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Resumo 

A presente pesquisa tem como objetivo compreender e registrar os processos 

metodológicos de 3 professores, e o uso de estudos melódicos no trombone para 

desenvolvimento da musicalidade. Para entender esses processos  foi realizada uma 

entrevista virtual com cada um dos três professores, com perguntas guiadas por um 

roteiro. O trabalho possui 3 partes, de forma que o primeiro é bibliográfico, o segundo 

quantitativo, e o terceiro se faz um cruzamento de dados. Trata-se de uma pesquisa 

qualitativa com recursos quantitativos, tendo embasamento em pesquisas de 

Botelho(2017), Elliot(1995), Farkas(1989), Frederiksen(1996), Gruhn(2005), 

Johnson(2002), Kleinhammer(1963), Lehmann(2007), Penna(2013), Swanwick(2004). A 

maioria destes trabalhos apresenta pesquisas sobre o desenvolvimento da musicalidade, 

e o uso de estudos melódicos no trombone, apresentam embasamento teórico sobre a 

importância do professor e das aulas práticas no dia a dia. Deste modo, as entrevistas 

feitas para esta pesquisa, colabora com o assunto, por trazer o registro de como se dá 

esses três professores na prática, descritos pelos próprios professores. Diante disso, os 

trabalhos bibliográficos sustentam essa pesquisa que tem como material qualitativos as 

entrevistas com professores de trombone. 
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INTRODUÇÃO 

 

Raramente os processos de transmissão de conhecimento dos instrumentos de sopros 

(metais, especificamente o trombone) são estudados, principalmente estéticos. Botelho (2017) 

concluiu que grande parte dos docentes em trombone têm suas formações em atividades práticas 

de ensino, basta observar o pequeno número de cursos voltados para o ensino específico de 

instrumentos existentes no Brasil. Penna (2013) afirma que “a atuação em sala de aula é 

indispensável para a formação do professor, já que uma parte da aprendizagem da profissão docente 

só ocorre e só se inicia em exercício (PENNA, 2013,p.18)”.  Lehmann et al (2009) ainda comentam 

que: “Ensino de música é interessante porque alguns professores começam dando aula, enquanto 

outros começam como artistas performáticos e se tornarem professores sem qualificações formais” 

(LEHMANN et al, 2009.p.9)”. 

Tendo em vista o que se foi observado, e relatado acima, os seguintes questionamentos 

surgiram: Como diferentes profissionais transmitem o conhecimento da estética musical no 

trombone? Há algum padrão de ensino? Que tipo de metodologia é utilizada? Como é a absorção 

e aprendizado do conteúdo a respeito da estética? Partindo dessas questões, a pesquisa busca 

compreender, através da entrevista com três músicos, os processos didáticos/metodológicos 

utilizados para suas formações, e também de seus alunos durante a etapa de aprendizagem. 

Entender a forma em que eles lidam com as várias opções e possibilidades de ensino/aprendizagem 

a respeito da estética no trombone, se isso é bem-visto ou não, e quais são suas estratégias para se 

chegar a um resultado satisfatório. 

Há uma carência de um material voltado para questões da musicalidade para o trombone. 

A maioria do material didático do trombone, é voltado para questões técnicas. Empiricamente, 

podemos notar, que os professores recorrem aos mesmos poucos livros para o desenvolvimento da 

musicalidade nos seus alunos. Outro fator a ser considerado, é que a metodologia a ser abordada 

nos diferentes livros/métodos, raramente são evidenciadas. Assim cada professor acaba por 

apropriar-se e utilizar-se dos exercícios à sua maneira. Por estes motivos, os conhecimentos com 

este caráter (estética musical/execução de melodias), na maioria das vezes são passados apenas 

oralmente. 
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Diante do exposto, esta pesquisa tem como objetivo compreender os processos 

didáticos/metodológicos de três professores de trombone sobre a utilização de estudos melódicos 

no trombone. São eles Lucas Borges Rego, João Luiz Areias e Wagner Polischuck. 

Complementando este objetivo investigar-se-á o processo de desenvolvimento da musicalidade do 

músico trombonista. Apresentar os diferentes caminhos abordados por cada entrevistado e 

correlacionar esse material de modo objetivo e significativo. 

A pesquisa tem caráter qualitativo, pois se trata da entrevista com três professores de 

trombone, sendo essa a maneira, ao nosso ver, a mais esclarecedora para se entender como são 

utilizados os estudos melódicos. Foram realizadas entrevistas através da plataforma Google Meet 

entre 30 à 40 min. de duração, seguindo um roteiro no qual as seguintes questões foram 

respondidas: Formação/carreira/Questões pessoais/ Influências na formação; Formação Musical / 

Técnica; Estudos melódicos.  A pesquisa de campo tem caráter descritivo, pois trata de uma 

entrevista onde há uma observação passiva de toda a metodologia de cada professor. Trata-se de 

uma entrevista semiestruturada que teve um questionário previamente elaborado, que foi registrado 

através de uma gravação de vídeo. Os dados serão organizados na ordem do questionário 

respondido nas entrevistas, então a partir disso iniciamos o trabalho de cruzamento deles, tendo em 

vistas pontos comuns e diferentes das ideias de cada entrevistado.  

Enquanto aluno e estudante de trombone, tocar uma melodia ou uma música de forma 

musical e expressiva, sempre foi um desafio, pelo fato desses serem conceitos subjetivos e 

abstratos, dessa forma, o interesse por esse tema, sempre esteve presente no dia-a-dia e nos estudos. 

Então, ao surgir a proposta de investigar isso mais a fundo, através deste projeto, trazendo as 

vivência e experiências de grandes professores, de forma tão direta através de entrevistas, 

produzindo assim um novo material sobre esse assunto tão importante e pouco estudado, aproveitei 

a oportunidade de então realizar esta pesquisa, como uma oportunidade de aprendizado para todos 

os alunos trombonistas que terão acesso a esta pesquisa. 

Na primeira parte, começamos com uma apresentação do que é o Projeto Bel-bone, que 

tem como objetivo repensar o ensino do trombone no Brasil buscando uma visão mais musical e 

produzindo materiais didáticos com o mesmo intuito. Fazemos uma explicação sobre como se dão 

os processos de educação musical na prática, trazendo Elliot (2005) para o diálogo, defendendo 

uma educação musical mais reflexiva, e chamando atenção para o fato de esses processos musicais 
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raramente serem estudados no ensino de instrumentos de sopros. E fechando com o conceito do 

que é musicalidade, trazendo novamente reflexões sobre o fazer musical aprofundado.  

Na segunda parte abordamos essas dúvidas e reflexões a respeito do fazer musical no 

trombone, entrevistas com três professores de trombone brasileiros, um de São Paulo, um do Rio 

de Janeiro, e o outro de Brasília, mas que atua em Ohio nos EUA. Sendo assim, apresentamos a 

descrição das entrevistas, dialogando com os pontos mais relevantes de cada uma delas. Trazendo 

para colaborar com este trabalho, as opiniões de cada um desses professores a respeito dos materiais 

para estudos melódicos, estudo da musicalidade e técnica, e também a maneira como ensinam isso 

na prática. As entrevistas trazem ainda assuntos como suas carreiras, formação, como começaram, 

e suas experiências particulares em dar aulas de trombone. 

Na terceira parte, fazendo um diálogo entre as falas dos três professores, correlacionando 

os dados a respeito de cada assunto abordado na entrevista. Trazendo uma fala para complementar, 

ou convergir com a outra, mostrando diferentes pontos sobre o mesmo tema, ou ainda mostrando 

como mesmo em lugares, e com diferentes formações, alguns assuntos são tratados da mesma 

maneira.  
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1. O projeto “Bel-bone: utilização de canções como estudos melódicos para trombone”1 

O projeto de pesquisa “Bel-bone: utilização de canções como estudos melódicos para 

trombone”2 é coordenado pelo professor Marcos Botelho na Banda Lab-UFG. O nome é a união 

das palavras Bel-canto e Trombone.  O projeto tem como objetivo principal repensar o ensino do 

trombone no Brasil buscando uma visão mais musical e produzindo materiais didáticos com o 

mesmo intuito. As reflexões empíricas iniciais surgem das aulas de trombones da classe da EMAC-

UFG, e tem sido desenvolvida desde 2019 oficialmente. A pedagogia do trombone vem avançando 

largamente nas últimas décadas – fruto das evoluções em pesquisa de diversas áreas do saber 

musical e de outros conhecimentos que estão em constante diálogo com a música. Diante deste 

cenário, a revisão dos materiais e metodologias tradicionais se faz muito necessária, agregando a 

estes, o conhecimento que as novas tecnologias e facilidades de acesso à informação 

proporcionadas pelo século XXI têm disponibilizado.   

Assim, em resumo, o projeto dividiu-se em duas partes, na primeira, ao qual este trabalho 

se enquadra, busca como os trombonistas (estudantes, profissionais e professores) compreendem e 

lidam com as questões ligadas à musicalidade. A partir da análise dos resultados alcançados, e 

buscar construir e/ou adaptar uma metodologia que atenda às demandas atuais.  Na segunda parte, 

produzir materiais didáticos e de apoio, preferencialmente, com músicas brasileiras, com a 

metodologia desenvolvida.  

A pesquisa está em andamento, mas a primeira etapa exploratória já foi concluída por 

Sabryna Pinheiro (2021) que busca compreender questões relacionadas às práticas e opiniões de 

estudantes de trombone a respeito dos estudos melódicos. No atual momento, concluímos mais 

uma etapa ainda inicial, em que buscamos compreender como renomados trombonistas entendem 

questões voltadas à musicalidade em suas carreiras e aulas. O presente trabalho enquadra-se neste 

recorte, deste modo temos, Gabriel Queiroz, com três entrevistas com professores de trombone 

brasileiros a respeito da construção de suas carreiras com questões além do instrumento e 

abordando também estudos melódicos. Complementando Pedro Gonçalves analisando quatro 

                                                 
1
 Este capítulo foi desenvolvido e escrito em forma de colaborativa, sendo seu conteúdo um copilado. A autoria é 

coletiva contendo textos dos seguintes integrantes do Projeto de pesquisa “Bel-Bone”: Marcos Botelho, Sabryna 

Pinheiro, Gabriel Queiroz e Pedro Gonçalves.  
2
 Iremos nos referir somente como Bel-bone.  
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masterclasses de professores internacionais realizadas na VI Boneweek, realizada virtualmente no 

ano de 2021. Todos estes professores usam direta ou indiretamente canções em suas atuações 

didáticas. 

1.1 Educação Musical Prática – Ensino do Instrumento 

Elliot (2005) afirma que a realização dos objetivos da educação musical passa pelo 

desenvolvimento da capacidade de escuta, musicalidade, composição e improvisação, 

acrescentando que tais capacidades são de fundamental importância para o processo educacional. 

O autor defende o ensino musical prático em que ocorra uma visão mais ampla do ensino do 

instrumento - mais reflexiva e aprofundada. A performance de obras musicais envolve a 

compreensão de várias camadas de significados incluindo o domínio de vários tipos de fazeres 

musicais. 

A filosofia da educação musical prática recomenda que a realização dos valores da música 

e do ensino da música devam enfatizar os aspectos da interpretação. Acrescenta que a 

improvisação, condução, composição e audição aguçada têm relação direta com a formação dos 

instrumentistas. Ainda indica que o ensino musical deve abranger o maior número possível de 

diversidade de fazeres musicais. 

Os estudantes devem aprender a como acessar seus próprios conhecimentos e ideias 

musicais para serem capazes de produzirem boa música. Somente através deste conhecimento são 

capazes de terem seus próprios julgamentos para a concepção de suas performances. Johnson 

(2002) ainda relata que os músicos devem saber como desejam que a música soe antes mesmo de 

tentar tocá-la. “A habilidade mais importante que qualquer músico deve desenvolver é a habilidade 

de ouvir. O ato de ouvir fornece os meios pelos quais nós adquirimos ideias musicais e os meios 

pelos quais avaliamos o nosso produto. (JOHNSON, 2002). 

 Elliot (1995) afirma que se deve pensar não em “construir” executores de música, mas sim 

consumidores. Tal filosofia enfatiza a música como um produto é um processo, ação como 

conhecimento é a chave da filosofia prática. O autor complementa: “música não é simplesmente 



10 

 

uma coleção de produtos ou objetos. Fundamentalmente a música é algo que as pessoas fazem”. 

(ELLIOTT,1995,)3 

Koopman (2005) afirma que a música é um fenômeno complexo que depende da inter-

relação entre o fazer musical e a escuta. A música é uma atividade cognitiva, em que esta passa a 

ser entendida por meio de concepção e conhecimento em ação. A capacidade de fazer música e de 

escutar não é uma capacidade verbal, é caracterizada por um conhecimento processual. Deste 

modo, fazer música musicalmente é uma escuta musical.  

Os fazedores de música ouvem o que fazem e fazem e o que outros músicos fazem. O tipo 

de fazer que chamamos de ouvir música é, portanto, um passo essencial que liga músicos, 

música e produtos musicais juntos. Porém há mais. Ligado a cada tipo de produção de 

música está um grupo de pessoas que atuam especificamente como ouvintes (audiência ou 

público) para produtos musicais desse tipo de musicalidade. (ELLIOT, 1995, p 41)4 

A técnica consiste na tecnologia do fazer, na dimensão processual da musicalidade 

concretizada como rotina, procedimentos, facilidades e habilidades. A música sempre envolve 

várias formas de pensar e fazer ligadas a específicas habilidades, ideais e valores musicais, 

implicando em uma prática necessária para o domínio desta essência processual da musicalidade 

(GRUHN, 2005). A busca da musicalidade é um processo progressivo em que estudante e professor 

encontram e resolvem problemas genuinamente musicais e que surgem da prática (ELLIOT,1995). 

Davidson (2002) complementa que as pesquisas evidenciam que a experiência musical 

envolve alto nível de refinamento - físico e mental - a tal ponto que a relação entre as informações 

armazenadas na memória, os planos e esquemas que organizam essas lembranças mentais, 

pensamentos associados e ações físicas se tornam completamente automáticos e fluentes. Esses 

potenciais devem ser explorados totalmente na preparação de peças para a consolidação de uma 

interpretação individualizada. 

                                                 
3
 Music is not simply collection of products or objects. Fundamentally, music is something that people do.  

4 Music makers listen to what they do and make and what other musicers do and make. The kind of doing we call 

music listening is therefore an essential tread that binds musicers, musicing and musical products together. But there 

is more. Linked to each kind of music making is a group of people who act specifically as listeners (auditors, or 

audiences) for musical products of that kind of musicing. 
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Mcgill (2007) inicia o capítulo de seu livro “Sound in Motion”, intitulado “Talent? Da 

seguinte maneira: 

A maioria dos músicos sente que é possível ensinar técnica. No entanto, muitos desses 

mesmos músicos também sentem que é praticamente impossível ensinar alguém a ser 

expressivo; Quantas vezes já ouviu a frase "Você pega ou não pega isto"?5 (MCGILL, 

2007, p. 18) 

Raramente os processos de transmissão de conhecimento dos instrumentos de sopros são 

estudados - principalmente os estéticos. Empiricamente, é fácil notar que grande parte dos 

professores tem suas formações em atividades práticas de ensino, bastando observar o pequeno 

número de cursos voltados para o ensino específico de um instrumento existente no Brasil. Botelho 

(2017) constata que grande parte dos professores brasileiros de trombone possuem mestrado, 

entretanto o número de pesquisa sobre o ensino e pedagogia do trombone realizadas no Brasil é 

muito pequeno.  

1.2 Musicalidade  

Na literatura pesquisada, a respeito da técnica dos instrumentos de metais, quase não 

aparecem referências à parte musical. Algumas são as tentativas de se definir um bom músico e/ou 

professor de instrumento de metal. Frederiksen (2013), sobre a filosofia de Arnold Jacobs, afirma 

que pode existir um grande músico que não sabe nada sobre o funcionamento do seu corpo, assim 

como um motorista que não conhece o motor do seu veículo. Entretanto, conhecer o funcionamento 

do corpo pode ser de muita utilidade na preparação da performance e/ou manutenção da técnica. 

Porém ressalta que durante a performance não é momento de ser fazer qualquer tipo de análise. 

Johnson (2002) complementa: Eu acredito que tocar bem é resultado da aquisição com sucesso dos 

fundamentos de tocar e o desenvolvimento contínuo destes fundamentos para o nível mais alto 

possível através de anos de prática conscientes. (JOHNSON, 2002, p XIV)    

O autor acredita que a qualidade mais importante para ser bom professor de instrumento de 

metais é, antes de mais nada, ser um bom músico, porém somente isto não garante seu sucesso no 

ato de ensinar. Deve-se ter um sólido conhecimento sobre o ato de tocar e musicalidade. Afirma 

                                                 
5 Most musicians feel it is possible to teach technique. Yet many of those same musicians also feel it is practically 

impossible to teach someone to be expressive; how often has on heard the phrase “You’ve either go it or you don’t”? 
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que lecionar é provocar mudanças em seus alunos. O bom professor é aquele que desafia e encoraja 

seus alunos para objetivos mais avançados (sem ser irrealista), além de sempre estimular o desejo 

de continuar avançando (JOHNSON, 2002).  

Segundo Johnson (2002), a maior fraqueza dos jovens instrumentistas de metal (e muitos 

mais velhos) é de não ouvir o que tocam. Não há possibilidade de se desenvolver musicalmente 

qualquer instrumento sem antes desenvolver a escuta. Os jovens estudantes necessitam saber como 

desejam que seus instrumentos soem antes de tentar tocar. Sobre o som afirma que a principal razão 

para os estudantes iniciantes terem um som não agradável é que eles somente ouvem uns aos outros. 

A criação de qualquer som (verbal ou musical) começa com a ideia de que som se deseja. A 

qualidade da música que o jovem estudante ouve interfere diretamente em seu desenvolvimento.  

 Os trombonistas Kleinhammer & Yeo (2012) também mostram-se preocupados com a 

musicalidade, embora no livro exponham aspectos fundamentalmente técnicos, em um breve 

capítulo abordam de maneira muito breve a musicalidade e o estilo.  

Todavia afirmam que:  

Tudo que nós tocamos deve ser bonito e significativo, como um homem ou uma mulher 

bem vestidos, podem logicamente sem ser exagerados (...). Adicione a isto a “memória 

muscular” de longas horas de prática e o resultado desta soma é um trombonista artista. 

(YEO & KLEINHAMMER, 2012, p 58)   

Em trabalho anterior, Kleinhammer (1963), também fala bem rapidamente sobre 

musicalidade, e conclui:  

Em última análise, os trombonistas deve ser primeiro um músico e depois uma 

"performance" no instrumento que escolheu. Toda a sua capacidade técnica deve ser 

utilizada para a interpretação da notação musical deste modo fazendo com que possamos 

ouvi-la. (KLEINHAMMER, 1963, p 97).   

Nota-se que na literatura específica a questão musical não é muito levada em conta. Alguns 

autores como Farkas (1989) sequer abordam o assunto. Quando é tratado é de forma muito 

superficial, simplesmente, como exposto anteriormente, que o trombonista deve ser musical, deve 

ter como referência grandes músicos e/ou ser um artista antes de um trombonista. Parece-nos que 

os autores entendem que a musicalidade não pode ser explicada em palavras, ou mesmo que tal 

conhecimento só possa ser transmitido pessoalmente. Alguns como Kleinhammer & Yeo (2012), 
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Johson (2002) e Jacob (citado por Frederiksen,2013) falam em estilo em si, sem explicar o que tal 

conceito significa em suas concepções.  Todavia as questões mais gerais da pedagogia da 

performance serão tratados adiante. 

Entendemos ainda, que cada professor de instrumento tem desafios pedagógicos diários 

para enfrentar. De modo geral, as aulas de instrumentos nas universidades são individuais. O 

professor assume papel de orientador, facilitador e conselheiro.  

Os professores, como profissionais reflexivos, precisam, constantemente, avaliar o próprio 

processo de ensino e aprendizagem em curso, tomando decisões que permitam realizar os 

objetivos propostos, dentro dos limites e possibilidades da situação educativa concreta 

(PENNA,2013, p. 17).  

Logo, entendemos que a reflexão é parte inerente do processo pedagógico de qualquer 

professor, para cada aluno devemos avaliar nossas estratégias para chegar o mais próximo possível 

dele, compreendendo-o e muitas vezes antevendo suas reações. Segundo Penna (2013), duas coisas 

são importantes num processo de educação musical: 

É indispensável articular o que e como para ensinar efetivamente, quer dizer, para 

desenvolver um verdadeiro processo educativo, compreendido não apenas como 

transmissão de conteúdo, mas como um processo de desenvolvimento das capacidades 

(habilidades, competências) do aluno, de modo que ele se torne capaz de apropriar-se 

significativamente de diferentes saberes e fazer uso pessoal destes em sua vida (PENNA, 

2013 pg 14, grifos da autora) 

Acreditamos que a performance e o fazer artístico vão além de normas, conteúdos e regras. 

Entendemos que o desenvolvimento das capacidades citadas pela autora e meios para ele se 

apropriar delas devem ser o foco principal das aulas. Talvez assim devemos pensar que conhecer 

o conteúdo seja ter habilidades artísticas e estéticas para a performance, mesmo que 

inconscientemente.  

Este repertório de habilidades artísticas e estéticas por muitas vezes é sedimentado e 

desenvolvido na prática, talvez seja este o real motivo da incapacidade de verbalização sobre 

estética observada em alguns professores.  A falta de uma preparação formal para o ensino de 

instrumento também pode contribuir para isto. Portanto, podemos supor que o “o que” ensinar, 

apontado por Pena (2013) anteriormente, seja sedimentado a partir da prática artística e 

performática dos professores. Sloboda (2008) ainda comenta que “A habilidade musical é adquirida 
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através da interação com um meio musical. Consiste na execução de alguma cultura específica em 

relação aos sons musicais (SLOBODA,2008:257)".  

1.3 Os Estudos Melódicos para trombone  e a utilização de canções6 

Em seus primórdios históricos, o trombone foi amplamente utilizado por vários 

compositores (Monteverdi, Gabrieli, Bach, Mozart entre outros) como suporte melódico às linhas 

vocais de suas obras. Essa antiga prática se deu pela sonoridade do trombone ser bastante similar 

à voz humana, timbrando e fundindo-se bem a essa nas obras vocais. Sendo assim, os materiais e 

repertório para canto funcionam muito bem para o instrumento (TREVOR,). Um fato que corrobora 

essa percepção é a ampla utilização de árias de ópera, Lieder e outras canções em recitais de solistas 

destacados, assim como no repertório de seus CDs de modo empírico. 

Tradicionalmente são utilizadas adaptações de vocalises como exercícios melódicos para 

os instrumentos de metais A literatura específica para pedagogia dos instrumentos de metais 

(FREDERIKSEN, 2013; JOHNSON, 2002; KLEINHAMMER, 1963, etc.) demonstra a eficácia e 

recomendam tais exercícios. Alguns dos principais métodos para estudos melódicos foram 

desenvolvidos a partir de vocalises do canto lírico. O conceito de vocalise tem suas origens no 

francês, sendo compreendido por Sadie (1994) como “um exercício vocal ou peça de concerto, sem 

texto, cantada sobre uma ou mais vogais”. (SADIE 1994, p. 1005 apud SANTOS, 2019, p. 16).  

Em questionário respondido por cento e trinta estudantes de trombone brasileiros, Pinheiro 

(2021), etapa já concluída da pesquisa, informa que em 96% das respostas era positiva para o fato 

de o estudante usar algum tipo de estudo melódico, sendo que 75% usavam mais de um livro de 

exercícios. O livro mais utilizado pelos trombonistas que responderam ao questionário foi “Estudos 

Melódicos e Duetos”, de Gilberto Gagliardi, com 70%, seguido de “Melodious Etudes for 

trombone”, de Joannes Rochut.  

O método Melodious Etudes, de J. Rochut foi um dos precursores na conexão dos 

vocalises para canto e o trombone. Publicado em 1928, o livro é uma série de transcrições dos 

vocalises de Marco Bordogni (1789-1856) – famoso professor de canto italiano que lecionou no 

                                                 
6
 Pesquisa realiaza entre os anos de 2020 e 2021 por Sabryna Pinheiro, tendo sido seu TCC aprovado. A pesquisa foi 

realizada dentro do projeto Bel-Bone, seus dados serviram como base para o presente trabalho.  
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Conservatório de Paris na mesma época em que Joannes Rochut estudou lá. Sweeney (2018) 

contextualiza: 

[...] Ele (Bordogni) cantava no popular estilo italiano de bel canto da época e compôs 

vocalises para ensinar aos alunos o lirismo, as complexidades e os ornamentos desse estilo. 

Rochut, que também estudou no Conservatório de Paris, transcreveu esses estudos vocais 

para o trombone. Ele escreveu que eles "[aperfeiçoaram a técnica dos trombonistas] em 

geral e, em particular, [desenvolveram] o estilo na interpretação da melodia em todas as 

suas variadas formas de expressão. (SWEENEY, 2018, p. 10)7 

Compreendemos que através dos estudos melódicos, são desenvolvidos aspectos técnicos e 

musicais muito importantes como fraseado, legato e afinação. Nesse campo de estudos, há a 

presença de alguns métodos amplamente utilizados por músicos profissionais, professores e 

estudantes em conservatórios, universidades e escolas de música, destacando-se os seguintes: 

Estudos Melódicos e Duetos de Gilberto Gagliardi sem data de publicação disponível e Legato 

Etudes for trombone de Giuseppe Concone publicado em 1970, além do supracitado livro 

organizado pelo Profº. Joannes Rochut e publicado em 1928.  

Quanto à utilidade dos estudos melódicos advindos dos vocalizes para canto, Gomes (2017) 

acrescenta:  

[...] esse tipo de prática (vocalises) se presta de forma particularmente interessante para a 

aplicação no estudo de ligaduras no trombone. De forma análoga à frase vocal que 

apresenta poucas articulações de consoantes, o trombone, ao executar uma melodia típica 

de vocalise precisa evitar separações entre as notas e articulações abruptas, de modo que 

cada transição de uma altura para outra seja feita de forma contínua e fluída. (GOMES, 

2017, p.16) 

Além destes, outros autores como Joseph Arban (1825-1889), Vladislav Blazhevich (1881-

1942) e Georg Kopprasch (1800-1850) também produziram métodos contendo exercícios e estudos 

que são amplamente utilizados por instrumentistas de metais para a prática melódica.  

Os resultados da pesquisa de Pinheiro (2021) mostraram haver por parte da grande parcela 

de trombonistas, a necessidade de materiais escritos que ensinem e descrevam como ser músical.  

                                                 
7
 He (Bordogni) sang in the popular Italian bel canto style of the time, and composed vocalises to teach students this 

style’s lyricism, intricacies, and ornamentations. Rochut, who also studied at the Paris Conservatoire, transcribed these 

vocal etudes for the trombone. He wrote that they, “[perfected trombonists’] technique generally and in particular 

[developed] style in the interpretation of melody in all its varied forms of expression. 
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Corroborando a hipótese inicial de que os atuais e tradicionais métodos, apesar de serem 

comprovadamente eficazes precisam de primordial renovação e atualização.  

Junto a isso, a pesquisa de Sabryna conseguiu comprovar a real importância dada pelos 

trombonistas aos estudos melódicos, sendo que para eles, os estudos melódicos compõem parte do 

desenvolvimento no trombone, sendo responsáveis pela melhoria e aprimoramento da 

musicalidade, legato e fraseado. Também são vistos por esses músicos como auxílio na preparação 

de peças musicais. Uma possível explicação para esta importância pode estar na base de seus 

princípios – o canto. Uma série de aspectos inerentes ao ato de cantar, como fluxo de ar e conexão 

entre as notas, são adquiridos por meio dos exercícios melódicos para trombone. Compreendemos 

que estes estudos ajudam o músico a criar consciência sobre o efetivo funcionamento do ar ligado 

à musicalidade no instrumento. Eles contribuem para a literalidade do conceito de “cantar” através 

dos tubos de metal. 

Por fim, um campo de novas possibilidades para os aspectos melódicos do trombone, 

permitindo vislumbrar alguns caminhos plausíveis de desenvolvimento adjuntos de atualizações 

concernentes aos conceitos e aplicações destes no instrumento.   

 

 

 

 

 

 

 

2 - As entrevistas 

 

Foram realizadas entrevistas com três professores de diferentes localidades, e diferentes 

vivências musicais. São eles: João Luiz Areias, professor de trombone da UNIRIO, Wagner 

Polistchuk, 1° trombone da OSESP (Orquestra Sinfônica do Estado de São Paulo) e Lucas Borges, 

professor de trombone da Universidade de Ohio 
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As entrevistas aconteceram de forma virtual, através de uma reunião no Google Meet, cada 

professor foi entrevistado na sua respectiva reunião. Reuniões que duraram em média 40 minutos, 

onde foram feitas perguntas que já faziam parte de um roteiro pré-estabelecido, mas a entrevista 

também foi conduzida de forma que houvesse liberdade para novas perguntas, dentro do contexto, 

deixando a entrevista tomar um rumo próprio mais natural.  

Durante as reuniões os professores responderam perguntas sobre sua iniciação musical, 

formação, carreira, influências na formação, experiências pessoais com a música, estudo de música 

e técnica e também sobre suas opiniões e utilizações de estudos melódicos.  As perguntas foram 

feitas durante a reunião em vídeo tanto por mim, quanto pelo professor orientador Marcos Botelho 

Lage. 

As entrevistas foram gravadas, e através dessas gravações, foi possível transcrever os 

trechos necessários para a realização deste trabalho.  

Diante disto, a seguir temos uma apresentação de cada professor e descrição do que foi 

falado nas entrevistas e as colaborações dos entrervistados para que os objetivos deste trabalho 

fossem alcançados.  

A escolha desses professores se deu por serem três docentes experientes, que tiveram 

diversos alunos. Trombonistas de significado no cenário musical brasileiro e internacional. Com 

origens, formações e concepções  distintas entre si e que contribuem para o cenário musical e 

trombonista atual do Brasil. 

Roteiro das entrevistas.  

• Identificação/perfil 

• Estudos melódicos 

• Utiliza estudos melódicos? Se sim quais?  

• Como os utiliza? 

• Qual a importância/objetivo dos estudos melódicos? 

• É utilizado outros materiais além dos de trombone 

 

• Formação Musical / Técnica 

• Como é lidado por você às questões musicais e técnicas? 

• É dada alguma importância à mais em uma delas (música, técnica)? 
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• São trabalhadas juntas ou separadas? 

• Está satisfeito com os materiais existentes? 

• Influências na formação 

• Quais foram os pontos em que acredita terem sidos de maior importância  em sua 

formação? 

• Questões além do trombone são importantes? 

• Estudar outros instrumentos pode ajudar? 

• O que faltou na formação? 

 

• Formação/carreira/questões pessoais 

• Em sua visão como se dá a construção de uma carreira? 

• Quais fatores influenciam a construção de uma carreira sólida? 

• O que influenciou sua carreira? 

Link para as entrevistas: 

● João Luiz: https://drive.google.com/file/d/11QMwrYiSfi_CwAffxCNyNlg7uWdT2I-

s/view?usp=sharing 

● Lucas Borges: 

https://drive.google.com/file/d/1TT0tQPAQuUe_4xABvQ9Q1atyU3QxU_cr/view?usp=s

haring 

● Wagner Polistchuk: 

https://drive.google.com/file/d/1Us6H7_qdMn9KdgHcKJN6X4w194AZmov8/view?usp=

sharing 

●  

2.1. Pequenas biografias dos entrevistados 

JOÃO LUIZ AREIAS- Presidente reeleito da Associação Brasileira de Trombonistas 

(2003/2005) (2005/2007) e membro do Board of Advisers da International Trombone Association 

, atua como Primeiro Trombone Assistente da Orquestra Petrobras Sinfônica. Ocupou a cadeira de 

Primeiro Trombonista da Orquestra Sinfônica do Theatro Municipal do Rio de Janeiro de 1994 até 

julho de 2006 quando se tornou Professor da Universidade do Rio de Janeiro (UNIRIO); Bacharel 

em Trombone pela Escola de Música da UFRJ , foi duas vezes vencedor do Concurso para Solistas 

da Orquestra Sinfônica da Escola de Música da UFRJ (1995/1997) , além de obter o III Prêmio no 

II Concurso Weril para Instrumentos de Sopro , Menção Honrosa no II Concurso Talentos Rádio 

https://drive.google.com/file/d/11QMwrYiSfi_CwAffxCNyNlg7uWdT2I-s/view?usp=sharing
https://drive.google.com/file/d/11QMwrYiSfi_CwAffxCNyNlg7uWdT2I-s/view?usp=sharing
https://drive.google.com/file/d/1TT0tQPAQuUe_4xABvQ9Q1atyU3QxU_cr/view?usp=sharing
https://drive.google.com/file/d/1TT0tQPAQuUe_4xABvQ9Q1atyU3QxU_cr/view?usp=sharing
https://drive.google.com/file/d/1Us6H7_qdMn9KdgHcKJN6X4w194AZmov8/view?usp=sharing
https://drive.google.com/file/d/1Us6H7_qdMn9KdgHcKJN6X4w194AZmov8/view?usp=sharing
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MEC , sendo ainda vencedor do Concurso Jeunesses Musicales World Orchestra (1996/1997), com 

a qual excursionou pela Europa.(Orquestra Petrobras Sinfônica, 2022)8 

WAGNER POLISTCHUK- é trombonista solo da Orquestra Sinfônica de São Paulo 

(Osesp). Como regente já se apresentou com diversas orquestras brasileiras e internacionais como 

a Sinfônica de Mendoza, na Argentina, a Sinfônica Nacional e de La Ciudad de Los Reyes, em 

Lima (Peru), e a Hermitage Orchester, na Suíça. Entre 2009 e 2011 foi diretor artístico da Camerata 

Antiqua de Curitiba. Foi também regente adjunto da Orquestra Sinfônica de Santo André, e diretor 

artístico e regente titular da Sinfônica da Universidade Estadual de Londrina.  

Em 2013, lançou uma série de cinco CDs com a Sinfônica da USP, três sob sua regência, 

incluindo um com obras exclusivamente de compositores brasileiros.(ANPr, 2014)9 

LUCAS BORGES- é Professor Assistente de Trombone na Ohio University e possui 

doutorado pela University of North Texas, mestrado pela Indiana University e bacharelado pela 

Universidade de Brasília (Brasil). Antes de sua nomeação na OU, Lucas Borges atuou como 

Professor na University of North Texas por quatro anos e manteve um estúdio privado na área de 

Dallas/Fort Worth. Anteriormente, também foi docente da Escola de Música de Brasília. Além 

disso, foi convidado para lecionar e se apresentar em festivais internacionais como II Festival 

Internacional de Múica Erudita de Piracicaba (2011), 35 o Curso Internacional de Verão da 

Escola de Música de Brasília (2013), e XXV Festival Internacional de Música Colonial Brasileira 

e Música Antigua (2014) em Juiz de Fora, Brasil. 

Lucas foi membro da Bloomington Camerata Orchestra, Orquestra Filarmônica de Brasília 

e músico convidado da Richmond (IN) Symphony, Ohio Valley Symphony e Orquestra Sinfônica 

do Teatro Nacional (Brasil) entre outras orquestras nos EUA e no Brasil. Músico de câmara ativo, 

Lucas foi membro fundador de muitos grupos de câmara, incluindo Trombones SA, Fine Brass e 

Impact Brass Quintet. Ele também foi membro do Bell Street Four, North Texas Trombone 

Consortium e recentemente ingressou no Ohio Brass. Sua execução pode ser ouvida em muitas 

                                                 
8
 Disponivel em <https://petrobrasinfonica.com.br/musico/joao-luiz-areias/> 

9
 Disponível em <https://www.bemparana.com.br/cultura/wagner-polistchuk-rege-sinfonica-do-parana-pela-

primeira-vez/> 
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gravações comerciais através de gravadoras como GIA, Biscoito Classico, Trama e Tratore Music. 

(OHIO UNIVERSITY, 2022)10 

 

 

 

2.1 Entrevista - JOÃO LUIZ AREIAS 

O professor João Luiz tem 47 anos, atualmente é doutorando. Atua, e se vê como professor 

desde de 1999, quando começou a dar aulas na UNIRIO como professor substituto, onde atuou por 

dois anos. Após esse período ele ingressou na Orquestra Petrobras Sinfônica e passou a dar aulas 

particulares. Em 2006 voltou para a UNIRIO, agora como professor efetivo, mas não parou de dar 

aulas particulares. 

Para João Luiz, o seu ingresso em uma orquestra em 1994, quando ele tinha apenas 20 anos, 

e consequentemente o contato com excelentes músicos que havia nela, foi um ponto onde o 

influenciou bastante, refletindo isso em sua carreira. Porém não só isso. Ao decorrer do tempo ele 

teve contato com vários outros músicos em masterclass, minicursos e viagens, músicos de outros 

instrumentos, não apenas de trombone, o que foi de muita importância para ele. Através de todas 

essas experiências ele tirou um grande aprendizado, podendo contemplar a Música de uma visão 

mais ampla. E do mesmo modo ele procura passar isso em diante para seus alunos, os incentivando 

a buscar conhecimento extra trombone, fazendo pesquisas e assistindo aulas de outros tipos de 

instrumentistas/ músicos. 

                                                 
10

Disponivel em: <https://www.ohio.edu/fine-arts/regoborg>,   tradução: https://translate.google.com.br/?hl=pt-BR 

Texto original Lucas Borges is Assistant Professor of Trombone at Ohio University and holds a Doctoral degree from 

University of North Texas, Master’s degree from Indiana University and Bachelor’s degree from Universidade de 

Brasilia (Brazil). Before his appointment at OU, Lucas Borges served as a Teaching Fellow at University of North 

Texas for four years and maintained a private studio in the Dallas/Fort Worth area. Previously, he also was faculty 

member at Escola de Música de Brasilia. Additionally, he has been invited to teach and perform in international 

festivals such as II Festival Internacional de Múica Erudita de Piracicaba (2011), 35o Curso Internacional de Verão 

da Escola de Música de Brasília (2013), and XXV Festival Internacional de Música Colonial Brasileira e Música 

Antigua(2014) in Juiz de For a, Brazil.Lucas was member of the Bloomington Camerata Orchestra, Orchestra 

Filarmônica de Brasília, and guest musician with the Richmond (IN) Symphony, Ohio Valley Symphony and 

Orquestra Sinfônica do Teatro Nacional (Brazil) among others orchestras in the USA and Brazil. An active chamber 

musician, Lucas was a founding member of many chamber groups including Trombones SA, Fine Brass, and Impact 

Brass Quintet. He was also a member of the Bell Street Four, North Texas Trombone Consortium and recently joined 

the Ohio Brass. His playing can be heard in many commercial recordings through labels such as GIA, Biscoito 

Classico, Trama e Tratore Music. 

 

https://translate.google.com.br/?hl=pt-BR
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A cada dia que passa, o músico trombonista está sendo cada vez mais exigido, e acaba 

tendo que ser cada vez mais completo, mais abrangente em relação à prática estilística. 

Acredito que uma falha na minha formação, foi não ter estudado um instrumento 

harmônico.  Acho que se tivesse tido esse incentivo lá atrás, teria facilitado o caminho, 

então eu incentivo uma formação ampla para os seus alunos. Hoje em dia, um mesmo 

trombonista toca popular, erudito e contemporâneo. (Entrevista, João Luiz Areias, 2021) 

 

Com isso ele defende a ideia de que, desde o princípio dos estudos em música/trombone, o 

aluno deve procurar e ser orientado a estudar algum tipo de instrumento harmônico, tal como piano 

ou violão. 

Em aula, sempre peço aos alunos que escutem outros instrumentos, que já deu aulas, onde 

estimulava os alunos a ouvirem e analisarem o que estavam escutando, tanto no trombone 

quanto escutando outros instrumentos. (Entrevista, João Luiz Areias, 2021) 

Quanto a musicalicalidade, João Luiz não acredita em uma distinção entre exercício e 

música, e diz  

Trabalho tudo como música, por mais simples que seja o que estiver tocando, de uma nota 

até uma escala, por exemplo, será sempre tratada como música, e isso é trabalhado com 

seus alunos, de modo que ao estudarem eles sempre tenham essa questão em mente. 

(Entrevista, João Luiz Areias, 2021) 

 

Essa separação não é bem vista por ele. Ser “musical” (uma pessoa que se expressa com 

clareza os sentimentos através da música) pode ser sim ensinado, visto que cada um tem as suas 

particularidades,  

Cada aluno responde de um modo diferente, tendo os mais e menos flexíveis 

musicalmente, e por isso, o mais importante é trazer conhecimento de coisas que vão 

ajudá-los a serem mais musical. Uma forma de ensinar o aluno a fazer música no trombone 

é através da compreensão das frases, o que é, e como conduzi-la. Acontece que por causa 

da preocupação com a técnica do trombone, com o acerto das notas e articulações, o aluno 

acaba tocando a música de um modo linear, sem nuances, monótono e sem contornos. A 

partir então dessa compreensão, o aluno muda de algo desinteressante musicalmente de 

ouvir, para algo que prende a atenção do ouvinte.  (Entrevista, João Luiz Areias, 2021) 

 

Percebemos que João Luiz enquanto professor, reconhece a individualidade e as 

particularidades de cada aluno, dessa forma, observar e construir as aulas e partir dessas 

necessidades ao trabalhar a musicalidade e a técnica, parece ser eficiente.   Percebe-se que esse 

conhecimento de como ser musical, é passado aos poucos, de forma que os alunos vão vivenciando 

esses conceitos na prática, e de forma presencial nas aulas, passando essa concepção para os alunos.  
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Através de aulas semanais, são usados como estudos melódicos os métodos “Rochut” 

(Bordogni) e os métodos do “Gagliardi”, sendo esses os principais. Apesar de que o professor João 

Luiz não está preocupado propriamente com o método (livro) usado, e sim como são usados, desse 

modo, dependendo da situação podem sim serem usados outros. Por terem os estudos melódicos 

frases simples e regulares, são os motivos pelo qual ele os usa, pois com melodias de fácil 

compreensão, se tem abertura para trabalhar conceitos de construção e direcionamento de frase, o 

que resulta em algo mais “musical”, tocado pelo aluno.  

Não tenho o costume de usar materiais de outros instrumentos, como suítes de Bach para 

Cello que se é tocado por trombonistas, porém não sou contra,acredito que os materiais 

próprios do trombone são de mais fácil aprendizado e compreensão por parte do aluno, 

são esses direcionados a técnica do instrumento e por isso acabam sendo mais simples. Já 

esses estudos que não são próprios para o trombone, acabam trazendo mais dificuldades 

para o aluno, pois a técnica para tocá-los geralmente requer um domínio prévio do 

trombone, o que não é muito eficaz no processo de aprendizado do instrumento, e muito 

menos dos estudos melódicos. (Entrevista, João Luiz Areias, 2021) 

 

Podemos ver que João Luiz acredita nos livros e métodos que já estão em utilização há 

algum tempo, e também se utiliza deles, de acordo com a concepção adquirida ao longo da carreira, 

então ao fazer uma síntese do que seria um estudo melódico o professor afirma que tem que ter a 

característica do legato e frases bem claras.  

Ao que parece, é difícil transmitir em palavras o que significa frases claras, mas como citado 

anteriormente na entrevista, isso pode significar dar nuances, intenção e movimento, e é isso que 

um estudo melódico bem tocado requer. Tornando um estudo melódico em música.  

Para João Luiz, estudos melódicos tem duas características principais: construções das 

frases e o legato.  Ele completa usando termos como “condução de frase”. 

O professor utiliza estudos semanais, onde se estabelece os objetivos para a semana 

seguinte. Um processo onde o aluno toca, o professor corrige, e da correção nascem outras dúvidas, 

e semana após semana vai ocorrendo uma construção do estudo melódico. 

Ao ser questionado sobre a falta de metodologia no livro de Joannes Rochut, o professor 

discorda de que não há uma metodologia,  

Acredito que Rochut ao editar o método, de forma gradativa, de ir aumentando a 

dificuldade dos exercícios, ele tinha sim em mente uma metodologia, o que ele não faz, é 

dar instruções básicas. Acho que talvez exista um método básico, que contenha estas 
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instruções mas que não é de seu conhecimento.  Os métodos que instruem como as coisas 

devem ser feitas, são métodos básicos, para iniciantes, então, é uma questão de entender 

o conceito de cada método, e acredito que o intuito do Rochut, era ter um método de 

treinamento de vocalizes para trombone., devido à semelhança do trombone com a voz 

humana. (Entrevista, João Luiz Areias. 2021) 

João Luiz acredita ser um recurso usado por Rochut, para ter um material gradativo.  E diz 

que talvez o segredo do método ser tão usado, é justamente a liberdade que cada professor tem para 

trabalhá-lo. 

 

2.2 LUCAS BORGES 

A história de Lucas na música, começou na banda de guará tocando “cornetão”, e a 

educação mais formal começou na escola de música de Brasília. Logo já começou a tocar em bares 

com bandas de rock pela cidade, e isso influenciou bastante na sua carreira, tanto na maneira de 

pensar, como de ensinar.  Devido a essas atividades, teve que sempre tocar de ouvido, então isso 

foi fundamental na sua maneira de estudar e construir sua carreira. 

Lucas Borges tem 40 anos.  Na Escola de música de Brasília estudou com o professor Paulo 

Roberto da Silva, foi pra universidade de Brasília no curso de trombone, com o professor Carlos 

Eduardo Melo, cursou licenciatura em música na universidade Católica, então foi aos Estados 

Unidos, onde fez mestrado na Universidade de indiana, e o doutorado na Universidade do Texas. 

Começou a dar aula particular de trombone ainda durante a graduação na UNB, considerando isso, 

já são vinte anos dando aula, mas teve um período de três anos nos Estados Unidos em que não deu 

aula. 

 A utilização de estudos melódicos faz parte das aulas de Lucas, para alunos de todos os 

níveis. Quanto a isso ele diz: 

No processo de construção do aluno, eu tento sempre trabalhar da forma mais musical 

possível, partindo da raiz do problema. Fazendo os alunos cantarem, partindo da raíz, da 

vivência do aluno, fazendo ele achar o caminho dele. (Entrevista, Lucas Borges, 2021) 

 

Lucas conta que algo que todos os seus alunos fazem, da graduação ao mestrado, é aprender 

a tocar melodias decoradas, ou de ouvido, e observa que quanto mais velho o aluno é, mais difícil 

é o aprendizado.  
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Estabeleço hierarquia dos estudos, para que o  aluno dê atenção a cada momento, e assim 

ir construindo o estudo, ensinando o aluno a aprender. Traçando objetivos e estratégias 

para melhorar. Se perguntando o porquê de cada coisa, qual o som desejado? O que se 

está querendo aprender? Seja para um todo, ou para partes específicas. (Entrevista, Lucas 

Borges, 2021) 

 

Sabendo claramente seus objetivos, vai em busca do que é necessário fazer para alcançá-

los. É aí que entra o material a ser escolhido e estudado. Se existe o objetivo de tocar de determinada 

maneira, você utiliza métodos que dirão como tocar desta maneira.  

Lucas acredita que o repertório para trombone é bem completo, mas sempre gosta de 

experimentar coisas novas. Às vezes, ele produz o próprio material, como um desafio profissional. 

Quanto a quantidade de material existente e analisa:  

O que esses métodos fazem, é descrever os sintomas de quem toca bem, e o problema é 

que nós os utilizamos como prescrição. Acho que existe muita coisa, e temos um gama de 

material bem completa. Mas sempre falta alguma coisa, quando eu percebo que falta 

alguma coisa eu mesmo produzo o material que eu acho necessário, porque todo semestre 

eu mudo o material e a metodologia, porque eu quero que meus alunos aprendam várias 

maneiras de estudar. (Entrevista, Lucas Borges, 2021) 

 

 Ser professor tem seus muitos desafios em qualquer área, mas ser um professor de 

instrumento dentro de um ambiente acadêmico requer um repertório extenso de possíveis 

explicações para um mesmo problema. A explicação de várias maneiras diferentes, se torna 

necessária para que todos os alunos compreendam.   

Desta forma, entende-se que há uma similaridade entre o trabalho de Lucas como professor 

de trombone na universidade de Ohio e o que acontece nas universidades brasileiras.  Esta 

similaridade também acontece na escolha dos métodos e repertório. Apesar de produzir o próprio 

material de ensino, Lucas utiliza estudos técnicos e melódicos, como é o padrão entre os 

professores pesquisados.  

Sobre estudos técnicos, acredita na importância da repetição, como ferramenta para fazer o 

cérebro associar o certo a ser feito. 

 A gente tem uma tendência em focar em alguns aspectos do tocar, cada escola 

prega um jeito específico de tocar, todas elas têm um pouco da verdade. Se eu 

tentar te ensinar cada detalhe do que fazer, o corpo trava, pois são muitas coisas a 

se pensar, então a repetição é muito importante pra parte mecânica, pois por 

experimentação, tentativa e erro, seu cérebro vai associando o que deve ser feito.  
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Eu só falo desses detalhes técnicos, a partir de uns 3 anos de estudos, porque exige 

uma maturidade para entender isso. (Entrevista, Lucas Borges, 2021) 

 

Ao ser questionado sobre o equilíbrio entre estudos técnicos e musicais avalia o seguinte: 

Existe a habilidade natural, e existem os estudos. Acho o ensino puramente técnico muito 

limitado. E o estudo musical sem repetição, com foco e objetivo não te leva tão longe. 

Então tem que haver o equilíbrio das duas coisas. Quando você está estudando uma coisa 

mecânica, ela tem que ter um intuito musical. (Entrevista, Lucas Borges, 2021) 

 

Lucas relata que a cada semestre, os alunos fazem uma lista de objetivos pessoais e 

profissionais, e depois ao longo do semestre, trabalham em cima dessas metas. Tendo em mente 

que seus objetivos pessoais vão sim, influenciar a sua carreira profissional. 

Esses objetivos são apenas um guia, e que as oportunidades podem aparecer no meio do 

caminho, eu por exemplo tinha o sonho de trabalhar na orquestra ou na universidade em 

Brasília mesmo, mas hoje sou professor na universidade de Ohio. (Entrevista, Lucas 

Borges, 2021) 

 

  O professor acredita que é importante estudar outros instrumentos, e se pudesse fazer algo 

diferente na sua carreira seria isso, teria investido em um instrumento harmônico, e também no 

estudo de percepção desde o início da sua carreira.  Considera esses treinamentos de outros 

instrumentos, fundamental para uma base musical mais sólida.  

Ao descrever um estudo melódico, caracteriza primeiramente que é um estudo em legato, 

com frases e notas mais longas, e quando há notas rápidas, elas servem ao todo. As peças de ouvido, 

que trabalha com seus alunos, são líricas, algo que possa ser cantado, mas pode ser qualquer 

melodia.  

 

2.3 WAGNER POLISTCHUK 

 

Wagner Polistchuk atualmente tem 55 anos, primeiro trombone na Orquestra do Estado de 

São Paulo a mais de trinta anos, professor de trombone e de regência da Academia da OSESP, é 

graduado pela Faculdade Mozarteum de São Paulo em bacharel/trombone, estudou também na 

Alemanha. 
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Para Wagner, as características de um bom estudo melódico estão presentes no Rochut, e 

por isso o considera um método bom, são estas: 

 

É bom porque utiliza tonalidades sem muitas alterações, como Fá Maior e Dó Maior. Usa 

muita escala e arpejos, de uma forma simples. Porque um exercício que já na leitura é uma 

dificuldade, que se perde do foco do estudo melódico que é a passagem de uma nota pra 

outra. O que Caracteriza a eficiência do Rochut é a simplicidade, onde você não tem que 

pensar muito. O estudo melódico cumpre a função de fazer o músico igualar as 

articulações de legato, staccato, legato natural e artificial. E o Rochut faz isso muito bem.  

(Entrevista, Wagner Polistchuk, 2021) 

 

 

Ele se considera professor desde 1991, ano em que voltou da Alemanha. Apesar de ter 

participado de algumas classes como professor antes dessa data, ele não acredita que estava 

habilitado para tal função, somente depois das experiências e conhecimentos  

 

Quando questionado a respeito de estudos melódicos no trombone, Wagner relata que 

prefere usar o Bordogni, por achar que o livro tem muito mais marcações em termos de dinâmica, 

e o Rochut passa um pouco por cima disso, sendo assim o Bordoni tem umas indicações mais 

interessantes.  

As obras musicais em questão foram originalmente compostas por Marco Bordogni para 

voz e distribuídas em pequenas coleções. Entretanto, sua posterior introdução no universo 

do trombone se deve em grande parte à organização e publicação desse material em uma 

coletânea única, por Joannes Rot, apresentada como uma coleção de estudos melódicos 

para o instrumento. Embora as transcrições de Rochut apresentem poucas diferenças em 

relação aos originais de Bordogni, permanece o fato de que ainda hoje a obra é conhecida 

por trombonistas do mundo inteiro como os "Métodos de Rochut" ou os "Estudos 

Melódicos de Rochut" (SOUSA, 2017 p.11) 

 

Quando se trata de exercícios melódicos, o professor Wagner diz usar basicamente o 

Bordoni, pois são três livros e isso já é bastante e diz: 

Um músico levaria a vida para dominar todos. Se um músico faz os exercícios  2, 3, 4 e 5 

do primeiro livro muito bem, você pode levar isso pro resto da vida que já é suficiente. 

Não é preciso nem ficar trabalhando os outros. Nesses quatro exercícios primordiais o 

músico tem tudo que precisa. Uma vez experimentei o livro de Henry Bucket, de vez em 

quando toco alguma coisa desse livro, mas ainda acho que o Bordoni é o mais completo. 

Pro trombonista é perfeito. Principalmente se fizer de diversas formas, como 8º acima ou 

abaixo do que está escrito, na clave de dó, entre outros. (Entrevista, Wagner Polistchuk, 

2021) 
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O professor afirma que não faz muitos experimentos, procura manter as mesmas coisas, já 

tentou outros métodos, de muitas formas. Mas acabou ficando com os essenciais, tem uma pasta 

de trombone, que deve ter apenas uns dez métodos, e diz que aquilo ali já é suficiente. O jeito que 

utiliza o Bordoni é sendo fidedigno ao texto que está ali, principalmente na uniformização dos 

legatos, passar por todas as regiões e melodias e sempre tentando soar a mesma coisa. Sempre 

usando o metrônomo, e sempre com subdivisão. Trabalhando em várias claves, para ter resistência 

e igualar as ligaduras nas diferentes regiões.  

Considera o Bordoni o melhor método por não ter exercícios de difícil compreensão 

harmônica, pois usa muito escala e arpejo e explica: 

Diferente de outros métodos que tem uma leitura difícil e você não consegue focar na 

simplicidade de passar de uma nota para outra. No Bordoni não se fica tendo que pensar 

muito e as transições são muito fáceis, neste quatro exercícios citados (2, 3 4 e 5 do 

primeiro livro) se encontra tudo que se encontra em todas as músicas, ele cumpre o papel 

de fazer você igualar suas articulações, e essa é a principal função. (Entresvista, Wagner 

Polistchuk, 2021) 

 

Wagner afirma que já caiu no erro de separar a técnica da música, e se pergunta, ``mas o 

que é ser musical? ``. Teve uma formação técnica muito forte com Branimir Slokar, e depois uma 

parte mais musical com Per Brevig. Este nunca falou o nome técnica, mas o que ele pedia na música 

era muito técnico, era sobre fazer de determinada maneira. Diante desse relato de Wagner, notamos 

uma dificuldade em abordar o tema musicalidade como uma especificidade, mas ao longo de seus 

anos de estudo, o tema esteve de certa maneira subentendido, no dia a dia, na técnica, nas aulas.  

 Então ao ser questionado como ele mesmo lida com essas questões de musicalidade e 

técnica, Wagner diz: 

Primeiro a técnica tem que estar pronta, para depois colocar a música. Essa é uma forma 

mais americana de pensar, aqui no Brasil isso ainda é um pouco novo. Sempre me 

perguntam como se preparar para audições, e é isso primeiro: o perfeito da técnica, e 

depois o algo a mais: a musicalidade.  O processo musical começa na escolha do 

repertório, mas independente do que se está tocando, seja musical. Mesmo um exercício 

técnico, ponha um fraseado, faça a parte técnica com alguma inspiração, com alguma 

intenção. (Entrevista, Wagner Polistchuk, 2021) 
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Falando sobre a importância da boa técnica como elemento principal, Wagner conta um 

acontecimento, que serve como uma boa exemplificação do que ele quer dizer ao enfatizar a 

técnica, e diz: 

Certa vez, tive uma aula com o trombonista Joseph Alessi,  e a aula foi quase inteiramente 

sobre ritmo, acertar o ritmo, colocar cada coisa no seu lugar, e a partir disso você faz 

música.  Primeiro a técnica está pronta e depois faz música em cima disso. (Entrevista, 

Wagner Poliscthuk, 2021) 

 

Um dos marcos em sua carreira/ formação, foi o contato com o renomado trombonista Per 

Previg no ano de 1994, em um encontro de trombonistas no Brasil no qual ele estava presente, a 

partir de então Wagner passou a ter aulas em média de três vezes ao ano, entre 1994 á 1997. É 

apontado esse momento com Per Brevig pois foi com ele que pode ampliar seus conhecimentos 

estéticos musicais no trombone, visto que na Alemanha com o professor Branimir Slokar, Wagner 

teve uma ênfase na técnica do instrumento. Per Brevig era bastante minucioso, notas por mais 

“soltas” que fossem tocadas, deveria-se ter em mente o cuidado em não apenas serem usadas como 

tal, e sim como música.   

Outro ponto de bastante significância em sua carreira, foi a chegada do maestro John 

Neschling a OSESP, e ele explica o porquê: 

Esse maestro exigia um nível muito alto dos músicos, trouxe diversos solistas e maestros 

convidados para fazerem participações com a OSESP, o que até esse momento a orquestra 

não tinha passado por experiências como as que ele desencadeou ( Entrevista, Wagner 

Polistchuk, 2021) 

 

 Todo esse movimento foi fundamental para a carreira de Wagner, pois foram experiências 

e vivências muito ricas. Wagner iniciou seus estudos em regência no ano de 1997 com o maestro 

Eleazar de Carvalho. Hoje uma das primeiras coisas que ele faz com seus alunos é aconselhá-los a 

estudarem regência, para que possam ampliar seus horizontes, entendendo tudo que se passa ao seu 

redor, pois ele acredita que este estudo o tornou o muito melhor como trombonista, e o mesmo 

pode acontecer com seus alunos. 

 Sente falta na sua formação, um estudo mais aprofundado em harmonia musical. Wagner 

estudou na Escola Municipal de Música de São Paulo de 1979 a 1983, onde teve por dois anos 

aulas de teoria e solfejo, e mais outros dois tendo aulas de harmonia, isso tudo com a professora 
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Naomi Munakata. Após 1983, ele parou com esses estudos devido à grande quantidade de coisas 

para se tocar no trombone, porém hoje ele percebe que deveria ter continuado, pois os estudos que 

viriam a seguir teria sido de grande valia, o que provavelmente sanaria a falta que ele sente em 

relação a harmonia em geral.  

 

 

 

 

3.0 Cruzamento das entrevistas 

 Ao lermos as entrevistas e o pontos ressaltados por cada um dos professores, percebe-se 

várias semelhanças quanto aos conceitos, por exemplos todos os professores descrevem estudo 

melódico com as mesmas características, mas também podemos ver modos diferentes na 

abordagem de ensino, mesmo que caminhando mais ou menos na mesma direção, cada um tem 

suas particularidades e preferências, e certamente, para os alunos, essas particularidades, são o 

diferencial de cada um.  

 Deste modo, neste capítulo que se segue, traremos a fala dos três professores sobre cada 

um dos respectivos assuntos a seguir, relacionando assim os dados obtidos através destas 

entrevistas.  

3.1 Estudos Melódicos 

 Há uma similaridade de pensamentos quanto à descrição do que é um estudo melódico, 

quais as características que o definem. Os três professores apontaram características em comum 

como: legato e fraseado, condução do ar, nos deixando entender, que essas são características que 

dão movimento e intenção ao fazer musical, desta forma, por terem esses elementos, os estudos 

melódicos trabalham a musicalidade.  

Também notam-se argumentos diferentes que se complementam. Lucas aponta que o 

estudo melódico deve ter mais notas longas, e que as notas curtas devem servir o todo, e Wagner 

diz que deve ser um estudo simples, de forma que se possa prestar atenção nas articulações e 
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legatos, conduzindo a frase, dando movimento, desta forma percebe-se que uma descrição similar 

e que se completam de certa forma.  

João Luiz utiliza-se do termo “construção” de frase, que no contexto da entrevista, percebe-

se que também dá a ideia de movimento, condução, que são realizadas no instrumento através da 

respiração e articulação, dando o movimento necessário à música, sendo este o elemento que torna 

a execução mais musical, nos fazendo concluir assim, que esta é uma maneira de estudar a 

musicalidade.  

Diante do exposto, entende-se que o conceito e a descrição do que é um estudo melódico, 

e qual a função dele no estudo do instrumento musical, é comum aos três professores, havendo 

assim uma concordância sobre este ponto. 

3.2 Tocar de Ouvido 

Dos três professores, Lucas é o único que se utiliza da prática de tocar de ouvido, de uma 

maneira mais metodológica e mais institucional, pois ele insere esse conteúdo em suas aula, 

pedindo para que seus alunos pratiquem e levem isso prontos para as aulas, usando canções de 

ouvido como prática de estudo melódicos, de forma que ao tocar o aluno não se preocupe com a 

partitura e sim em fazer música, novamente podemos trazer para o diálogo, a fala de Wagner, ao 

dizer que o Rochut é um bom método, por conter exercícios simples, que forcem o aluno a se 

preocupar com a musicalidade da peça, e não com as notas. 

 Fazendo um paralelo entre as duas frases podemos perceber que ao partir para o estudo da 

musicalidade, é importante que a técnica já esteja resolvida, na prática de ouvido, o aluno primeiro 

entenderá a estrutura da música, descobrirá as notas, o ritmo e então terá a liberdade de pensar no 

fraseado, legato e movimento da música.  

 Wagner e João Luiz não contam se aplicam a prática de tocar de ouvido em suas aulas 

diretamente, mas ressaltam a importância do estudo da percepção, tanto um quanto o outro relatam 

os estudos de percepção musical ao longo de sua trajetória musical, e dá para se perceber a ênfase 

dada a este tópico, mostrando assim a importância deste.  

 Deste modo, o tocar de ouvido, a percepção musical, e o estudo da musicalidade estão 

diretamente interligados, de modo que cada um dos três professores relatam a importâncias desses 
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tópicos, cada um à sua maneira, mas que no apanhado geral, percebemos que leva ao mesmo 

objetivo.  

 

3.3 Técnica e Música 

 Parece que separar completamente esses dois assuntos, colocar cada um em sua caixinha 

na hora do estudo, não é uma boa ideia assim, mas fazer isso pontualmente, como prestar mais 

atenção na técnica em alguns exercícios e em outros estar atento em ser mais musical, às vezes é 

bom. Wagner mesmo, diz que já separou técnica de música, mas afirma ter sido um erro em sua 

trajetória, mas em outro momento, ele diz que ao trabalhar musicalidade, é importante que a técnica 

já esteja resolvida. Ou seja, separar uma coisa da outra é impossível, até porque em uma boa 

execução musical, estão lado a lado, mas não há nenhum mal em separar os objetivos de cada 

exercício praticado, dando assim mais foco a cada questão específica em determinados momentos.  

 João Luiz acredita que o estudo de fraseados e ligados, também é técnica, sendo assim o 

estudo da musicalidade tem uma técnica, que segundo João pode sim ser ensinado ao aluno. Mas 

destaca importância o estudo da percepção musical, e do estudo de  um instrumento harmônico, 

nos dizendo assim, que a musicalidade é desenvolvida através de vários assuntos que se combinam, 

e a maneira de combinar tudo isso pode ser ensinado, e isso é técnica. 

 Lucas também compartilha dessa visão, e diz que o ensino puramente técnico é muito 

limitado, e o contrário também é verdadeiro. Sendo assim a técnica e a musicalidade, devem ser 

estudadas e desenvolvidas juntas pelos músicos.   

 

3.4 Influências na Formação 

As influências na carreira e na formação, são experiências distintas que variam de professor 

para professor, mas ao lermos os relatos, percebemos que não só as experiências musicais tiveram 

um peso grande na carreira e formação, mas também as experiências pessoais de cada um.  

 Como músico, que se tornou músico justamente por ter provindo de um contexto que me 

influenciou a isso, me mostrando essas possibilidades, acredito que as experiências extras musicais, 

também influenciam nas decisões da carreira. Como por exemplo, decidir seguir uma determinada 

área porque um professor amigo te aconselhou, ou porque seu pai te colocou na banda, ou até 

mesmo por vaidade, apreciação a arte e essas coisas. É claro que tudo se mistura, e fica difícil dizer 
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quais exatamente são nossas experiências musicais, e quais não são, já a música faz parte do 

cotidiano e está presente no imaginário coletivo de diversas formas. 

 Aqui trazemos para o diálogo, as falas dos três professores, e vemos as similaridades e 

diferenças e como isso pode representar a realidade de muitos músicos. João Luiz conta como foi 

importante escutar conselhos e dicas, mesmo que de músicos de outros instrumentos, é uma 

experiência pessoal, reconhecer a importância de grandes profissionais, e reconhecer a grande 

oportunidade de aprender com eles então relata:  

Comecei a tocar em Orquestra em 1994, ainda estava no seu 2 período da 

graduação, e lá tive contato com grandes músicos, que foram influências na sua 

carreira. Aprendi muito através de dicas, conversas, pois trabalhava com muitos 

mais experientes. Sempre que tenho a oportunidade assisto aula de grandes 

músicos do mundo todo, então tive e tenho muitas influências. (Entrevista, João 

Luiz Areias, 2021) 

 

Desta forma, ouvir grandes profissionais, pode ser uma influência na sua carreira, pra João 

Luiz essa experiência se deu em forma de aprendizado e conhecimento.  

Lucas, compartilha conosco, uma experiência que lhe ocorreu devido ao cenário religioso 

que fazia parte, o que também é uma realidade bem comum entre a maioria dos músicos.  Ele conta: 

Eu sou católico, então juntei com uns amigos e comecei tocar na igreja. Isso teve 

toda uma influência para mim, por que a partir daí eu fui tocar em outras bandas, 

bandas de rock até, e isso abriu todo um mercado de trabalho pra mim, então 

acabei entrando no mercado muito jovem. Eu acho que isso me influenciou muito 

na maneira de ensinar hoje ( Entrevista, Lucas Borges, 2021) 

 

 Essa é uma experiência musical, mas também algo pessoal que muito provavelmente surgiu 

da sua criação, que a personalidade de tentar ser curioso, se juntar com os amigos e formar um 

grupo na igreja, e que acabou tendo tanta influência, lhe abrindo portas. Experiência que muda o 

curso da carreira, e assim como Lucas, posso dizer que compartilho de experiências que mudaram 

totalmente o rumo da minha própria vida, que me fizeram decidir pela música, ou que influenciaram 

na escolha do caminho até aqui. 

Olhando com essa visão, de quem ainda está no início da carreira, mas também já teve suas 

poucas e boas experiências muito influentes, dialogar com esses três, é poder atestar o quão cada 

pequena vivência no caminho pode ser uma grande influência. Wagner traz na sua fala, o poder 

que um pequeno momento pode ter sobre toda uma vida e carreira.  



33 

 

 

Eu sempre falo, que tem esses momentos na vida, em que acontece alguma coisa, 

e você tem que tomar uma decisão, ou que a oportunidade cai no seu colo. No 

momento que eu conheci o Per Brevig, foi decisivo, porque ele falava só de 

música, e ali eu passei a ser mais musical. Então antes da regência me influenciar 

a ser musical o trombone, eu tive esse momento. (Entrevista Wagner Polistchuk, 

2021) 

 Desta forma, pode-se perceber, que tratar de influências na carreira, é um assunto 

infindável, pois o tempo todos estamos suscetíveis ao surgimento de uma nova oportunidade, 

conhecer um músico incrível, ou a ouvir conselhos dos nossos pais. Fazendo assim então escolha, 

e construindo uma carreira e uma história de vida. Nos levando a conclusão de que toda a vivência 

influência na carreira, formação e também na musicalidade. 

 

 

Considerações Finais 

 

 Ao concluir este trabalho, constata-se que os processos metodológicos na utilização de 

estudos melódicos, se dá de maneira muito particular, ainda que tenha algumas semelhanças entre 

si, percebe-se que cada professor usa de suas experiências individuais e bagagens musicais, para 

abordar o estudo da musicalidade através dos estudos melódicos. Muitas dessas metodologias são 

criação de cada professor no cotidiano com o aluno, sendo assim muitas vezes uma metodologia 

não formal. 

 Fazer um registro dessas metodologias e abordagens de um jeito acadêmico, pode 

possibilitar o acesso a essas informações, deste modo, essas entrevistas, aqui descritas neste 

trabalho, juntamente com a revisão de literatura explorada, mostram caminhos que podem ser 

percorridos, contribuindo assim com cenário de estudantes de trombone no Brasil. 

 Enquanto músico trombonista, me interessei pelo tema, e vi nessa pesquisa a oportunidade 

de responder às dúvidas que eu mesmo tinha, e de poder dialogar sobre isso com grandes músicos 

que admiro. E ao terminar esse trabalho, percebo que muito mais até do que o que esperava, foi 

respondido. Ter professores de grande relevância, compartilhando suas experiências, repassando 

os aprendizados delas, é também em si uma experiência, pra mim e para o caro leitor deste trabalho. 

Nos dando assim acesso a diálogos importantíssimos, que às vezes não temos o acesso tão 

facilitado.  
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 Diante da necessidade de materiais sobre estudo da musicalidade no trombone, e do acesso 

não tão fácil a diálogos dessa natureza com professores de alta relevância, desta pesquisa cumpre 

o papel de amenizar essas necessidades, e contribuir significativamente para a construção de um 

repertório sobre esse assunto. 

Entendemos então, que o estudo da musicalidade através dos estudos melódicos, é uma 

metodologia bastante aplicada e difundida entre trombonistas do mundo, mas que a musicalidade 

ela vem de todo um contexto, que para cada indivíduo pode variar. Ela vem das diferentes 

influências que o músico sofre e como ele aplica isso, sendo o estudo melódico uma forma de 

sistematizar, aplicar e trabalhar essas percepções.   
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