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RESUMO  

Alunos de qualquer instrumento musical já deve ter ouvido a seguinte frase “seja mais 

musical”, ou alguma outra similar à está. Este trabalho faz parte do projeto de pesquisa 

belbone que busca uma repensar o ensino de trombone no Brasil, almejando uma visão mais 

musical e produzindo materiais pedagógicos. Aqui aponto algumas maneiras de se estudar a 

construção da musicalidade.  Se valendo de 3 masterclasses que foram lecionados durante a 

boneweek IV de 2021, onde os professores falaram sobre como instruem seus alunos de 

trombones, a construírem as suas músicas. Ao analisar suas aulas apresento as formas 

descritas por, Brad Edwards, Brandt Attema e Lucas Borges, para se estudar o trombone 

criando uma boa concepção musical, construindo meios de assimilação e organização. Dando 

uma abordagem mais prática do estudo para o fazer musical. 
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1. INTRODUÇÃO 
O estudo das habilidades musicais para um instrumentista, é muito amplo. 

Dentre essas várias necessidades, a musicalidade é de suma importância. Mas ao mesmo 

tempo de sua extrema necessidade não é algo muito claro de se entender, as 

possibilidades, as maneiras de se fazer e os estilos são pontos que fazem com que se 

torne tudo ambíguo. Uma questão é como o professor constrói essa ideia e os conceitos 

para que seu aluno aplique.  

Por isso o objetivo dessa pesquisa é buscar novas ideias e abordagens para o 

estudo da musicalidade, ir além da literatura tradicional. Proporcionando estudos de 

musicalidade para trombone, opções de fácil acesso e ponderar suas eficácias. E como 

objetivos específicos analisar, em vídeo aulas, os conceitos didáticos utilizados pelos 

professores; BRAD EDWARDS, BRANDT ATTEMA e LUCAS BORGES. Buscar 

formas metodológicas para o estudo de musicalidade. Proporcionar uma organização 

para estudar a musicalidade no trombone.  

Para mim sempre foi difícil de entender as diversas camadas de como soar 

musical, as explicações pareciam vagas, não era algo fácil de compreender e 

principalmente simples de resolver. Como ser mais musical, como pensar a música, 

como entender e transmitir as ideias. Essas dúvidas que podem ser de muitos outros 

foram o que me levaram a trabalhar esse tema, buscar uma resposta para como estudar 

de forma a desenvolver minha musicalidade e expressá-la.  

Então aqui analisei três masterclass, que foram lecionadas durante a boneweek 

em abril de 2021. Os convidados deram uma aula e falaram sobre suas ideias e maneiras 

de estudar a interpretação musical.  

No capítulo dois apresentamos o projeto de pesquisa “Bel-bone: utilização de 

canções como estudos melódicos para 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. É apresentado o referencial 

teórico, da literatura de pedagogia do fazer musical. 

No capítulo 3 analisaremos as aulas que aconteceram durante a BONEWEEK 

2021, três professores que ministraram masterclass falaram como trabalham com seus 

alunos e como pensam o fazer musical. Uma análise das abordagens dos professores 

LUCAS BORGES, BRAD EDWARDS e BRANDT ATTEMA. 

No capítulo 4 as considerações finais, entendemos que o alvo é tocar bem, por 

isso estudamos tanto o instrumento, mas a musicalidade tem que ser utilizada aqui. Ser 
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musical não é só soar bonito, afinado e articulado devidamente, é ir além, ter uma ideia 

da música as intenções, cores e sentimentos. A partir disso que deve se preocupar em 

resoluções, ao tocar e o som não sair como se quer é onde se deve para e corrigir. Se 

tiver claro o som e quando executar no trombone algo não soar errado, diferente do 

imaginado, é aí que se deve preocupar com a boca, língua ou o braço. O som da 

campana é quem deve nos corrigir. 
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2. 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 no Bandalab-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 

compreender como trombonistas (estudantes, profissionais e professores) compreendem 

e lidam com as questões ligadas a musicalidade. Analisar estes 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 Pinheira (2021) que buscamos compreender questões 

relacionadas às práticas e opiniões de estudantes de trombone a respeito dos estudos 

melódicos, os resultados serão apresentados a frente. No atual momento, concluímos 

mais uma etapa ainda inicial, em que buscamos compreender como renomados 

trombonistas entendem questões voltadas a musicalidade em suas carreiras e aulas. O 

presente trabalho enquadra-se neste recorte, deste modo temos, Gabriel Queiroz, com 3 

entrevista com renomados professores de trombone brasileiros a respeito da construção 

de suas carreiras com questões além do trombone e abordando também estudos 

melódicos. Complementando Pedro Gonçalves analisando 3 masterclass de professores 

internacionais realizadas na VI Boneweek, realizada virtualmente no ano de 2021. 
                                                           
1 Este capítulo foi desenvolvido e escrito em forma de colaborativa, sendo seu conteúdo um copilado. A 
autoria é coletiva contendo textos dos seguuintes integrantes do Projeto de pesquisa “Bel-Bone”: Marcos 
Botelho, Sabryna Pinheiro, Gabriel Queiroz e Pedro Gonçalves.  
2 Iremos nos referir somente como Bel-bone.  



8 
 

Todos estes professores usam direta ou indiretamente canções em suas atuações 

didáticas. 

2.1. 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, p. 11)3 

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

música, mas sim consumidores. Tal filosofia enfatiza a música como um produto e um 

processo, ação como conhecimento é a chave da filosofia prática. O autor complementa: 

“música não é simplesmente uma coleção de produtos ou objetos. Fundamentalmente 

música é algo que pessoas fazem”. (ELLIOT,1995, p 39)4 

                                                           
3 The most important skill any musician must develop is the skill of listening. Listening provides the 
means by which we acquire musical ideas and the means by which we evaluate our product.  
4 Music is not simply collection of products or objects. Fundamentally, music is something that people 
do.  
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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, p41)5 

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 especificas 

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. 

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 

                                                           
5 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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impossível ensinar alguém a ser expressivo; Quantas vezes já ouviu a frase 
"Você pega ou não pega isto"?6 (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 (2016) 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.  

2.2. 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 continuo 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 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).  

                                                           
6 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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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 ao 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 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 um 
“perfomencer” 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), 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 grandes desafios 

pedagógicos diários para enfrentar. De modo geral, as aulas de instrumentos nas 
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universidades são individuais. O professor assume papel de orientador, facilitador e 

conselheiro, por muitas vezes, por conta da nossa realidade brasileira, de pai, irmão etc.  

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 pg14, 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 devamos 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 

através da interação com um meio musical. Consiste na execução de alguma cultura 

específica em relação aos sons musicais (SLOBODA,2008:257)”.  
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2.3. Os Estudos Melódicos para trombone e a utilização de canções7 
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. 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 e até informal. 

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 130 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, como 63%.  

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 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 

                                                           
7 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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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)8 

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

de trombonistas, a necessidade de novos materiais, corroborando a hipótese inicial de 

que os atuais e tradicionais métodos, apesar de serem comprovadamente eficazes e de 

grande qualidade, precisam de primordial renovação e atualização.  

No tocante à busca por novas alternativas, 80% das respostas as consideraram 
como um ponto importante, demonstrando e confirmando dessa forma, uma 
real necessidade de renovação da estrutura e materiais atualmente usados 
para essa finalidade.  (PINHEIRO, 2021). 

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

trombonistas aos estudos melódicos, sendo que para eles, os estudos melódicos 

                                                           
8 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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compõem um importante parte do desenvolvimento no trombone, sendo responsáveis 

pela melhoria e aprimoramento da musicalidade, legato e fraseado. Também são vistos 

por esses músicos como importante 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. 

Relacionado à busca por novas alternativas, os resultados foram um tanto 

inesperados. Era previsto que essa busca fosse considerada importante pelos 

participantes, por se tratar de um dos pilares do estudo trombonístico que carece de 

renovação. Porém, conjecturava-se o uso de canções como melhor alternativa, por esta 

não ser moldada a uma estrutura tecnicista – a concepção base dos métodos. Entretanto, 

revelou-se que os trombonistas anseiam antes, por uma renovação do material sonoro e 

não necessariamente da tradicional estrutura do método. Não obstante, as canções são 

consideradas como uma boa alternativa por uma expressiva parcela dos respondentes.  

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.   
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3. ANÁLISE DAS MASTERCLASS  
 

As três aulas que aqui estão sendo abordadas foram gravadas na boneweek, um 

curso voltado para trombonistas, que é realizado em Goiânia e traz vários 

instrumentistas/professores para ministrar minicursos e palestras, em 2021 aconteceu 

virtualmente devido as necessidades de isolamento. As aulas de professores 

internacionais são traduzidas simultaneamente por algum professor convidado.  

Essa edição foi pensada de forma que os professores convidados falassem e 
abordassem as suas maneiras e ideias de como se deve tocar e como estudar, e não 
ficassem presos a só ouvir os alunos individualmente. 

A escolha de cada professor foi pelas ideias de cada um, observar como cada um 
trabalha e a facilidade de compreender o que eles transmitem. Durante as masterclass a 
praticidade de entender e absorver os conteúdos foi o que gerou o interesse de trabalhar 
as concepções desses professores. 

3.1. Brad Edwards      
Brad Edwards é professor na universidade estadual do Arizona e lecionou nas 

universidades da Carolina do sul e do norte de Iowa. Ele é mais conhecido por seus 

livros pedagógicos. Atuou como trombonista na Air force band em Washington DC, 

Phoenix Symphony, Baltimore Symphony, Baltimore Opera, National Symphony e 

Charlotte Symphony. (EDWARDS) 

Está será uma análise de uma masterclass por ele lecionada, durante a boneweek 

em 24 de abril de 2021, com a tradução simultânea, pelo professor Lucas Borges 

(trombonista).  

O professor inicia sua aula com seu aquecimento e estudos diários e segue 

apresentando suas ideias e concepções para estudo e aprendizado da musicalidade, ao 

trombone. A aula tem uma abordagem mais prática, fazendo o que foi proposto, com o 

instrumento em mãos, ir tocando e testando. Assim desde o aquecimento já ir estudando 

de maneira consciente e alinhada com a busca da imagem musical. 

Edwards começa com ar e buzzing no bocal de forma livre, sem preocupar com 

notas, depois passa para a vibração com melodias simples e as canta antes de executar. 

Edwards (2021) diz que “quanto mais eu canto melhor eu toco, então cante mais todos 

os dias”. Ao fazer o buzzing o professor fala que, deve ser feito como cantar, de maneira 

suave sem pancadas na mudança de notas, sem quebras no ar. Desde o seu aquecimento 

Brad pensa na musicalidade, em trabalhar os fundamentos pensando em música. O 
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conceito de ser musical é complexo e vago, mas ser melodioso desde as seu primeiro 

sopro deixa menor a distância de estudar técnica instrumental e música.  

Ao tocar as primeiras notas no trombone ele faz algo que chama de easy 

resonance on the instrument, buscando criar frases simples e melodiosas, usando a 

criatividade e sua experiência improvisando, sempre tendo em mente a qualidade sonora 

clara e bela. Para Edwars (2021), o importante é que o primeiro som que se faz no 

trombone seja fazendo música. Em sequência ele toca cinco notas para baixo, por grau 

conjunto começando pela quinta indo até a tônica, e assim vai descendo por semitom, 

indo de uma região média até grave, a extensão do exercício vai de quem o está 

praticando, podendo seguir o quão grave conseguir. Sempre suave, pensando em ser 

similar ao canto, passando pelas notas com glissando e ligado natural apenas. Feito isso 

se repete o exercício, na primeira vez faz como anteriormente, na segunda ele usa da 

criatividade, improvisando melodias a partir das notas como base e podendo usar outras 

diatônicas daquela tonalidade, só depois ele desce meio tom, indo até as notas mais 

graves. Para Edwards (2021) é importantíssimo ter claro na mente o som desejado, o 

que quer transmitir pela campana, buscar não só uma boa qualidade sonora como dar 

ênfase na musicalidade.  

Durante todo o seu estudo Edwards (2021) enfatiza que devemos usar bem o 

ouvido e sempre buscar pelo melhor som. Ele toca algumas flexibilidades de seus livros, 

Lip Slurs ou Lip Slurs Melodies. Apesar de serem exercícios de mecânica, eles têm um 

caráter bastante melódico e musical, mas não somente isso, esses contêm uma maior 

complexidade técnica, assim gerando uma proxêmica entre técnica e música.  

 Em seguida Edwards toca escalas de um de seus livros, onde também é bem 

nítido o conceito de musicalidade, mesmo em conteúdos mais técnicos. Não deixando 

de lado o trabalho dos recursos do trombone, mas assimilando esses exercícios a uma 

construção da concepção musical.   

Para Edwards (2021) é importantíssimo tocar músicas de ouvido e em várias 

tonalidades. Tirar uma melodia e tocar por toda a extensão do trombone, agudo, médio e 

grave e em várias tonalidades. Se apoiando em seus ouvidos. Fazer isso não somente 

com melodias simples e pequenas, utilizar canções e árias por exemplo. Seus alunos 

fazem isso sem nunca terem lido uma nota da peça, alguns chegaram a pedir para tocar 

um concerto inteiro de ouvido. Um de seus alunos chegou a tocar o concertino para 

trombone Ferdinand David, todo de ouvido, onde foi um dos ganhadores do prêmio de 

solista da universidade estadual do Arizona. 
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Para tocar de ouvido primeiro é necessário cantar, cante bastante e tocar o que 

cantou. Começar com partes pequenas da música e aos poucos ir aumentando. Edwards 

(2021) diz que conseguir cantar e tocar no trombone é o caminho, mas devemos 

começar de maneira simples, ter o cérebro cantante é fundamental comece com o som 

na cabeça e o instrumento será um espelho.  

Tocar bem não é só fazer a notas sorem boas, mas ir além, dar contexto a 

música. Para isso Edwards (2021) sugere alguns meios para praticar, ao cantar uma 

frase utilizar de gestos com o braço para entender e visualizar a condução fraseológica e 

se valer de palavras para dar ênfases, para quando tocar no trombone ser mais 

interessante. Ao usufruir desses procedimentos podemos construir um caminho para a 

musicalidade. 

Usar de palavras e gestos enquanto cantamos, pode auxiliar a condução, 

entender até onde queremos ir, qual o objetivo. Saber do direcionamento da frase é 

fundamental para ser musical, a expressividade é necessária. Ao gesticular com o braço 

dá uma imagem visual, facilitando a visualização e condução. Imaginemos um maestro, 

quando está conduzindo um grupo ele gesticula com o braço para dizer o que quer, 

dinâmicas articulações e acentos. Colocar uma letra na música não só irá facilitar na 

construção das ideias, mas pode auxiliar muito na intenção e emoções, dar cores. Como 

colocar um texto triste, alegre, raivoso entre outros sentimentos.  

É muito importante no discurso musical a diversidade de cores e emoções. Para 

não tocarmos tudo igual, com a mesma intenção, fruir de timbres e intenções diversas 

para deixar a música mais interessante. “Se é interessante para você vai ser interessante 

para eles também, eles vão gostar mais.” (EDWARDS, 2021).  

 

Link de acesso da masterclass: 

https://drive.google.com/drive/folders/1Y01mmA6TDaNrmvhkh5KOxJsQcxt6fLTM 

 

3.2. Brandt Attema  

Brandt Attema e bacharel e mestre em trombone baixo e contrabaixo pela 

Codarts. Atua como trombonista baixo e contrabaixo na orquestra Filarmônica da Rádio 

da Holanda e do Netherlands Wind Ensemble. E professor de trombone baixo na 

Codarts e no conservatório real de Haia (ATTEMA). 
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A aula do professor Brand, aqui descrita, ocorreu na boneweek em 22 de abril de 

2021, via zoom. A análise foi feita sobre a tradução simultânea do Professor Rafael 

Paixão (trombonista).  

Quando nós estudamos como trombonista comumente o fazemos em tópicos, 

técnica instrumental e musicalidade, praticando de forma separada. Se pensarmos no 

ponto de vista de quando estivermos nos apresentando, não será separado dessa 

maneira, estaremos tocando música. Brandt (2021) afirma “a técnica instrumental é para 

auxiliar na produção musical”. Com isso em mente unir esses conceitos em nossos 

estudos pode ser mais proveitoso e eficaz.  

Algo óbvio, mas as vezes nós simplesmente o esquecemos é como o som tem 

vários aspectos. Não só em sua qualidade, quando sai pela campana do trombone, mas a 

sua vasta gama de característica num contexto musical. ATTEMA (2021) diz, 

“entendemos quando uma pessoa toca com um som bonito ou quando o nosso não nos 

agrada, é algo que todos percebemos, mas não é tão simples de ser trabalhado”.  Como 

o soar em cada música é diferente, pode ser percebido em estilos e contextos variados. 

A qualidade do som é um fator de inúmeros questionamentos de como se melhorar e de 

como trabalhar. “Podemos pensar em como queremos transmitir uma ideia, uma nota 

sozinha vai soar de uma maneira, mas ao tocarmos ela dentro de um contexto musical 

como: Shostakovskv, Brahms e outros, terá cores e intenções diferentes”. (ATTEMA, 

2021). 

Para Attema (2021), existe uma diferença de cantar afinado e o solfejo, é muito 

mais sobre transmitir as ideias e as intenções que imaginamos. Tendo uma referência de 

fato, e assim tornar mais palpável do que é pensado e executado. Não se esquecendo 

que “cantar afinado também é uma necessidade para resolver questões de intenção, se a 

afinação estiver na nota errada quando for tocar pode acontecer de a nota não soar no 

centro” (ATTEMA, 2021). 

Brandt (2021) ressalta ainda que, ter a música bem clara e resolvida na cabeça, 

com todos os intervalos e demais anuências, pode auxiliar no caso de porventura não 

estar com seu instrumento para tocar, e estar com um trombone diferente. Assim 

podemos estar preparados para qualquer imprevisto e até algo previsto, como tocar em 

um trombone de outra afinação, isso pode acelerar o processo de se adaptar. 

Em qualquer estilo de música podemos entender e internalizar as intenções para 

transmiti-las. O caráter é diferente mesmo com sentimentos semelhantes, o que faz com 
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que surja uma identidade. O exemplo da música triste; ela pode abordar cunhos 

diversos, pode ser comedido, intimista e histérico. Fazendo abordar várias situações.   

Em qualquer estilo de música podemos entender e internalizar as intenções para 

transmiti-las. O caráter é diferente mesmo com sentimentos semelhantes, o que faz com 

que surja uma identidade. 

 
“Saber o que a música quer transmitir é um caminho para tocar musicalmente 
coerente. Através da história da música, um contexto ou a letra podemos 
perceber o que o autor queria transmitir. Tocando uma música triste podemos 
pensar em situações ou imaginar algo triste que nos deixaria assim, e aí tocar 
da maneira como nos sentimos”. (ATTEMA, 2021) 

 

Usar a imaginação ao nosso favor é um caminho benéfico. Ter uma relação com 

o que iremos tocar, faz com que a sensação ou história que queremos transmitir seja 

algo mais próximo de nós. Para construir uma musicalidade devemos praticar isso 

bastante, já que ter em mente o que queremos dizer e o que contamos pela campana do 

trombone pode não ser sempre a mesma ideia. Brandt (2021), diz que “tocar músicas 

fora do repertório trombonistico auxilia nessa construção. E ressalta também que 

“muitas vezes por tocar uma música com frequência, como por exemplo o 

FERDINAND DAVID que é muito cobrada em audições e provas, podemos criar uma 

certa tensão que nos afasta e dificulta transmitir as intenções que queremos”. 

(ATTEMA, 2021) 

Uma dificuldade é lidar com os clássicos do repertorio, como é de se imaginar, 

são bem conhecidos, tem uma vasta variedade de versões (não só tocada como escritas), 

tem fácil acesso a boas gravações. O que pode se tornar um problema. Todos esses 

fatores podem contribuir para um desgaste do trombonista quando for se apresentar, seja 

em concertos, recitais ou audições. Brandt trabalha a imaginação em outros repertórios, 

para criar uma experiência no músico e possibilitar se expressar, de trazer para a 

campana o que ele imaginou.  

A técnica está a serviço da música, se valer disso durante os estudos pode o 

tornar mais eficaz. Brandt (2021), enfatiza que “utilizando de músicas para criar 

exercícios técnicos, teremos uma referência para determinados aspectos como: 

articulação, legato e timbres”.  Isso tornaria o estudo mais eficaz, tendo o som da 

música bem estabelecido na cabeça e com uma resposta mecânica adequada o fator de 

ser musical estaria mais próximo.  
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A criação de exercícios técnicos pode suprir uma necessidade que acontece ao 

estudar uma peça. Cada música tem seu contexto e suas especificidades, se preparar 

adequadamente para tocá-la é o motivo de estudarmos. Se valer desses procedimentos 

podemos ajustar nossa prática para ganharmos tempo de preparo do repertorio. 

Link de acesso da masterclass: 

https://drive.google.com/drive/folders/1Y01mmA6TDaNrmvhkh5KOxJsQcxt6fLTM 

3.3. Lucas Borges 

LUCAS BORGES é professor associado de trombone na Universidade de Ohio. 

É doutor pela universidade do Norte do Texas, mestre pela universidade de Indiana e 

bacharel pela universidade de Brasília (BORGES). 

A aula do professor Lucas, aqui descrita, ocorreu na boneweek em 23 de abril de 

2021, via zoom. O seu aquecimento e conceitos de estudo que ele apresenta. 

Lucas começa a aula com seu aquecimento, iniciando com respiração. 

Respirando de uma maneira livre, inspirando e soltando o ar de forma tranquila, 

relaxada e continua. Ao tocar no trombone recomenda escolher uma nota com maior 

facilidade, para que o primeiro som seja muito bom (BORGES, 2021). Fazer exercícios 

de glissando também é importante, para trabalhar a coluna de ar, Borges (2021) 

recomenda focar em projetar um som sem interferências e com qualidade, começando 

da região média e ir expandindo tanto para o grave quanto para o agudo, até onde 

conseguirmos. É importantíssimo para esse exercício, cantar a primeira nota de cada 

serie harmônica, bem e afinada. Ter em mente que se deve sentir sem pressão, sem foça. 

Ser eficiente é soar bem com o mínimo esforço, isso faz com que pareça fácil 

(BORGES, 2021).   

Para Borges (2021) é importante estudar intervalos, tê-los bem claro na cabeça e 

buscar um bom som, como é desejado. Usando desse exercício para desenvolver a 

técnica de vara ao movê-la de uma nota a outra, Borges (2021) enfatiza que devemos 

movimentar a vara de maneira sutil e no tempo certo, sem trancos.  

Tocando exercícios de técnica, como flexibilidade, fica claro como Lucas está 

sempre pensando em soar muito musical, buscando pela musicalidade e soar bem desde 

o aquecimento. Para desenvolver e amadurecer a ideia de como queremos soar temos 

que estar trabalhando nela o tempo todo, não deixar para quando estivermos no palco 

querer ser musical, enquanto estiver com instrumento na mão buscar a musicalidade 

(BORGES, 2021). Muitas vezes ao trabalhar exercícios de mecânica nós trombonistas 
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nos esquecemos de sermos músicos e por vezes focarmos apenas na mecânica, para isso 

podemos trazer essas intenções do fazer musical durante o estudo.  

Para gerir as ideias de musicalidade e transformá-las de maneira a deixá-las 

práticas e compreensivas, Lucas toca melodias durante o aquecimento, ao tocar músicas 

simples, temos que priorizar por fazê-las de ouvido. (BORGES, 2021) “Tirar uma 

melodia de ouvido traz a concentração para ela e no resultado que sai na campana”. Isso 

ajuda a ficarmos atentos no que estamos produzindo. E claro, para tirarmos algo de 

ouvido é fundamental cantar antes de tocar, testando se a percepção está conectada com 

o instrumento. Borges (2021) ressalta, que após tirar a melodia ir tocando até ficar bom, 

depois variar as tonalidades e regiões, para trabalhar em toda a extensão do trombone e 

a sua fluência.  

Termos a referência do som no ouvido ajuda a chegar em notas mais difíceis, 

como agudo por exemplo. Alcançar uma nota mais difícil, muitas vezes é pelo fato de 

não a estarmos ouvindo internamente, exemplo dos trechos do bolero de Ravel e 1° de 

Brahms, se não estiver bem claro na nossa cabeça será só um chute na direção 

(BORGES, 2021). Assim sendo, trabalhar com a sonoridade na cabeça melhora a 

eficácia enquanto tocamos. 

Tocar decorado auxilia na performance, o foco estando naquilo que estamos 

fazendo é fundamental e nossa atenção quando tocamos lendo fica se dividido com a 

partitura. Para uma melhor performance o ideal é concentrar apenas no som que sai da 

campana. Isso tanto durante uma apresentação quanto durante a prática. Borges (2021) 

deixa claro que o momento de análise durante o estudo é quando se abaixamos o 

instrumento. Só quando paramos de soprar no trombone é que devemos pensar no que 

fizemos, se estava como queríamos e se não o que fazer. Ter a música internalizada, 

decorada aumenta as chances de dar certo, pois a atenção do cérebro estará no fazer 

musical. Borges (2021) cita Gallwey (1974) no jogo interior do tênis, onde performance 

= potencial – interferência. Mas além disso, é primordial ter a capacidade de focar no 

que está vindo, o que passou deixar para trás, se errou ou escrocou isso não importa 

mais, dar atenção no que está acontecendo e no que vem (BORGES, 2021).  

E é evidente que para podermos apresentar claramente as concepções musicais, 

nossas emoções e cores que queremos dizer no discurso musical, demanda muitas 

repetições, treinamento e experimentação. 
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Link de acesso da masterclass: 

https://drive.google.com/drive/folders/1Y01mmA6TDaNrmvhkh5KOxJsQcxt6fLTM 

 

4. CONSIDERAÇÕES FINAIS  

Durante as aulas desses 3 professores é abordado diversos aspectos, que para 

eles são necessários para uma construção da interpretação musical. Mesmo que alguns 

tenham ideias diferentes entre si é claro que suas contribuições são coesas e eficazes. 

Ao analisar as aulas ficou claro que cada músico tem sua maneira de pensar e estudar. 

Com o objetivo de proporcionar maneiras de praticar e construir uma musicalidade, 

vimos que temos vários caminhos. Porém é de comum acordo, e evidente, pensar no 

som que queremos produzir, se valendo desse para que seja nossa bussola.  

Foi comum entre os professores que devemos sempre cantar, entretanto cada 

uma enxerga de esse ato de uma maneira. Ao cantarmos externalizamos nossas 

intenções musicais antes mesmo de pegar no trombone, já ter construído na mente e o 

exemplo claro no as intensões e ênfases de frases. O trombone é somente um espelho do 

que pensamos, então termos claro na mente o som e como ele deve soar é o caminho. A 

construção sonora deve primeiro acontecer no cérebro cantante e depois ser traduzida 

pelo instrumento. isso torna até a prática mais eficiente, pois saberemos onde estamos e 

para onde queremos ir. 

O estudo de técnica é outro fator a ser observado. Ter essa relação com ouvido, 

mente e trombone é determinante. Ficou claro durante as observações que, a 

preocupação com a mecânica só deve acontecer depois que tivermos bem claro na 

cabeça o som que queremos produzir. Somente quando tocarmos e não sair como 

queríamos é que devemos nos preocupar com essas questões, se o som estiver 

exatamente como imaginamos não tem por que mudar. Ao tocar se tiver claro o som, e 

quando executar soar diferente do imaginado, é aí que se deve preocupar com a boca, 

língua ou o braço. O som da campana é quem deve nos corrigir.  

Tocar de ouvido sem nunca ter lido uma partitura pode gerar grandes benefícios, 

verificar a interação do ouvido com o instrumento e trabalhá-la. O foco do som que está 

sendo produzido estará muito bem inspecionado, como não tem uma partitura a atenção 

não será dividida. Assim podendo dar estrema atenção ao fazer musical, criando a 

experiencia e construindo uma concepção. E fazer isso podemos também trabalhar a 

fluência no trombone, tocando em vários tons e por toda a região do instrumento.  
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O tocar de ouvido tem uma relação direta com o canto, pois para tirar a melodia 

precisamos nos acostumar com ela e ter seu som bem claro na nossa cabeça. O que faz 

com que em melodias simples, poder expandir por toda a extensão do trombone gerando 

um domínio e controle das regiões mais difíceis. 

Isso são meios de se praticar musicalmente o instrumento, estar fazendo música 

enquanto estuda o trombone. Esses recursos se valem bastante da percepção do músico, 

e trazem para o trombonista, soluções práticas e eficientes buscando uma visão mais 

musical. 

Para se valer das construções de musicalidade mais amplas temos outras 

ferramentas. Foi falado sobre o uso de gestos, palavras e imaginação. Conceitos 

diferentes que se completam. 

Ao usarmos palavras podemos entender os movimentos da música, cores e 

ênfases. Os textos presentes na música, como letras, podem sempre nos auxiliar na 

interpretação, quando não houver, nós mesmos podemos colocar ou utilizar de uma 

única palavra. Ajudando a entender os direcionamentos de uma frase, articulações, 

intenções e emoções. 

Os gestos podem ser de ajuda na visualização do fraseado e suas 

movimentações. Com exemplo de um maestro, ele rege se grupo os direcionando com 

os braços e mãos, facilitando a compreensão, para que os músicos toquem da maneira 

que ele desejar. Isso vale para nós, se vermos como são as: anuâcias, direções, 

inflexões, expressões e outros, podendo nós sermos mais coesos com o que desejamos e 

o que produzimos.  

A imaginação pode ser usada para criar texturas e camadas na interpretação, 

pensar em imagens, situações e emoções para gerar uma sonoridade mais complexa e 

atraente. Se imaginarmos algo que nos deixa triste quando estivermos tocando uma 

música triste, isso com certeza vai fazer com que o som produzido seja mais carregado 

de sentimentos. Imaginar diversas situações durante uma performance, de acordo com a 

música executada, mudando de cores e dinâmicas pode enriquecer em muito nosso 

discurso musical.  

Ao cantar com uso de palavras e gestos e utilizando a imaginação, trabalharemos 

com a interpretação e as concepções de como soar musical. Dar cores e emoções é o que 

deixa a música agradável e interessante para que a escuta. O alvo é tocar bem, por isso 

estudamos tanto o instrumento, mas é claro que não é só soar bonito, afinado e 

articulado devidamente, é ir além, ter uma ideia da música as intenções, cores e 
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sentimentos, transportar o ouvinte para outro lugar. É apresentar algo interessante e 

agradável.  

Para essa construção das camas de intenções musicais, onde buscamos um 

discurso mais interessante o alvo é ter uma boa performance, cujo caminho é praticar a 

musicalidade de maneira categórica e eficiente. As maneiras de estudar musicalidade do 

intérprete são variadas. Apesar de processos análogos a abordagem em algumas vezes 

foi diferente, já em algumas concepções distintas a essência do conteúdo foi semelhante, 

mudando a aplicação. Porém num contexto de aprendizagem essas maneiras de 

construção podem convergir e auxiliar umas às outras, as tornando mais completas.  

Juntar os conceitos básicos de sempre pensar o mais musical e sempre estar 

atento ao som, durante todo o nosso estudo vai deixá-lo mais eficiente. Não importa se 

estamos tocando escala, ou se é flexibilidade, articulação ou glissando, a qualidade 

sonora tem que estar bem clara no nosso ouvido o tempo todo, e sempre buscarmos ela 

enquanto tocamos. Estudar cantando para trazer a referência sonora para nosso ouvido é 

sempre um caminho benéfico, lembrando que se ouvimos e cantamos afinado, 

consequentemente tocamos afinado. Ter uma consistência do que nós imaginamos e o 

que produzimos. Com o canto podemos utilizar todas as outras maneiras de estudo, tirar 

melodias de ouvido, moldar o som, compreender os direcionamentos fraseológicos e a 

interpretação da melodia. 

Tudo isso se relaciona com o som que é produzido, o foco em ter na mente todas 

essas características musicais e conseguir traduzir e transmitir com o trombone. Os 

caminhos para ser musical passam pelas intenções com a música. Ser expressivo e 

contar uma história. O som que vai ser tocado tem que ser pensado, imaginar além das 

notas, ter emoções e sensações na nossa cabeça. E sempre buscar que a intenção sonora 

seja alcançada pelo que sai na campana do trombone. O som da música deve ser o 

objetivo claro.  

Para tocarmos com musicalidade vários fatores são importantes, então a 

construção é necessária. Como músicos podemos nos valer também da música que 

queremos tocar para essa construção, utilizar dos contextos em que foi composta, como 

por exemplo, período, acontecimentos, condições e razões. A história que o compositor 

colocou no papel ou em áudio se levada em consideração pode auxiliar na apresentação. 

Desfrutando das características de cada peça, nós como intérpretes podemos ser mais 

musicais, entendendo verdadeiramente o que o compositor queria transmitir ao compor 

aquela música.  
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Temos outras ferramentas para o desenvolvimento da nossa musicalidade, ouvir 

a música inúmeras vezes, tocar com auxílio de playback, tocar em outros instrumentos 

para ter uma sugestão de roupagem diferente, ter referências de outros instrumentos. 

Tudo isso vai de encontro a termos uma construção do som antes de executarmos no 

trombone, mas pode ser testado, e há a possibilidade de ser eficiente. 
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