señalar dos etapas que permiten globalizar esa variedad. Una primera, que culmina con el concerto grosso en la segunda mitad del siglo XVII y comienzos del XVIII, y otra posterior, desde ese momento en adelante.

El modelo característico de esa segunda etapa se inicia con el concierto para instrumento solista y orquesta que durante la segunda mitad del XVIII ocupa el primer plano de la creación musical y cuyo esquema está basado en la forma de la sonata bitemática.

La forma concierto

Por lo general, el concierto para solista y orquesta tiene tres tiempos. El primero y tercero son rápidos y el segundo es un movimiento lento. El primer tiempo es el que más alejado está de la forma sonata, teniendo un esquema formal bastante singular. Habitualmente se compone de tres solos a cargo del instrumento en el que el autor aprovecha la calidad sonora y los recursos técnicos del mismo. Estos solos se alternan con Tutti, que son las partes orquestales. Cata Tutti y Solo desempeñan un papel similar al de los tres períodos de la forma sonata, exposición, desarrollo y reexposición. A continuación del último solo aparece la cadencia. En un principio, la cadencia era una verdadera improvisación del intérprete sobre las ideas temáticas del movimiento pero pronto sería escrita por el compositor, como ya lo hiciera Mozart y después Beethoven.

Los tiempos segundo y tercero del concierto se asemejan más a los de la sonata. El lento suele tener una estructura tripartita, o un desarrollo con variaciones. El final suele tener la forma del rondó, con ritmo de danza. Al final del tercer tiempo también suele haber una cadencia.

Evolución

El concierto para piano y orquesta, junto con el de violín, serán los que marquen la línea evolutiva de esta forma.

Hay que señalar a Mozart como el máximo artífice del concierto. En sus veintisiete conciertos para piano, siete para violín, cuatro para trompa, tres para flauta y otros para oboe, clarinete y fagot, consigue aunar el sentido virtuosita y el de la música orquestal. Su utilización de la forma, carente de toda rigidez esquemática, proporciona un resultado rico y original

Beethoven, basándose en la forma consolidada por Mozart, consigue en sus cinco conciertos para piano y en el de violín un clima poético y un magistral empleo de la forma sonata, que servirá de estímulo a todas las creaciones románticas de este género. El resultado sonoro de sus conciertos es equiparable al de sus sinfonías, evitando que el objetivo primordial fuese el aspecto virtuosística.

También se escribirán conciertos en estilo virtuosista, como los de Mendelsshon, Paganini y Chopin.

Liszt marca un nuevo camino con sus conciertos para piano y orquesta. La estructura de estas obras tiene un carácter de improvisación, generalmente con un mismo tema para el desarrollo completo de la obra. Se consigue así la sensación de estar concebida en un solo movimiento.

Los compositores posteriores intentaron unir el concepto de Liszt, unos al molde formal de la sonata, como Saint-Saëns y Brahms. Los dos conciertos para piano de Brahms y el de violín tiene una estructura sinfónica pura, como si fueran una sinfonía con solista obligado. La otra tendencia se adaptaba al plan formal seguido por Schumann, como sucede con Grieg, Tchaikovsky  y Dvorak 

A comienzos del siglo XX siguen vigentes las dos tendencias del concierto, la virtuosística y la sinfónica, confluyendo en muchos casos en la misma obra, como en Rachmaninoff y Prokofiev 

Por último citaremos un tipo de concierto con solista surgido en las primeras décadas del siglo XX que representa una concepción moderna del concerto grosso. Podemos encontrar en esta línea dos obras de Stravinsky, su concierto para piano e instrumentos de viento y el de violín y orquesta. También pertenecen a este género los conciertos de violín y viola de Paul Hindemith

