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Das cavernas aos palcos: Uma jornada pela origem e 
evolução da confecção artesanal de instrumentos 
musicais 

A necessidade de produzir som, de se comunicar para além da palavra e de 

expressar emoções e rituais através de vibrações sonoras acompanha a 

humanidade desde seus primórdios. Antes mesmo de dominar técnicas complexas 

de agricultura ou construção, o ser humano já explorava os materiais ao seu redor 

para criar os primeiros artefatos sonoros. Esta jornada, que se inicia com a simples 

percussão de duas pedras ou o sopro em um osso oco, floresce em uma rica 

tapeçaria de engenhosidade, arte e cultura, culminando na diversidade de 

instrumentos musicais que conhecemos hoje, muitos dos quais ainda guardam a 

essência do fazer manual e da criatividade individual do artesão. A confecção 

artesanal de instrumentos musicais é, portanto, uma das mais antigas formas de 

expressão tecnológica e artística da nossa espécie, um elo direto com nossos 

ancestrais e suas formas de ver e interagir com o mundo. 

Os primeiros sons intencionais: Instrumentos rudimentares na 
pré-história 

Imagine um grupo de nossos ancestrais, há dezenas de milhares de anos, reunido 

ao redor de uma fogueira. O mundo ao redor era um misto de maravilhas e perigos, 
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e a comunicação e a coesão do grupo eram vitais. Nesse cenário, a produção de 

sons intencionais começou a ganhar um papel crucial. Não estamos falando ainda 

de melodias complexas, mas de ritmos e timbres que podiam servir para espantar 

predadores, sinalizar perigo ou sucesso na caça, ou talvez para acompanhar 

danças e rituais em honra às forças da natureza. Os primeiros "instrumentos" eram, 

na verdade, objetos encontrados e minimamente modificados. Por exemplo, pedras 

com formatos e densidades particulares, quando percutidas uma contra a outra (os 

litofones), produziam sons distintos que poderiam ser organizados em sequências 

rítmicas. Pense na descoberta casual de que uma pedra maior e mais chata soava 

diferente de uma menor e arredondada, e como isso poderia ter instigado a 

exploração sonora. 

Ossos de animais, ocos por natureza ou esvaziados, também se tornaram 

candidatos ideais. Um fêmur de abutre encontrado em sítios arqueológicos na 

Alemanha, datado de mais de 35.000 anos, com furos laterais cuidadosamente 

trabalhados, é considerado uma das flautas mais antigas já descobertas. A 

confecção aqui, embora rudimentar, já demonstra uma intencionalidade clara: a 

busca por variar a altura do som produzido pelo sopro. Considere este cenário: um 

caçador habilidoso, após abater um grande pássaro, percebe que o osso da asa, ao 

ser soprado, emite um silvo. Com o tempo, e talvez por acidente ou curiosidade, ele 

percebe que ao obstruir pequenos orifícios naturais ou lascas nesse osso, o som se 

altera. Nasce aí a ideia de controlar a coluna de ar e, consequentemente, a nota 

musical. 

Sementes secas e pequenas conchas, quando agrupadas em um invólucro como 

uma cabaça seca ou um crânio de animal pequeno, davam origem a chocalhos. O 

simples ato de agitar esses objetos produzia um som útil para marcar o ritmo ou 

criar uma atmosfera sonora em cerimônias. Raspadores feitos de ossos ou madeira, 

com entalhes transversais, eram friccionados por outra peça, gerando um som 

rascante e percussivo. Imagine aqui a seguinte situação: durante o preparo de 

uma pele de animal, um artesão primitivo nota que ao raspar um osso com uma 

série de incisões para facilitar o trabalho, um som interessante é produzido. Essa 

descoberta acidental poderia levar à criação de um raspador com o propósito 

exclusivo de fazer música ou sinalização. A madeira, embora menos preservada ao 



longo dos milênios, certamente foi um material primordial. Troncos ocos percutidos 

com galhos (antecessores dos tambores de fenda) ou simples galhos batendo uns 

contra os outros já configuravam uma percussão básica. A confecção desses 

primeiros instrumentos era intrinsecamente ligada à sobrevivência e à 

espiritualidade, com cada som carregado de significado e poder dentro da 

cosmologia daquelas comunidades. Não havia separação entre o artesão, o músico 

e o ritualista; frequentemente, eram a mesma pessoa ou papéis que se 

sobrepunham intensamente. 

A música floresce nas civilizações antigas: Sofisticação, simbolismo e 
os primeiros luthiers 

Com o advento da agricultura, a sedentarização e o surgimento das primeiras 

cidades-estado e grandes impérios, a confecção de instrumentos musicais deu um 

salto qualitativo. Civilizações como a egípcia, mesopotâmica, grega, romana, 

chinesa e indiana não apenas refinaram os instrumentos herdados da pré-história, 

mas também desenvolveram novas tipologias, explorando materiais mais 

elaborados e técnicas construtivas mais sofisticadas. A música deixou de ser 

apenas um elemento ritualístico ou de sinalização para se tornar também uma forma 

de entretenimento, uma expressão de poder estatal e um campo de estudo filosófico 

e matemático. 

No Egito Antigo, por exemplo, as pinturas em tumbas e os artefatos encontrados 

revelam uma rica variedade de instrumentos. Harpas e liras, com suas cordas 

tensionadas sobre estruturas de madeira decoradas com esmero, eram comuns em 

cerimônias religiosas e banquetes da corte. Para ilustrar, imagine um artesão 

egípcio, um especialista em madeiras nobres como o ébano ou o cedro, dedicando 

semanas para esculpir a caixa de ressonância de uma harpa, adornando-a com 

incrustações de marfim e ouro, e depois, com paciência, fixando e afinando as 

cordas feitas de tripas de animais. A precisão necessária já indicava um alto grau de 

especialização. Flautas retas e clarinetas primitivas (como o "memet") também eram 

populares, assim como uma vasta gama de tambores, sistros (um tipo de chocalho 

metálico associado à deusa Hathor) e címbalos. 



Na Mesopotâmia, a lira e a harpa também ocupavam lugar de destaque, como 

evidenciado pelos suntuosos instrumentos encontrados nas tumbas reais de Ur 

(datados de cerca de 2500 a.C.), alguns com cabeças de touro em ouro e 

lápis-lazúli adornando suas caixas de ressonância. A complexidade desses 

instrumentos sugere a existência de oficinas especializadas e artesãos com 

conhecimento transmitido através de gerações. A música estava ligada à 

astronomia e à matemática, e a construção dos instrumentos buscava refletir essa 

harmonia cósmica. 

A Grécia Antiga valorizava imensamente a música, associando-a à educação do 

cidadão e às artes cênicas. A lira e a cítara (uma lira mais robusta e complexa) eram 

emblemáticas, frequentemente tocadas para acompanhar a poesia e o canto. O 

aulos, um instrumento de sopro com palheta dupla, semelhante a um oboé primitivo, 

também era central, especialmente nos cultos a Dionísio. Considere este cenário: 
um artesão grego, conhecedor das proporções matemáticas defendidas por 

Pitágoras, seleciona cuidadosamente a madeira para o corpo de uma lira, debate 

sobre a melhor forma de curvar seus braços e calcula o comprimento e a tensão das 

cordas para obter as notas desejadas. Havia uma busca consciente pela perfeição 

acústica e estética. Os romanos, por sua vez, absorveram muitas tradições gregas, 

mas também desenvolveram instrumentos de grande porte para uso militar e em 

espetáculos de arena, como a tuba (uma trombeta reta e longa) e o cornu (uma 

trompa em forma de G). 

Na China antiga, a música era considerada fundamental para a harmonia social e do 

Estado. Uma sofisticada teoria musical se desenvolveu, e os instrumentos eram 

classificados de acordo com o material de que eram feitos (metal, pedra, seda, 

bambu, cabaça, argila, pele e madeira). Instrumentos como o qin (uma cítara sem 

trastes), o sheng (um órgão de boca feito de bambu e uma cabaça), e diversos tipos 

de sinos e tambores cerimoniais atingiram um alto grau de refinamento construtivo e 

sonoro. Por exemplo, a fabricação de um conjunto de bianzhong (sinos de bronze 

afinados) exigia um conhecimento metalúrgico avançado e uma precisão acústica 

notável, com cada sino capaz de produzir duas notas distintas dependendo do ponto 

de percussão. O artesão era, aqui, também um mestre fundidor e afinador. Na Índia, 

instrumentos como a vina (um cordofone antigo), flautas de bambu e uma miríade 



de tambores já demonstravam a complexidade rítmica e melódica que caracteriza a 

música indiana até hoje, com artesãos desenvolvendo técnicas específicas para 

trabalhar com madeiras locais, peles e metais. A confecção era, em todas essas 

culturas, uma arte respeitada, muitas vezes envolta em segredos de ofício e 

tradições familiares. 

A Idade Média e o Renascimento na Europa: A luteria em guildas e a 
expansão dos sons 

Durante a Idade Média europeia, a confecção de instrumentos musicais continuou a 

evoluir, impulsionada tanto pela música sacra da Igreja quanto pela música profana 

das cortes, dos trovadores e dos jograis. Os mosteiros se tornaram importantes 

centros de preservação e desenvolvimento do conhecimento, incluindo técnicas 

artesanais. Instrumentos como o órgão de tubos ganharam proeminência nas 

igrejas, exigindo artesãos com habilidades em marcenaria, metalurgia e mecânica. 

Imagine um monge beneditino, em um scriptorium ou oficina monástica, não 

apenas copiando manuscritos musicais, mas também supervisionando ou 

participando ativamente da construção de um pequeno órgão portátil (o organetto) 

ou de sinos para o campanário, aplicando conhecimentos de acústica e engenharia 

rudimentar. 

Nas cidades, começaram a surgir as guildas de artesãos, associações que 

regulamentavam a produção, a qualidade e o aprendizado de diversos ofícios, 

incluindo a luteria (termo que originalmente se referia mais especificamente à 

fabricação de alaúdes, mas que hoje se expandiu para fabricantes de instrumentos 

de corda em geral). Essas guildas estabeleciam padrões rigorosos para a formação 

de aprendizes e a ascensão a mestre artesão. Instrumentos de corda como o 

alaúde, a viela de roda (um instrumento fascinante cujas cordas são friccionadas por 

uma roda giratória acionada por uma manivela), a rabeca (ancestral do violino) e 

diversas harpas e saltérios eram populares. Considere este cenário: um jovem 

aprendiz em uma guilda de luthiers em Paris ou Nuremberg passa anos varrendo a 

oficina, aprendendo a identificar e secar as madeiras corretas – bordo para o fundo 

e laterais, abeto para o tampo de um alaúde – e a manusear com precisão as 

ferramentas de corte e entalhe, sob o olhar atento de um mestre que guarda 



ciosamente os segredos de proporção e colagem que garantem a sonoridade 

desejada. 

Os instrumentos de sopro também se diversificaram, com o surgimento de 

charamelas (ancestrais do oboé), flautas doces de diversos tamanhos (formando 

consorts ou famílias), sacabuxas (precursores do trombone) e cornetos (feitos de 

madeira ou marfim, com bocal como os metais, mas furos como as madeiras). A 

percussão medieval incluía tambores de diversos tipos, como o tabal e a pandeira, 

além de címbalos e sinos. 

O Renascimento, com seu florescimento artístico e científico, trouxe um novo 

impulso à luteria. Houve um interesse renovado pela cultura da Antiguidade 

Clássica e uma busca por maior expressividade na música. As famílias de 

instrumentos se consolidaram, permitindo a execução de peças polifônicas com 

maior riqueza de timbres. A viola da gamba, em seus diversos tamanhos, tornou-se 

um instrumento central na música de câmara. Por exemplo, um luthier 

renascentista em Cremona ou Brescia, na Itália, já começava a experimentar com a 

curvatura das abóbadas dos tampos e fundos dos instrumentos de corda, a 

espessura da madeira em diferentes pontos e as fórmulas de verniz, buscando um 

som mais potente, ressonante e equilibrado. Essas experimentações pavimentariam 

o caminho para o desenvolvimento do violino e sua família no período seguinte. A 

invenção da imprensa musical no final do século XV também contribuiu para a 

disseminação de peças e, indiretamente, para a demanda por instrumentos de 

qualidade. A figura do luthier começava a ganhar um status mais elevado, 

aproximando-se da de um artista. 

A expansão marítima e o intercâmbio cultural: Novos horizontes, 
materiais e musicalidades 

O período das grandes navegações e da expansão marítima europeia, a partir do 

século XV, não apenas redesenhou o mapa do mundo, mas também promoveu um 

intenso, e muitas vezes conflituoso, intercâmbio cultural que teve reflexos profundos 

na confecção de instrumentos musicais. As caravelas que cruzavam os oceanos 

não transportavam apenas especiarias, metais preciosos e tecidos; levavam 

também ideias, crenças e, claro, instrumentos musicais, além de trazerem de volta 



novos materiais e influências que enriqueceram a paleta dos artesãos europeus e 

geraram novas formas de expressão musical nas Américas, África e Ásia. 

Imagine aqui a seguinte situação: um navegador português ou espanhol 

desembarca em terras brasileiras ou caribenhas e, entre os presentes trocados com 

os povos nativos, recebe uma flauta de osso ou um maracá feito com uma cabaça e 

sementes exóticas. Ao mesmo tempo, os missionários e colonizadores introduziam 

instrumentos europeus como a viola, o violão (ou sua forma primitiva, a vihuela), a 

flauta e pequenos órgãos. Nas mãos dos artesãos locais, fossem eles indígenas ou, 

mais tarde, africanos escravizados e seus descendentes, esses instrumentos 

europeus começaram a ser adaptados, reconstruídos com madeiras e materiais 

locais, e muitas vezes ressignificados dentro de novas práticas musicais. Por 
exemplo, o berimbau, instrumento afro-brasileiro fundamental na capoeira, combina 

um arco de madeira verga, um arame (originalmente retirado de pneus, mostrando 

uma adaptação engenhosa), uma cabaça como ressonador e uma baqueta e 

dobrão para produzir seus sons característicos. Sua gênese é um exemplo clássico 

de como a criatividade artesanal pode surgir do encontro de diferentes tradições e 

da necessidade de se expressar com os recursos disponíveis. 

A chegada de madeiras exóticas das Américas e da África, como o jacarandá 

(rosewood), o pau-brasil (brazilwood) e o ébano africano, ofereceu aos luthiers 

europeus novas opções com qualidades acústicas e estéticas distintas. O 

jacarandá, por exemplo, tornou-se altamente valorizado para fundos e laterais de 

violões e outros instrumentos de corda devido à sua densidade e ressonância. 

Considere este cenário: um luthier em Sevilha, um importante porto de chegada 

das frotas das Índias, recebe um lote de uma madeira escura e densa vinda do 

Brasil. Ele experimenta usá-la no lugar do bordo tradicional e descobre que ela 

confere ao instrumento um timbre mais profundo e brilhante, abrindo novas 

possibilidades sonoras e estéticas. 

Da mesma forma, elementos construtivos e decorativos de instrumentos asiáticos e 

africanos começaram a influenciar sutilmente o design europeu, embora a tendência 

dominante fosse a da exportação da cultura musical europeia. O banjo, por 

exemplo, tem suas raízes em instrumentos africanos de cordas com corpos de 

cabaça recobertos por pele, que foram adaptados e desenvolvidos por 



afro-americanos nos Estados Unidos. A kalimba ou mbira, um lamelofone africano 

com teclas de metal ou bambu fixadas sobre uma caixa de ressonância, também 

começou a ser conhecida em outras partes do mundo, inspirando a criação de 

instrumentos semelhantes. Este intercâmbio, embora desigual, plantou as sementes 

para a imensa diversidade de instrumentos híbridos e estilos musicais que 

caracterizam o mundo contemporâneo. O artesão, nesse contexto, atuava como um 

mediador cultural, adaptando e transformando materiais e ideias em novas 

realidades sonoras. 

O Barroco e o Classicismo: O apogeu da luteria de cordas e a busca 
pela orquestra ideal 

Os períodos Barroco (aproximadamente 1600-1750) e Clássico (aproximadamente 

1750-1820) representam um momento de extraordinário florescimento na confecção 

de instrumentos musicais na Europa, especialmente para a família das cordas 

friccionadas. Foi nessa época que o violino, a viola, o violoncelo e o contrabaixo 

atingiram a forma e a qualidade sonora que, em muitos aspectos, permanecem 

como padrão de excelência até os dias de hoje. Cidades como Cremona, na Itália, 

tornaram-se o epicentro dessa arte, abrigando dinastias de luthiers cujos nomes se 

tornaram lendários, como Amati, Guarneri e, o mais célebre de todos, Antonio 

Stradivari. 

Esses mestres artesãos não eram apenas exímios marceneiros; eles possuíam um 

profundo conhecimento empírico sobre as propriedades acústicas das madeiras 

(principalmente o abeto para o tampo e o bordo para o fundo, laterais e braço), a 

geometria das curvas do instrumento, a espessura precisa de cada parte, o desenho 

das efes (as aberturas em forma de "f" no tampo) e, crucialmente, as misteriosas 

fórmulas de seus vernizes. Para ilustrar, imagine Antonio Stradivari em sua oficina, 

inspecionando toras de abeto vindas dos Alpes, batendo nelas para ouvir sua 

ressonância, e selecionando apenas aquelas com as qualidades ideais. Ele passaria 

meses, ou até mais de um ano, construindo um único violino, esculpindo as volutas 

com perfeição, ajustando a "alma" (uma pequena peça de madeira dentro do 

instrumento que transmite as vibrações entre o tampo e o fundo) com precisão 

milimétrica e aplicando múltiplas camadas de um verniz que não só protegia a 

madeira, mas também contribuía significativamente para o timbre dourado e 



penetrante de seus instrumentos. O segredo desses vernizes se perdeu 

parcialmente com o tempo, alimentando inúmeras pesquisas e debates. 

Além dos instrumentos de corda, o período Barroco viu o desenvolvimento e o 

apogeu de instrumentos de teclado como o cravo e o clavicórdio. A construção de 

um cravo era uma tarefa complexa, envolvendo não apenas um trabalho de 

marcenaria fina para a caixa e a estrutura, mas também um intrincado mecanismo 

de saltarelos e plectros (pequenas penas ou peças de couro) que pinicavam as 

cordas. Considere este cenário: um construtor de cravos em Flandres ou na 

França, trabalhando em colaboração com decoradores para criar um instrumento 

que era tanto uma obra de arte visual quanto sonora, com pinturas elaboradas na 

tampa e nas laterais. Cada tecla precisava ser perfeitamente balanceada, e cada 

plectro ajustado para produzir um ataque claro e uniforme. 

No período Clássico, a orquestra começou a se padronizar, e a demanda por 

instrumentos que pudessem soar bem em conjunto e em salas de concerto maiores 

aumentou. O pianoforte, precursor do piano moderno, inventado por Bartolomeo 

Cristofori no início do século XVIII, começou a ganhar popularidade, oferecendo 

uma gama dinâmica muito maior (a capacidade de tocar piano, suave, e forte) do 

que o cravo. Sua construção, com um mecanismo de martelos que percutiam as 

cordas, apresentava novos desafios técnicos para os artesãos. Instrumentos de 

sopro como a flauta transversal (que substituiu em grande parte a flauta doce na 

orquestra), o oboé, o clarinete (inventado no início do século XVIII) e o fagote 

também foram aperfeiçoados, com os artesãos buscando maior estabilidade de 

afinação, melhor ergonomia e uma paleta timbrística mais rica. A luteria desse 

período era caracterizada por uma busca incessante pela perfeição sonora, pela 

projeção e pela capacidade de expressar as nuances da música cada vez mais 

complexa dos compositores da época. 

A Revolução Industrial e seus impactos: Produção em massa versus a 
singularidade do artesanal 

A Revolução Industrial, iniciada na segunda metade do século XVIII e intensificada 

ao longo do século XIX, transformou radicalmente os processos produtivos em 

quase todos os setores, e a fabricação de instrumentos musicais não foi exceção. A 



introdução de máquinas a vapor, e posteriormente elétricas, a padronização de 

peças e as linhas de montagem permitiram a produção de instrumentos em uma 

escala nunca antes vista e a custos significativamente mais baixos. Isso teve um 

impacto ambivalente na arte da luteria. 

Por um lado, a produção em massa tornou os instrumentos musicais mais 

acessíveis a uma parcela maior da população. Pianos, violões, instrumentos de 

sopro de metal e outros puderam ser fabricados em grandes quantidades por 

empresas como Pleyel, Erard, Martin ou Boosey & Hawkes. Por exemplo, uma 

fábrica de pianos no final do século XIX poderia produzir dezenas de instrumentos 

por semana, utilizando máquinas para cortar e moldar as peças de madeira, fundir 

as armações de ferro e até mesmo para alguns processos de montagem e 

acabamento. Isso democratizou o acesso à música e fomentou a criação de bandas 

amadoras, orquestras comunitárias e o estudo da música em lares da classe média. 

Por outro lado, essa industrialização representou uma ameaça à tradição da luteria 

artesanal e à singularidade dos instrumentos feitos à mão. A padronização, embora 

garantisse uma certa consistência, muitas vezes resultava em instrumentos com 

menos alma, menos individualidade sonora e estética. O conhecimento profundo 

dos materiais, as sutilezas da mão de obra e a relação íntima entre o artesão e cada 

instrumento que ele criava foram, em muitos casos, substituídos pela eficiência da 

máquina e pela divisão do trabalho. Considere este cenário: um artesão que antes 

construía um violão do início ao fim, selecionando cada peça de madeira e 

ajustando cada detalhe, agora poderia ser apenas um operário responsável por uma 

única etapa repetitiva na linha de montagem. 

No entanto, a luteria artesanal não desapareceu. Pelo contrário, em certos nichos, 

ela até se fortaleceu como um contraponto à produção em massa. Músicos 

profissionais e amadores exigentes continuaram a buscar a qualidade superior, a 

personalização e o caráter único dos instrumentos feitos por luthiers habilidosos. A 

figura do mestre artesão, que preservava as técnicas tradicionais e o conhecimento 

acumulado ao longo de séculos, ganhou um novo valor. Em Paris, Londres, 

Mirecourt (na França, outro centro tradicional de luteria) e Markneukirchen (na 

Alemanha), oficinas artesanais continuaram a produzir instrumentos de alta 

qualidade, muitas vezes para um mercado de elite ou para músicos que 



compreendiam a diferença que um instrumento feito à mão poderia fazer em sua 

performance. A Revolução Industrial, portanto, criou uma dicotomia: de um lado, a 

produção em larga escala que popularizou a música; do outro, a persistência e a 

valorização do fazer artesanal como um reduto de excelência e individualidade. 

Essa tensão entre o industrial e o artesanal continua a moldar o mundo dos 

instrumentos musicais até os dias de hoje. 

Século XX e XXI: Revitalização da luteria artesanal, experimentação e a 
busca por sonoridades únicas 

Os séculos XX e XXI testemunharam uma fascinante revitalização e reconfiguração 

da luteria artesanal, impulsionada por uma confluência de fatores culturais, 

tecnológicos e musicais. Se a Revolução Industrial havia ameaçado a primazia do 

feito à mão, esses séculos trouxeram um renovado apreço pela autenticidade, pela 

personalização e pela conexão direta com o criador, qualidades intrínsecas ao 

trabalho do luthier artesão. 

Um dos grandes impulsionadores foi o "folk revival" de meados do século XX, 

especialmente nos Estados Unidos e na Europa, que reacendeu o interesse por 

instrumentos tradicionais como o violão acústico, o banjo, o mandolin e instrumentos 

étnicos de diversas culturas. Músicos e público buscaram sonoridades mais 

orgânicas e autênticas, muitas vezes encontradas em instrumentos antigos ou em 

novas criações inspiradas por modelos históricos. Imagine aqui a seguinte 
situação: um jovem músico nos anos 1960, encantado com as canções de Bob 

Dylan ou Joan Baez, não se contenta com um violão de fábrica e procura um luthier 

local para construir um instrumento com madeiras específicas, um perfil de braço 

customizado e um timbre que remeta aos velhos bluesmen ou cantores folk. Essa 

demanda crescente ajudou a sustentar e a expandir o número de artesãos 

dedicados. 

Paralelamente, houve uma explosão de experimentação musical. Compositores e 

intérpretes de vanguarda, jazzistas, e músicos de rock progressivo e outras 

vertentes começaram a explorar os limites sonoros dos instrumentos tradicionais e a 

demandar novas criações. Isso abriu um vasto campo para luthiers inovadores. Por 
exemplo, o desenvolvimento da guitarra elétrica, embora em grande parte 



industrializado, teve pioneiros artesanais como Les Paul e Leo Fender, que em suas 

oficinas experimentavam com captadores, madeiras maciças e novos designs. 

Mesmo no campo acústico, luthiers começaram a construir instrumentos com 

afinações alternativas, maior número de cordas (como violões de 7, 8 ou 10 cordas), 

designs ergonômicos inovadores e a incorporar materiais não tradicionais, como 

fibra de carbono ou compósitos, ao lado das madeiras nobres. 

A globalização e o acesso à informação, especialmente com o advento da internet, 

também tiveram um papel crucial. Luthiers puderam estudar técnicas de mestres de 

diferentes partes do mundo, trocar conhecimentos em fóruns online, adquirir 

ferramentas e materiais especializados com mais facilidade e, fundamentalmente, 

divulgar seu trabalho para um público global. Considere este cenário: um artesão 

em uma pequena cidade no interior do Brasil pode, através de um website bem 

construído e presença em redes sociais, mostrar seus cavaquinhos ou violas 

artesanais para músicos na Europa ou Japão, compartilhando vídeos da construção, 

amostras sonoras e depoimentos de clientes. O conhecimento, antes restrito a 

guildas ou transmitido de mestre para aprendiz em um contato direto, tornou-se 

mais democratizado, embora a prática e a sensibilidade manual continuem sendo 

insubstituíveis. 

Além disso, a crescente conscientização sobre a sustentabilidade levou muitos 

luthiers a explorar madeiras de demolição, espécies de reflorestamento certificadas 

ou materiais alternativos, buscando reduzir o impacto ambiental sem comprometer a 

qualidade sonora. A busca por "sonoridades únicas" tornou-se um mantra, com 

cada luthier tentando imprimir sua assinatura não apenas na estética, mas 

principalmente no timbre e na resposta de seus instrumentos. A luteria artesanal 

contemporânea é, portanto, um campo vibrante, que honra a tradição ao mesmo 

tempo em que abraça a inovação, sempre com o objetivo de criar ferramentas que 

permitam aos músicos expressar sua arte da forma mais plena e pessoal possível. 

A luteria artesanal no Brasil: Uma miscelânea de influências e 
criatividade pulsante 

A história da confecção artesanal de instrumentos musicais no Brasil é um reflexo 

direto da rica e complexa formação cultural do país, um caldeirão onde as tradições 



indígenas, africanas e europeias se encontraram, se misturaram e se 

transformaram, gerando uma diversidade sonora e instrumental única. Desde os 

primeiros tempos da colonização, a necessidade de criar música para rituais, festas, 

trabalho e lazer impulsionou a adaptação de instrumentos estrangeiros e a criação 

de novos, utilizando os materiais que a vasta terra oferecia. 

Os povos indígenas originários já possuíam uma rica gama de instrumentos, 

principalmente de sopro e percussão, intimamente ligados à sua cosmologia e vida 

social. Flautas de bambu (como as uruás dos povos do Xingu), maracás (chocalhos 

feitos de cabaças com sementes ou pedrinhas), bastões de ritmo e grandes toras 

ocas usadas como tambores (como o trocano) são exemplos dessa musicalidade 

ancestral. A confecção desses artefatos, utilizando materiais como taquaras, 

sementes de tucum, madeiras da floresta e cerâmica, era uma habilidade 

transmitida oralmente, com profundo conhecimento das propriedades de cada 

material. Imagine um pajé ou um artesão indígena na Amazônia, selecionando 

cuidadosamente o tipo de bambu com a espessura e o comprimento ideais para 

uma flauta cerimonial, conhecendo os segredos para perfurar os orifícios que 

produzirão as notas certas para invocar os espíritos da floresta ou celebrar uma 

colheita. 

Com a chegada dos colonizadores portugueses, instrumentos europeus como a 

viola (especialmente a viola braguesa, que daria origem à viola caipira), o 

cavaquinho, o violão (então chamado de guitarra), a rabeca e a flauta foram 

introduzidos. Nas mãos de artesãos locais, muitas vezes mestiços ou brancos 

pobres, esses instrumentos começaram a ser construídos com madeiras brasileiras 

– cedro, jacarandá, pinho-de-riga (quando disponível de embarcações 

desmontadas), canela – e adaptados aos gostos e necessidades regionais. A 

rabeca, por exemplo, ganhou inúmeras variantes pelo país, desde as mais rústicas 

feitas com madeira de caixote até exemplares mais refinados, tornando-se um 

instrumento central no forró pé-de-serra e em outras manifestações populares. 

Considere este cenário: um violeiro no sertão de Minas Gerais, não tendo acesso 

a um instrumento importado, decide construir sua própria viola. Ele utiliza madeiras 

locais, ferramentas simples que ele mesmo muitas vezes forjou, e baseado em um 



modelo que viu ou ouviu, ele recria o instrumento, imprimindo nele sua marca e as 

características sonoras que agradam à sua comunidade. 

A contribuição africana foi igualmente fundamental e transformadora. Os africanos 

escravizados e seus descendentes trouxeram consigo uma imensa bagagem 

musical e tradições de construção de instrumentos. Tambores de todos os tipos e 

tamanhos (como os atabaques, alfaias, ilús), agogôs, xequerês e, claro, o berimbau, 

são exemplos da vitalidade dessa herança. Muitos desses instrumentos foram 

recriados no Brasil com os materiais aqui encontrados, mantendo sua função social 

e religiosa dentro das comunidades afro-brasileiras, como no candomblé, na 

umbanda, no maracatu e na capoeira. A confecção do berimbau, com sua verga de 

biriba ou outra madeira flexível, o arame, a cabaça e o caxixi, é um exemplo notável 

de engenhosidade e adaptação cultural. 

Ao longo dos séculos, essa fusão de saberes gerou uma luteria popular 

incrivelmente diversificada. No Nordeste, mestres artesãos constroem pífanos 

(pequenas flautas transversais de taboca) com afinações e timbres únicos, 

essenciais nas bandas de pífanos. Na Amazônia, além dos instrumentos indígenas, 

encontramos mestres que fazem banjos e cavaquinhos com madeiras da região. No 

Sul, a influência europeia se manteve forte, mas também com adaptações locais. A 

viola caipira, com suas diversas afinações (como cebolão, rio abaixo), é talvez o 

exemplo mais emblemático da luteria genuinamente brasileira, com artesãos 

dedicados exclusivamente à sua construção, muitos deles seguindo tradições 

familiares e segredos de ofício. Hoje, a luteria artesanal no Brasil continua vibrante, 

com mestres populares mantendo vivas as tradições e uma nova geração de 

luthiers que, muitas vezes com formação acadêmica ou autodidata, buscam inovar, 

pesquisar materiais e técnicas, e atender a uma demanda crescente por 

instrumentos personalizados e de alta qualidade, seja para música popular, erudita 

ou experimental. 

 



A oficina do luthier artesão: Ferramentas essenciais, 
materiais sonoros e a segurança como melodia 
principal 

A oficina do luthier é muito mais do que um simples local de trabalho; é um 

santuário onde a madeira bruta se transforma em melodia, onde a precisão encontra 

a paixão, e onde a paciência é a virtude que rege cada etapa do processo. É nesse 

ambiente, cuidadosamente preparado e organizado, que o artesão estabelece uma 

relação íntima com suas ferramentas e materiais, dando vida a instrumentos que 

carregarão sua assinatura sonora e estética. Montar esse espaço, selecionar as 

ferramentas adequadas, compreender as nuances dos materiais e, acima de tudo, 

cultivar um ambiente seguro são os pilares que sustentam a nobre arte da luteria 

artesanal. Sem uma base sólida nesses aspectos, a jornada de construir 

instrumentos musicais pode se tornar árdua e arriscada. 

Configurando o espaço de trabalho ideal: Da bancada à iluminação 

O primeiro passo para qualquer aspirante a luthier, ou mesmo para o artesão 

experiente que busca otimizar seu ambiente, é a configuração de um espaço de 

trabalho adequado. Não é necessário, inicialmente, um galpão imenso; muitos 

mestres começaram em cantos de garagens, pequenas edículas ou até mesmo em 

apartamentos adaptados. O fundamental é que o local seja funcional, seguro e que 

inspire a concentração. Imagine aqui a seguinte situação: um artesão que dispõe 

de um pequeno quarto vago em sua casa. Com um planejamento cuidadoso, ele 

pode transformar esse espaço em uma oficina compacta, porém altamente eficiente. 

A ventilação é um aspecto crucial. Trabalhar com madeira gera pó fino, e o uso de 

colas, solventes e vernizes libera vapores que precisam ser dissipados. Idealmente, 

o local deve ter janelas que permitam a circulação de ar cruzada e, se possível, um 

sistema de exaustão, mesmo que simples, especialmente se o trabalho com 

acabamentos químicos for frequente. 

O coração da oficina é, sem dúvida, a bancada de trabalho. Ela precisa ser robusta, 

estável e com uma altura confortável para o artesão, permitindo que ele trabalhe por 

horas sem tensionar excessivamente as costas ou os ombros. Por exemplo, uma 



bancada feita com madeira maciça pesada, com um tampo de pelo menos 5 cm de 

espessura e pés firmemente estruturados, evitará balanços e vibrações indesejadas 

ao usar plainas ou formões com o auxílio de um macete. Muitos luthiers optam por 

construir suas próprias bancadas, adaptando-as perfeitamente às suas 

necessidades e ao espaço disponível. Morsas de qualidade, fixadas solidamente à 

bancada, são indispensáveis para prender as peças de madeira com segurança 

durante o trabalho. 

A iluminação é outro fator determinante para a qualidade do trabalho e para a saúde 

ocular do artesão. A luz natural é sempre preferível, então posicionar a bancada 

próxima a uma janela ampla é uma excelente estratégia. Contudo, a luz natural 

varia ao longo do dia e do ano, tornando a iluminação artificial complementar uma 

necessidade. Recomenda-se uma combinação de iluminação geral no teto, que 

clareie todo o ambiente, com luminárias de foco direcionável sobre a bancada e, se 

houver, sobre máquinas específicas. Considere este cenário: um luthier 

trabalhando nos delicados entalhes da voluta de um violino. Uma luz fria e brilhante, 

vinda de uma luminária articulada, posicionada de forma a não criar sombras 

incômodas, permitirá que ele visualize cada detalhe e execute os cortes com 

máxima precisão. Lâmpadas LED de boa qualidade são uma ótima opção, pois 

oferecem boa luminosidade com baixo consumo de energia e pouca emissão de 

calor. 

O armazenamento organizado de ferramentas e materiais não é apenas uma 

questão de estética, mas de eficiência e segurança. Painéis de ferramentas na 

parede, onde cada item tem seu lugar designado, gavetas com divisórias para 

ferramentas menores e acessórios, e prateleiras ou armários para madeiras e 

produtos químicos ajudam a manter a oficina em ordem, facilitam o acesso ao que 

se precisa e previnem acidentes. Madeiras, por exemplo, devem ser armazenadas 

de forma que não empenem, geralmente deitadas em prateleiras bem apoiadas e 

em ambiente com umidade controlada, longe da luz solar direta. Um espaço bem 

planejado, mesmo que pequeno, pode ser incrivelmente produtivo se a organização 

for uma prioridade constante. 

Ferramentas manuais básicas: As extensões das mãos do artesão 



Na luteria artesanal, especialmente em suas formas mais tradicionais, as 

ferramentas manuais são consideradas verdadeiras extensões das mãos e da 

intenção do luthier. Dominar seu uso e, crucialmente, sua afiação, é um dos 

segredos para se obter peças precisas, encaixes perfeitos e superfícies com 

acabamento impecável. Embora a lista possa parecer extensa, muitas dessas 

ferramentas podem ser adquiridas gradualmente, começando pelas mais 

essenciais. A qualidade, aqui, muitas vezes supera a quantidade; uma boa 

ferramenta, bem cuidada, pode durar uma vida inteira e proporcionar resultados 

muito superiores a um conjunto barato e de baixa durabilidade. 

As plainas são fundamentais para dimensionar a madeira, aplainar superfícies e 

criar espessuras precisas, especialmente nos tampos e fundos dos instrumentos. 

Existem diversos tipos: a plaina desempenadeira (ou plaina longa, nº 6 ou nº 7) é 

usada para retificar bordas e faces de tábuas; a plaina de acabamento (nº 4 ou nº 4 

½) para alisar superfícies; e plainas menores, como a bloco (block plane), são ideais 

para trabalhos delicados e ajustes finos. Por exemplo, ao preparar o tampo de um 

violão, o luthier utilizará uma plaina bem afiada para reduzir a espessura da 

madeira, removendo lascas finíssimas, quase transparentes, até atingir a 

flexibilidade e a graduação sonora desejadas. Goivas, que são formões com lâmina 

curva, são essenciais para escavar e modelar superfícies côncavas ou convexas, 

como o interior de um tampo arqueado de um violino ou as curvas de um braço de 

violão. 

Os formões, em suas diversas larguras e formatos, são utilizados para entalhar, 

fazer encaixes precisos (como o encaixe do braço no corpo do instrumento) e 

remover excessos de madeira em locais onde a plaina não alcança. A qualidade do 

aço da lâmina e a capacidade de manter um fio de corte aguçado são primordiais. 

Imagine aqui a seguinte situação: um artesão utilizando um formão estreito e 

extremamente afiado para limpar os cantos de um encaixe tipo "rabo de andorinha" 

no cavalete de um violão. A precisão do corte, guiada pela firmeza da mão e pela 

acuidade da ferramenta, garante uma junção forte e esteticamente agradável. 

Serrotes de diferentes tipos também são indispensáveis. O serrote de costas 

(backsaw), com sua lâmina fina e reforço superior, é ideal para cortes retos e 

precisos em encaixes. Serrotes japoneses, conhecidos por cortarem na puxada (ao 



invés de na empurrada, como os ocidentais), oferecem grande controle e deixam 

um corte muito limpo. Para curvas e recortes mais complexos, uma serra de coping 

ou uma pequena serra de arco pode ser necessária. 

Limas e grosas são usadas para modelar formas curvas e suavizar contornos. As 

grosas removem material mais rapidamente, enquanto as limas (especialmente as 

murças, de corte mais fino) dão um acabamento mais liso. Raspadores de aço (card 

scraper), que são lâminas finas de aço com uma pequena rebarba afiada, são 

ferramentas incrivelmente versáteis para alisar superfícies, remover marcas de 

outras ferramentas e preparar a madeira para o acabamento, deixando uma 

superfície mais lisa do que a lixa em muitos casos. 

Graminhos são ferramentas de marcação usadas para traçar linhas paralelas às 

bordas da madeira, essenciais para garantir a precisão nas dimensões e encaixes. 

Sargentos e grampos de diversos tamanhos e tipos (como os grampos em "C", 

grampos rápidos, e os específicos para colagem de tampos e fundos, muitas vezes 

feitos pelo próprio luthier) são absolutamente cruciais para manter as peças unidas 

firmemente durante a colagem. Um bom conjunto de pedras de afiar (japonesas, de 

Arkansas, diamantadas) é, talvez, o investimento mais importante depois das 

próprias ferramentas de corte, pois uma ferramenta cega é ineficiente e perigosa. A 

habilidade de afiar corretamente formões, plainas e raspadores é uma marca 

distintiva do artesão cuidadoso. 

Ferramentas elétricas de apoio: Agilidade e precisão com 
responsabilidade 

Embora a alma da luteria artesanal resida no domínio das ferramentas manuais, as 

ferramentas elétricas, quando usadas com discernimento e segurança, podem 

oferecer agilidade em tarefas repetitivas, precisão em certos cortes e a capacidade 

de processar madeira bruta de forma mais eficiente. É importante frisar que elas são 

um apoio, um complemento, e não um substituto completo para a habilidade 

manual, especialmente nos estágios mais delicados e nos ajustes finos que definem 

a qualidade de um instrumento feito à mão. A introdução dessas ferramentas na 

oficina deve ser gradual e sempre acompanhada de um profundo respeito pelas 

normas de segurança. 



Uma furadeira elétrica manual é uma das primeiras ferramentas elétricas que muitos 

artesãos adquirem, útil para fazer furos para tarraxas, pinos de cavalete e outras 

aplicações. Uma furadeira de bancada oferece maior precisão e controle para furos 

perpendiculares e repetitivos. Por exemplo, ao furar os orifícios para as tarraxas no 

headstock de um violão, uma furadeira de bancada com um gabarito garante que 

todos os furos estejam perfeitamente alinhados e com a profundidade correta, algo 

difícil de alcançar com a mesma consistência usando apenas uma furadeira manual. 

Lixadeiras elétricas, como a orbital ou a de cinta, podem economizar um tempo 

considerável no lixamento de superfícies maiores ou na remoção de material mais 

grosso antes do lixamento manual fino. No entanto, é preciso muito cuidado para 

não remover material em excesso ou criar depressões indesejadas na madeira. 

Considere este cenário: um luthier acaba de colar as laterais ao bloco do salto e 

ao bloco da culatra de um violão. Uma lixadeira de cinta, usada com muita leveza e 

controle, pode ajudar a nivelar as bordas das laterais antes de colar o tampo e o 

fundo. Mas o acabamento final da superfície, buscando a espessura e a lisura 

perfeitas, ainda será feito com raspadores e lixamento manual. 

A tupia, seja manual ou montada em uma bancada (tupia de mesa), é uma 

ferramenta extremamente versátil, usada para fazer canais para frisos e filetes 

(bindings e purflings), rebaixos para encaixes, modelar bordas e até mesmo para 

algumas tarefas de escultura, com o uso de fresas de diferentes perfis. Seu uso 

exige muita atenção e prática, pois uma fresa girando em alta velocidade pode ser 

perigosa se não for manuseada corretamente. 

Serras elétricas como a tico-tico são úteis para cortes curvos em peças mais finas, 

como o desenho do headstock ou a abertura da boca do violão (embora muitos 

luthiers prefiram fazer a boca com ferramentas manuais para maior controle). Uma 

serra de fita, se o espaço e o orçamento permitirem, é uma adição valiosa para 

desdobrar tábuas em peças menores, cortar os contornos gerais do corpo do 

instrumento e preparar blocos de madeira. Ela permite cortes mais rápidos e 

precisos em madeiras mais espessas do que seria possível com serrotes manuais. 

É fundamental, ao usar qualquer ferramenta elétrica, conhecer seus limites, utilizar 

todos os dispositivos de segurança (como guardas e empurradores), e nunca forçar 



a máquina. O respeito pela ferramenta é o primeiro passo para um trabalho seguro 

e de qualidade. 

O coração sonoro do instrumento: Selecionando e armazenando 
madeiras 

A madeira é, indiscutivelmente, a alma da maioria dos instrumentos musicais 

artesanais. Suas características físicas e acústicas determinam em grande parte o 

timbre, a projeção, o sustain e a resposta do instrumento final. A seleção cuidadosa 

da madeira correta para cada parte do instrumento e seu armazenamento adequado 

são etapas críticas no processo de luteria, exigindo conhecimento, paciência e um 

olhar atento para os detalhes. Cada espécie de madeira possui uma combinação 

única de densidade, rigidez, estrutura de grãos e teor de resinas, que influenciam 

como ela vibra e transmite o som. 

Para tampos harmônicos de instrumentos como violões, violinos e cavaquinhos, 

madeiras coníferas como o Abeto (Spruce – Sitka, Engelmann, Europeu) e o Cedro 

(ocidental ou canadense) são as mais valorizadas. Essas madeiras geralmente 

possuem uma alta relação rigidez/peso, o que significa que são leves mas 

resistentes, permitindo que vibrem livremente e produzam um som rico e 

ressonante. Por exemplo, um tampo de Abeto Sitka tende a ter um som claro, 

potente e com boa definição de notas, amadurecendo com o tempo, enquanto um 

tampo de Cedro costuma oferecer um som mais quente, com resposta rápida e 

harmônicos mais proeminentes desde o início. A escolha entre eles depende do tipo 

de sonoridade que o luthier e o músico buscam. 

Para fundos e laterais, madeiras mais densas e rígidas são frequentemente 

preferidas, pois ajudam a refletir o som gerado pelo tampo e a dar estrutura ao 

instrumento. O Jacarandá (Rosewood – Indiano, da Bahia, Madagascar) é uma 

escolha clássica, conhecido por seus graves profundos e agudos brilhantes. O 

Mogno (Mahogany) oferece um timbre mais focado nos médios, com um som 

quente e equilibrado. O Bordo (Maple), especialmente o tipo figurado (flamed, 

quilted, bird's eye), é muito usado em violinos e guitarras elétricas, contribuindo para 

um som brilhante e com boa separação de notas, além de sua beleza estonteante. 

No Brasil, madeiras como Pau-Ferro, Imbuia, e outras espécies nativas com boas 



qualidades acústicas também são exploradas por luthiers. Para braços, madeiras 

estáveis e resistentes à torção como Mogno, Cedro (especialmente o cedro rosa) ou 

Bordo são comuns. Escalas e cavaletes geralmente requerem madeiras muito duras 

e densas, como o Ébano ou o Jacarandá, para resistir ao desgaste das cordas e 

dos dedos. 

A secagem da madeira é um processo fundamental. Madeira recém-cortada contém 

uma grande quantidade de umidade e precisa secar lentamente para atingir um 

equilíbrio com a umidade do ambiente onde o instrumento será tocado. A secagem 

natural ao ar livre, que pode levar muitos anos para peças mais espessas, é 

considerada por muitos como o método ideal, pois permite que as tensões internas 

da madeira se dissipem gradualmente. A secagem em estufa é um processo mais 

rápido, mas precisa ser muito bem controlada para não danificar a estrutura celular 

da madeira. Considere este cenário: um luthier adquire uma prancha de jacarandá 

que foi seca ao ar por dez anos. Ele sabe que essa madeira estará estável, menos 

propensa a rachaduras e empenamentos futuros, e que suas qualidades acústicas 

estarão no auge. Antes de usar, ele ainda a aclimatará em sua oficina por alguns 

meses. O teor de umidade ideal para a construção geralmente fica entre 6% e 8%. 

O armazenamento correto das madeiras na oficina também é vital. As peças devem 

ser guardadas deitadas, em prateleiras bem apoiadas para evitar que curvem sob o 

próprio peso, em um local com umidade relativamente estável (idealmente entre 

40% e 60%) e protegidas da luz solar direta e de mudanças bruscas de 

temperatura. Manter um estoque de madeiras de qualidade, mesmo que pequeno, e 

permitir que elas se aclimatem ao ambiente da oficina por um bom tempo antes do 

uso é uma prática de mestres. 

Outros materiais cruciais: Colas, vernizes, cordas e ferragens 

Além da madeira, uma série de outros materiais desempenha papéis vitais na 

construção, na sonoridade e na durabilidade de um instrumento musical artesanal. A 

escolha criteriosa desses componentes e a habilidade em aplicá-los corretamente 

são tão importantes quanto o trabalho com a madeira em si. 



As colas são responsáveis por unir as diversas partes do instrumento, e a escolha 

do tipo certo para cada junta é crucial. A cola animal (feita de peles ou ossos, 

aplicada quente) é tradicionalmente usada em instrumentos de corda como violinos 

e violões clássicos. Ela tem a vantagem de ser muito forte, reversível (com calor e 

umidade, o que facilita reparos futuros) e de não "fluir" excessivamente sob pressão, 

mantendo a espessura da junta. Imagine aqui a seguinte situação: um luthier está 

colando o tampo de um violoncelo. Ele utiliza cola animal quente, trabalhando 

rapidamente antes que ela esfrie, e aplica uma série de grampos específicos para 

garantir uma pressão uniforme. Ele sabe que essa cola criará uma união que 

transmite bem as vibrações e que, se um dia o instrumento precisar ser aberto para 

um reparo interno, a junta poderá ser desfeita sem danificar a madeira. Colas 

alifáticas (um tipo de PVA, como a famosa Titebond Original) são populares para 

muitas aplicações na luteria de violões e outros instrumentos, pois são fortes, fáceis 

de usar e oferecem boa resistência à umidade. Colas epóxi podem ser usadas em 

situações que exigem preenchimento de folgas ou uma união extremamente 

resistente à água, mas geralmente não são a primeira escolha para juntas que 

afetam diretamente a vibração. 

Os vernizes e acabamentos não apenas protegem a madeira contra sujeira, 

umidade e desgaste, mas também podem influenciar significativamente o timbre do 

instrumento. Um acabamento muito grosso ou inflexível pode "abafar" o som, 

enquanto um acabamento fino e bem aplicado pode realçar as qualidades 

vibratórias da madeira. A Goma-laca, uma resina natural aplicada com a técnica da 

"boneca" (french polishing), é um acabamento tradicional que produz uma película 

fina, bonita e acusticamente favorável, mas é relativamente frágil. Vernizes à base 

de óleo, como o de linhaça ou tungue, penetram na madeira e oferecem uma 

proteção durável com um brilho acetinado. Vernizes sintéticos, como os poliuretanos 

e nitroceluloses, são mais resistentes e de aplicação mais rápida, sendo comuns em 

instrumentos de produção industrial e também usados por alguns luthiers 

artesanais, especialmente em guitarras elétricas. Por exemplo, o processo de 

aplicação da goma-laca é uma arte em si: o luthier mistura os flocos de goma-laca 

com álcool e, usando uma pequena almofada de algodão envolta em linho (a 

boneca), aplica inúmeras camadas finíssimas em movimentos circulares e 



longitudinais, construindo gradualmente um brilho profundo e revelando a beleza 

dos veios da madeira. 

As cordas são, obviamente, o elemento que gera o som primordial do instrumento. 

Elas podem ser de nylon (comuns em violões clássicos e ukuleles), aço (violões 

folk, guitarras elétricas, bandolins, cavaquinhos), tripa natural ou sintética (usadas 

em alguns instrumentos históricos ou por músicos que buscam um timbre 

específico). A tensão, o calibre e o material da corda afetam o volume, o timbre e a 

tocabilidade. 

Ferragens como tarraxas (responsáveis pela afinação), trastes (que dividem a 

escala em notas), pestanas (pequena peça onde as cordas se apoiam no início da 

escala) e rastilhos (peça no cavalete onde as cordas se apoiam e transmitem a 

vibração para o tampo) também são componentes críticos. Materiais como osso, 

marfim sintético (como o Tusq), latão ou níquel são usados para pestanas e 

rastilhos devido à sua dureza e capacidade de transmitir bem as vibrações. A 

qualidade das tarraxas influencia diretamente a estabilidade da afinação. Cada um 

desses pequenos componentes contribui para o resultado final, e o luthier artesão 

dedicará atenção a cada detalhe. 

A melodia da segurança: Equipamentos de proteção individual (EPIs) e 
boas práticas na oficina 

Na orquestra da oficina do luthier, a segurança deve ser a melodia principal, 

regendo todas as ações e decisões. Trabalhar com ferramentas cortantes, máquinas 

elétricas potentes, poeira de madeira e produtos químicos apresenta riscos 

inerentes que, se não forem devidamente gerenciados, podem levar a acidentes 

sérios e problemas de saúde a longo prazo. Adotar uma cultura de segurança, 

utilizando Equipamentos de Proteção Individual (EPIs) e seguindo boas práticas, 

não é apenas uma recomendação, mas uma necessidade absoluta para proteger o 

bem mais valioso do artesão: sua própria saúde e integridade física. 

O uso de óculos de proteção é inegociável sempre que houver risco de partículas 

voarem em direção aos olhos, seja ao serrar, lixar, tornear, usar formões ou operar 

qualquer máquina elétrica. Imagine aqui a seguinte situação: um luthier está 



usando uma tupia para fazer um canal para o friso no corpo de um violão. De 

repente, uma pequena lasca de madeira é projetada em alta velocidade. Se ele não 

estiver usando óculos de proteção adequados, com proteção lateral, essa lasca 

poderia causar uma lesão ocular grave e irreversível. Óculos de segurança devem 

ser confortáveis e oferecer boa visibilidade. 

Máscaras contra pó são essenciais para proteger o sistema respiratório. A poeira 

fina gerada pelo lixamento de madeiras, especialmente de algumas espécies 

exóticas, pode ser irritante e, com exposição prolongada, causar doenças 

respiratórias sérias, como alergias, asma ou até fibrose pulmonar. Uma máscara do 

tipo PFF2 (ou N95, no padrão americano) é o mínimo recomendado para poeira de 

madeira. Ao trabalhar com vernizes e solventes que liberam vapores orgânicos, é 

necessário usar um respirador com filtros específicos para esses produtos químicos. 

Considere este cenário: após um dia inteiro lixando um fundo de jacarandá sem 

máscara, o artesão sente a garganta irritada e o nariz congestionado. A exposição 

repetida a essa poeira pode levar a problemas crônicos. Com uma máscara bem 

ajustada, esse risco é drasticamente reduzido. 

Protetores auriculares (abafadores tipo concha ou plugs de inserção) são cruciais ao 

operar máquinas ruidosas como plainas elétricas, tupias, serras de bancada ou 

lixadeiras de cinta. A exposição contínua a ruídos altos pode causar perda auditiva 

permanente e progressiva. Luvas podem ser úteis para proteger as mãos ao 

manusear madeiras ásperas ou produtos químicos, mas seu uso deve ser criterioso 

ao operar máquinas com partes rotativas (como serras de bancada ou tupias), pois 

a luva pode ser agarrada pela máquina, puxando a mão do operador. Nesses casos, 

é preferível trabalhar com as mãos nuas, mas com máxima atenção e utilizando 

dispositivos de empurrar a peça. 

Além dos EPIs, boas práticas na oficina são fundamentais. Manter as ferramentas 

manuais sempre bem afiadas não é só uma questão de qualidade do trabalho, mas 

também de segurança, pois ferramentas cegas exigem mais força e aumentam o 

risco de escorregarem. Antes de usar qualquer máquina elétrica, verificar se as 

guardas de proteção estão no lugar e funcionando, e ler atentamente o manual do 

fabricante. Manter a área de trabalho limpa e organizada, sem fios espalhados pelo 

chão ou acúmulo de serragem, previne tropeções e quedas, além de reduzir o risco 



de incêndio. Nunca trabalhe quando estiver cansado, distraído ou sob efeito de 

medicamentos que possam diminuir a atenção. Pressa é inimiga da perfeição e da 

segurança. Conhecer os procedimentos básicos de primeiros socorros para 

pequenos cortes ou ferimentos também é importante. A segurança é um 

investimento na longevidade da carreira e na qualidade de vida do luthier. 

Manutenção das ferramentas: Garantindo a precisão e a longevidade do 
seu arsenal 

Um luthier artesão desenvolve uma relação quase simbiótica com suas ferramentas. 

Elas não são meros objetos, mas extensões de suas mãos e de sua mente criativa. 

Para que esse arsenal cumpra seu papel com excelência, gerando trabalhos 

precisos e de alta qualidade, a manutenção regular é indispensável. Ferramentas 

bem cuidadas não apenas duram mais, como também tornam o trabalho mais 

prazeroso, eficiente e seguro. A negligência com a manutenção, por outro lado, 

resulta em cortes imperfeitos, maior esforço físico, frustração e até mesmo risco de 

acidentes. 

A afiação é, sem dúvida, o aspecto mais crucial da manutenção de ferramentas de 

corte, como formões, plainas, goivas e facas de entalhe. Uma lâmina cega esmaga 

as fibras da madeira em vez de cortá-las, exigindo mais força do operador e 

aumentando a chance de a ferramenta escapar e causar um ferimento. Por 
exemplo, ao tentar aplainar uma peça de bordo com uma plaina cuja lâmina está 

cega, o artesão notará que a plaina "pula" sobre a madeira, arranca lascas em vez 

de produzir fitas finas e contínuas, e o resultado é uma superfície áspera e irregular. 

Com a mesma plaina, mas com a lâmina impecavelmente afiada em pedras de 

diferentes granulações e assentada em um strop de couro, o corte será suave, 

preciso, quase sem esforço, e a superfície resultante será lisa como seda. Aprender 

a afiar corretamente, mantendo o ângulo correto da lâmina e produzindo uma 

rebarba fina e uniforme, é uma habilidade essencial que todo luthier deve dominar. 

É um processo que exige paciência e prática, mas os resultados compensam 

enormemente o investimento de tempo. 

Serrotes também precisam de cuidados. Com o tempo, os dentes podem perder o 

fio ou a trava (o leve desalinhamento lateral dos dentes que cria um corte mais largo 



que a lâmina, evitando que ela prenda na madeira). Afiar e travar serrotes é uma 

arte mais complexa, e alguns luthiers preferem enviar seus serrotes para afiadores 

profissionais, mas é possível aprender a fazer a manutenção básica. Manter as 

lâminas limpas, sem acúmulo de resina, também ajuda a prolongar sua vida útil e a 

qualidade do corte. 

Ferramentas elétricas também demandam atenção. É importante mantê-las limpas, 

removendo o pó de madeira das entradas de ar para evitar superaquecimento do 

motor. Verificar regularmente os cabos de energia em busca de desgastes ou danos 

é uma medida de segurança fundamental. Escovas de carvão dos motores elétricos 

se desgastam com o uso e precisam ser substituídas periodicamente para garantir o 

bom funcionamento da máquina. Lâminas de serras de fita ou de serras circulares 

também precisam ser afiadas ou substituídas quando perdem o corte. Ler o manual 

do fabricante de cada ferramenta elétrica fornecerá informações específicas sobre 

sua manutenção. 

A limpeza e a lubrificação geral das ferramentas manuais, especialmente as partes 

metálicas, ajudam a prevenir a ferrugem, principalmente em ambientes com maior 

umidade. Uma fina camada de óleo protetor (como óleo de camélia ou cera 

microcristalina) pode ser aplicada após o uso. Cabos de madeira podem ser 

ocasionalmente hidratados com óleo de linhaça para evitar que ressequem e 

rachem. Considere este cenário: ao final de cada dia de trabalho, o luthier dedica 

alguns minutos para limpar suas plainas e formões, removendo a poeira e aplicando 

uma leve camada de óleo. Ele verifica o fio das lâminas e, se necessário, faz um 

retoque rápido no strop de couro. Essa rotina simples garante que suas ferramentas 

estarão sempre prontas para o uso, em perfeitas condições, no dia seguinte. Tratar 

as ferramentas com respeito e cuidado não é apenas uma questão de preservar o 

investimento, mas de honrar a própria arte da luteria. 

 

O coração pulsante da música: Construindo 
instrumentos de percussão rítmicos e melódicos com 
as próprias mãos (cajón, chocalho, tambor simples) 



A percussão é, possivelmente, a forma mais ancestral de expressão musical da 

humanidade. Antes mesmo que melodias complexas fossem entoadas ou 

harmonias elaboradas fossem concebidas, o ser humano já marcava o pulso da vida 

batendo palmas, pés, ou percutindo objetos encontrados na natureza. Essa batida 

fundamental, esse coração pulsante, é a espinha dorsal de inúmeros gêneros 

musicais ao redor do globo, fornecendo a base rítmica que nos move e nos conecta. 

A beleza da percussão artesanal reside em sua acessibilidade e na gratificação 

imediata de transformar materiais simples em fontes sonoras vibrantes. Neste 

tópico, exploraremos a construção de três instrumentos – o cajón, o chocalho e um 

tambor de mão simples – que, embora distintos em sua forma e timbre, 

compartilham a capacidade de nos conectar com essa essência rítmica primordial 

através do prazer do fazer manual. 

Princípios básicos da percussão artesanal: Materiais que ressoam e 
vibram 

Antes de colocarmos as mãos na massa para construir nossos instrumentos, é 

fundamental compreendermos alguns princípios básicos que regem o som 

percussivo e os materiais que melhor se prestam a essa finalidade. Os instrumentos 

de percussão são tradicionalmente classificados em duas grandes categorias: 

idiofones e membranofones. Os idiofones são aqueles cujo som é produzido pela 

vibração do próprio corpo do instrumento, como resultado de um impacto, atrito ou 

agitação. Pense em um xilofone, onde as lâminas de madeira vibram, ou um 

chocalho, onde as sementes internas se chocam e também fazem o invólucro vibrar. 

Já os membranofones são instrumentos que produzem som através da vibração de 

uma membrana ou pele esticada, como é o caso dos tambores. 

A escolha dos materiais é determinante para o timbre, o volume, o sustain (duração 

do som) e a altura (pitch) de um instrumento de percussão artesanal. Por exemplo, 

madeiras mais densas e duras, como o jacarandá ou o ipê, quando usadas como 

superfícies de impacto (como no caso do tapa de um cajón ou nas teclas de uma 

marimba rústica), tendem a produzir um som mais brilhante, com bom ataque e 

sustain. Madeiras mais leves e macias, como o pinus ou o cedro, podem oferecer 

um som mais aveludado e com menor sustain, mas isso também depende muito da 

espessura e do design do instrumento. No caso do cajón, a combinação de 



madeiras com diferentes densidades e espessuras para o corpo e para o "tapa" (a 

superfície de percussão) é o que permite a obtenção de uma variedade de timbres, 

desde graves profundos até agudos estalados. 

Para chocalhos e shakers, a combinação do material do invólucro com o material do 

enchimento é o que define a sonoridade. Imagine aqui a seguinte situação: um 

invólucro de metal, como uma lata de alumínio, preenchido com pequenas esferas 

de aço, produzirá um som agudo, metálico e com muito volume. Já uma cabaça 

natural, de parede mais grossa, preenchida com sementes de milho, terá um som 

mais orgânico, grave e suave. Tubos de bambu ou PVC oferecem outras 

possibilidades, com o diâmetro e o comprimento do tubo influenciando a 

ressonância. 

Nos membranofones, a pele (ou membrana) e o corpo do tambor (que atua como 

caixa de ressonância) são os elementos chave. Peles de animais (como cabra, boi 

ou mesmo peixe, em algumas culturas) são tradicionalmente usadas e oferecem 

uma riqueza harmônica particular, mas são sensíveis a variações de umidade e 

temperatura. Peles sintéticas (feitas de poliéster, como o Mylar, ou outros plásticos) 

são mais estáveis e duráveis, oferecendo um som mais controlado e consistente, 

sendo uma ótima opção para iniciantes ou para quem busca um instrumento de 

baixa manutenção. Considere este cenário: um tambor com pele de cabra bem 

esticada e um corpo de madeira de boa ressonância produzirá um som quente e 

cheio de harmônicos, enquanto o mesmo corpo com uma pele sintética de filme 

duplo pode soar mais focado, com menos sustain e um ataque mais definido, ideal 

para certos estilos musicais. O formato e o volume da caixa de ressonância do 

tambor também são cruciais: corpos maiores e mais profundos geralmente resultam 

em sons mais graves. A tensão aplicada à pele é outro fator determinante da altura 

do som: quanto mais esticada a pele, mais agudo será o timbre. Compreender 

essas interações entre materiais, formas e tensões é o primeiro passo para se 

tornar um luthier de percussão consciente e criativo. 

Projeto 1: O Cajón Peruano/Flamenco – Um trono que é pura batida 

O cajón, com sua aparência simples de uma caixa de madeira, é um instrumento 

surpreendentemente versátil e expressivo, capaz de produzir uma gama de sons 



que podem simular um kit de bateria compacto. Originário do Peru, onde foi 

desenvolvido por escravos africanos utilizando caixas de transporte de mercadorias, 

o cajón foi posteriormente adotado e popularizado na música flamenca espanhola, 

ganhando o mundo a partir daí. Construir seu próprio cajón é um projeto gratificante 

e relativamente acessível para iniciantes na luteria. 

Materiais Necessários: 

1.​ Compensado de madeira: 
○​ Para o corpo (laterais, topo, fundo e traseira): Recomenda-se 

compensado de 9mm a 12mm de espessura. Pode ser de pinus, virola 

ou outra madeira de boa qualidade. 

○​ Para o "tapa" (a superfície frontal de percussão): Compensado mais 

fino, de 3mm a 4mm, geralmente de uma madeira de melhor qualidade 

sonora, como bétula (birch), marfim ou sumAúma. 

2.​ Parafusos: Para madeira, de diferentes comprimentos (adequados às 

espessuras do compensado). Parafusos autoatarraxantes são uma boa 

opção. 

3.​ Cola para madeira: Cola PVA branca (para uso interno) ou amarela (tipo 

Titebond, mais resistente). 

4.​ Lixa: Diversas granulações (grossa, média e fina) para acabamento. 

5.​ Opcional (para efeito "snare"): 
○​ Cordas de violão velhas (as bordões, mais grossas). 

○​ Esteira de caixa de bateria (pode ser cortada ao meio ou em partes). 

○​ Pequenos blocos de madeira e parafusos para fixar as cordas/esteira. 

6.​ Materiais para acabamento: Tinta, verniz, seladora, cera (opcional). 

Ferramentas: 

1.​ Serra (tico-tico é ideal para os cortes, mas uma serra manual de costas ou 

serrote também pode ser usada com paciência). 

2.​ Furadeira (com brocas para madeira e escareador para os parafusos do 

tapa). 

3.​ Lixadeira orbital (opcional, acelera o processo de lixamento) ou bloco de lixa 

manual. 



4.​ Grampos ou sargentos (pelo menos 4 a 6) para prender as peças durante a 

colagem. 

5.​ Chave de fenda ou parafusadeira elétrica. 

6.​ Esquadro, régua, lápis. 

Passo a Passo Detalhado da Construção: 

1.​ Dimensionamento e Corte das Peças: 
○​ As dimensões típicas de um cajón são aproximadamente: Altura: 

45-50cm; Largura: 30cm; Profundidade: 30cm. Pesquise modelos e 

ajuste ao seu gosto. 

○​ Marque cuidadosamente as dimensões no compensado e corte as 

seguintes peças: 

■​ Duas laterais (ex: 48cm x 30cm, usando compensado de 

12mm). 

■​ Topo e Fundo (ex: 30cm x 30cm, descontando a espessura das 

laterais se forem encaixadas por dentro, ou 27,6cm x 30cm se 

as laterais cobrirem as bordas do topo/fundo, usando 

compensado de 12mm). 

■​ Traseira (ex: 48cm x 27,6cm, se encaixada entre as laterais e o 

topo/fundo, usando compensado de 9mm ou 12mm). Esta peça 

terá um furo circular (a "boca" do cajón) de aproximadamente 

10-12cm de diâmetro, geralmente centralizado na parte superior 

ou no meio. 

■​ Tapa (superfície de percussão): Um pouco maior que a abertura 

frontal para permitir um leve sobressalto ou ser cortado 

exatamente na medida da face frontal (ex: 50cm x 30cm, 

usando compensado de 3mm). 

○​ Lixe levemente as bordas de todas as peças cortadas para remover 

farpas. 

2.​ Montagem da Estrutura do Corpo: 
○​ Aplique cola nas bordas das peças do corpo que serão unidas. 

○​ Junte as laterais, o topo e o fundo, formando a caixa. Verifique o 

esquadro em todos os cantos. 



○​ Utilize grampos para manter as peças firmemente unidas enquanto a 

cola seca. 

○​ Para maior reforço, você pode adicionar pequenos blocos de madeira 

(cleats) nos cantos internos e parafusar as junções, além da cola. 

○​ Após a secagem da cola do corpo principal, cole e parafuse a peça 

traseira, já com o furo da boca feito. Certifique-se de que a estrutura 

esteja bem rígida e sem frestas (exceto a boca, claro). 

3.​ Preparação e Fixação do Tapa: 
○​ O tapa é a peça mais crítica para o som. Lixe-o cuidadosamente, 

especialmente a face interna. 

○​ Posicione o tapa na frente da caixa. Tradicionalmente, os parafusos 

superiores do tapa são deixados um pouco mais frouxos ou são 

fixados de forma a permitir uma leve separação da caixa quando 

percutidos, criando o som agudo do "slap". Os parafusos laterais e 

inferiores são geralmente mais apertados para definir a área do 

"grave". 

○​ Marque e fure os locais dos parafusos no tapa e na borda da caixa. 

Use um escareador nos furos do tapa para que as cabeças dos 

parafusos fiquem rentes ou levemente embutidas. 

○​ Fixe o tapa com os parafusos. Experimente diferentes apertos nos 

parafusos superiores para encontrar o som de slap desejado. Alguns 

luthiers deixam os cantos superiores do tapa completamente soltos, 

sem parafusos nos primeiros 5-10cm. 

4.​ Instalação Opcional do Sistema de Esteira/Bordão (Snare): 
○​ Se desejar um som de caixa ("snare"), você pode fixar cordas de 

violão esticadas ou pedaços de esteira de bateria na parte interna do 

tapa. 

○​ As cordas podem ser fixadas em pequenos blocos de madeira colados 

na parte superior e inferior internas do tapa, esticadas diagonalmente 

ou verticalmente, de forma que vibrem contra o tapa quando ele é 

percutido. 

○​ Pedaços de esteira podem ser fixados de maneira similar, geralmente 

na vertical, encostando levemente no tapa. 



○​ Imagine que você está montando seu primeiro cajón. Ao instalar 

duas ou três cordas de violão (as mais grossas, como Mizona ou Ré) 

na diagonal, encostando levemente na parte interna superior do tapa, 

você obterá um efeito de esteira sutil, mas presente. Ajuste a tensão e 

a distância das cordas em relação ao tapa até encontrar o som que lhe 

agrada. 

5.​ Acabamento: 
○​ Lixe todo o cajón com lixas de granulação progressivamente mais 

finas, até obter uma superfície lisa. Arredonde levemente todos os 

cantos e bordas para maior conforto ao sentar e tocar. 

○​ Aplique o acabamento de sua preferência: seladora e verniz (brilhante, 

acetinado ou fosco), tinta, óleo, cera. Lembre-se que acabamentos 

muito espessos no tapa podem abafar um pouco o som. Muitos 

preferem um acabamento mais fino no tapa. 

○​ Pés de borracha podem ser adicionados na base para evitar que o 

instrumento deslize e para protegê-lo do contato direto com o chão. 

Com seu cajón pronto, você terá não apenas um instrumento musical, mas um trono 

percussivo que convida à exploração rítmica, desde batidas simples até levadas 

complexas e cheias de nuance. 

Projeto 2: Chocalhos e Shakers – Criando ritmos com o que a natureza e 
o cotidiano oferecem 

Chocalhos, ou shakers, estão entre os instrumentos mais antigos e universais, 

presentes em virtualmente todas as culturas do mundo. Sua simplicidade construtiva 

esconde uma enorme variedade de possibilidades sonoras, dependendo dos 

materiais utilizados para o corpo e para o enchimento. Construir chocalhos é uma 

excelente forma de experimentar com timbres e de reciclar materiais, transformando 

o que seria descartado em música. 

Materiais Comuns: 

1.​ Corpo/Invólucro: 
○​ Cabaças secas (porongo, cuias pequenas). 



○​ Latas de alumínio ou aço (refrigerante, alimentos – bem limpas e sem 

bordas cortantes). 

○​ Tubos de papelão resistente (de papel toalha, papel alumínio, ou tubos 

de envio postal). 

○​ Tubos de PVC de diferentes diâmetros. 

○​ Segmentos de bambu. 

○​ Embalagens plásticas resistentes (pequenas garrafas PET, potes de 

iogurte maiores). 

○​ Pequenas caixas de madeira. 

2.​ Enchimento (experimente com diferentes quantidades e combinações): 
○​ Sementes pequenas e duras: arroz, feijão (diversos tipos), milho de 

pipoca, lentilha, painço, alpiste. 

○​ Sementes maiores: girassol, sementes de açaí, tento, flamboyant. 

○​ Pedrinhas pequenas e lisas (de aquário, por exemplo). 

○​ Miçangas de plástico, vidro ou metal. 

○​ Pequenas esferas de metal (de rolamentos velhos, BBs de airsoft). 

○​ Areia grossa (para um som muito suave e contínuo). 

3.​ Para Cabos (opcional): Galhos de madeira lixados, pedaços de bambu, 

cabos de vassoura cortados. 

4.​ Para Vedação: Tampas originais das embalagens, rodelas de madeira, EVA, 

cortiça, cola quente, fita adesiva resistente. 

Ferramentas: 

1.​ Faca afiada ou serra pequena (para abrir cabaças ou cortar tubos). 

2.​ Furadeira (para fazer furos para cabos ou para enchimento em recipientes 

fechados). 

3.​ Lixa (para suavizar bordas e superfícies). 

4.​ Cola (cola branca, cola quente, supercola, dependendo do material). 

5.​ Tesoura. 

Passo a Passo para Diferentes Tipos: 

1.​ Chocalho de Cabaça com Cabo: 
○​ Limpe bem uma cabaça seca por fora. 



○​ Com cuidado, faça uma abertura na parte superior ou lateral da 

cabaça, grande o suficiente para remover as sementes e fibras 

internas e para adicionar o novo enchimento. 

○​ Lixe as bordas da abertura. 

○​ Escolha o enchimento. Considere este cenário: você encontra uma 

pequena cabaça porunga bem seca. Com cuidado, você faz uma 

abertura, remove as sementes internas, a lixa para ficar lisa e a 

preenche com algumas sementes de girassol e um punhado de arroz. 

O som será mais suave e sutil do que se você usasse pedrinhas. 

○​ Prepare um cabo de madeira, lixando-o e fazendo uma ponta que se 

encaixe firmemente na abertura da cabaça (ou em um furo feito para 

ele na base da cabaça). 

○​ Aplique cola no cabo e encaixe-o na cabaça. Se a abertura principal foi 

usada para o enchimento, você pode fechá-la com um pedaço de 

cortiça ou madeira colado, ou usar a própria junção do cabo para 

vedar, se o design permitir. Agora, você terá um chocalho único, com a 

sonoridade que você mesmo criou. 

2.​ Shaker de Lata ou Tubo: 
○​ Lave e seque bem uma lata de alumínio ou um tubo de papelão/PVC. 

Remova rótulos. Se for lata, tenha cuidado com bordas cortantes; 

lixe-as ou cubra-as com fita. 

○​ Adicione o material de enchimento. Para um som mais estalado, use 

menos enchimento, permitindo que ele se mova mais livremente. Para 

um som mais cheio e contínuo, use mais enchimento. 

○​ Vede as extremidades. Para latas, você pode usar a própria tampa (se 

for de encaixe) ou criar tampas com rodelas de EVA, cortiça ou 

madeira fina, colando-as firmemente. Para tubos, tampas de plástico 

apropriadas, ou discos de madeira/EVA colados nas extremidades 

funcionam bem. Fita adesiva resistente pode ser usada para um 

reforço extra ou como vedação principal em projetos mais simples. 

3.​ Caxixi (Abordagem Simplificada): 
○​ O caxixi tradicional é um pequeno cesto de vime ou palha com um 

fundo feito de um pedaço de cabaça e enchimento de sementes. A 

construção tradicional da cestaria pode ser complexa. 



○​ Uma abordagem simplificada pode envolver o uso de um pequeno 

pote de plástico ou uma base de garrafa PET como corpo. Faça furos 

nas laterais do pote. 

○​ Corte um círculo de material rígido, porém leve (como um pedaço de 

cabaça fina, couro seco, ou mesmo plástico mais duro de outra 

embalagem) para servir de fundo interno, sobre o qual as sementes 

irão percutir. 

○​ Adicione as sementes. 

○​ Crie uma "tampa" trançando fios mais grossos, barbante colorido, ou 

mesmo tiras de tecido através dos furos, fechando a parte superior 

mas permitindo que o som escape. Ou, mais simples ainda, feche com 

uma tampa perfurada. 

Explorando Timbres: A grande diversão dos chocalhos artesanais está na 

experimentação. Varie o tamanho do recipiente: recipientes menores geralmente 

produzem sons mais agudos. Teste diferentes materiais de enchimento: sementes 

de arroz produzem um som suave e "arenoso", enquanto feijões maiores criam um 

som mais grave e estalado. Miçangas de metal darão um brilho extra. A quantidade 

de enchimento também é crucial: pouco enchimento resulta em um som mais seco e 

definido; muito enchimento pode abafar o som, tornando-o mais denso e contínuo. 

Faça vários chocalhos diferentes e descubra sua paleta rítmica pessoal! 

Projeto 3: Tambor de Mão Simples (Frame Drum ou Tamborim Rústico) – 
Batidas primais com pele e aro 

Tambores de mão, também conhecidos como "frame drums" (tambores de aro), são 

alguns dos tipos mais antigos de tambores, encontrados em diversas culturas ao 

redor do mundo, desde o Bodhrán irlandês até o Bendir do Norte da África e o 

Pandeiro brasileiro (embora o pandeiro tenha platinelas, o princípio básico do aro e 

pele é similar). Construir um tambor de mão simples é uma introdução fascinante ao 

mundo dos membranofones. 

Materiais Necessários: 

1.​ Aro de Madeira: 



○​ Pode ser feito laminando e curvando tiras finas de madeira 

(compensado flexível, faia, freixo) em torno de um molde circular. Esta 

é a técnica mais tradicional e que oferece melhor sonoridade, mas 

exige mais habilidade e ferramentas (grampos, molde, cola forte). 

○​ Uma opção mais simples para iniciantes é usar um bastidor de bordar 

de madeira de boa qualidade e diâmetro (pelo menos 20-30cm), 

reforçando-o se necessário com uma camada extra de madeira colada 

ou com amarrações. 

○​ Aros de compensado já cortados em formato circular também podem 

ser encontrados em lojas de artesanato. 

2.​ Pele (Membrana): 
○​ Pele Animal: Pele de cabra é a mais comum e acessível para 

tambores de mão artesanais. Pode ser comprada em lojas de artigos 

para couro ou diretamente de fornecedores de peles para 

instrumentos. Ela precisa ser hidratada antes do uso. 

○​ Pele Sintética: Para uma opção mais estável e vegana, pode-se usar 

filmes de poliéster (Mylar, usado em peles de bateria industrializadas, 

mas pode ser difícil de comprar em pequenas quantidades) ou até 

mesmo chapas de radiografia (raio-X) velhas e bem limpas 

(removendo a emulsão com água sanitária e água morna, com 

cuidado e usando luvas). O som será diferente da pele animal, mais 

estalado e com menos calor. 

○​ Tecidos muito grossos e resistentes, como lona ou couro sintético 

(courvin), podem ser experimentados para um som mais abafado e 

rústico, embora não sejam ideais para ressonância. 

3.​ Sistema de Fixação e Tensão da Pele: 
○​ Tachas Decorativas ou Grampos: Para um método mais simples e 

fixo de tensão. 

○​ Corda Resistente: Fio de nylon, sisal, cânhamo ou corda fina de 

algodão encerado, para um sistema de amarração que permita algum 

ajuste de tensão (especialmente se combinado com anéis ou um 

sistema de cunhas, mais complexo). 

4.​ Acabamento para o Aro: Lixa, tinta, verniz, óleo. 



Ferramentas: 

1.​ Serra (se for construir o aro do zero). 

2.​ Grampos (para laminar o aro). 

3.​ Furadeira (se for usar o método de amarração com cordas). 

4.​ Tesoura resistente ou estilete afiado (para cortar a pele). 

5.​ Martelo pequeno (se usar tachas). 

6.​ Grampeador de tapeceiro (se usar grampos). 

7.​ Recipiente com água (para hidratar a pele animal). 

Passo a Passo da Construção: 

1.​ Preparação do Aro: 
○​ Se estiver construindo o aro do zero laminando tiras, cole as tiras 

sobrepostas em torno de um molde circular, usando muitos grampos, e 

deixe secar completamente. Depois, desenforme e lixe para dar o 

formato final e suavizar as bordas. 

○​ Se estiver usando um bastidor de bordar, certifique-se de que ele 

esteja firme. Se parecer frágil, você pode colar um segundo aro interno 

ou externo para reforçá-lo. 

○​ Lixe bem o aro, especialmente a borda superior onde a pele se 

assentará, para que não haja farpas que possam danificá-la. Aplique 

um acabamento (seladora, verniz fino ou óleo) se desejar, e deixe 

secar. 

2.​ Preparação da Pele: 
○​ Pele Animal: Mergulhe a pele de cabra em água fria ou morna por 

algumas horas (o tempo varia conforme a espessura da pele) até que 

ela fique bem maleável e elástica. Não deixe de molho por tempo 

excessivo. 

○​ Pele Sintética/Alternativa: Corte no formato desejado, geralmente 

um círculo cerca de 5-10cm maior em diâmetro que o aro, para 

permitir a dobra e fixação. 

○​ Após hidratar a pele animal, retire-a da água e seque o excesso com 

um pano. Coloque-a sobre uma superfície limpa com o lado da "flor" (o 



lado externo do pelo, mesmo que não haja mais pelo) para baixo, e o 

lado da "carnaça" para cima. 

3.​ Fixação e Tensionamento da Pele: 
○​ Método com Tachas/Grampos: 

■​ Centralize o aro sobre a pele hidratada (ou sobre a pele 

sintética cortada). 

■​ Comece a puxar a pele sobre a borda do aro, esticando-a 

uniformemente. 

■​ Fixe um ponto com uma tacha ou grampo. Vá para o lado 

oposto, puxe a pele com a mesma tensão e fixe outro ponto. 

Continue trabalhando em pontos opostos (como se estivesse 

apertando os parafusos de uma roda de carro), mantendo a 

tensão o mais uniforme possível. Imagine a satisfação de 
esticar uma pele de cabra previamente hidratada sobre um 
aro de madeira que você mesmo construiu. 

■​ Continue colocando tachas ou grampos próximos uns dos 

outros (1-2cm de distância) ao redor de toda a borda do aro, 

sempre buscando manter a pele bem esticada. Dobre o 

excesso de pele para baixo, na lateral do aro. 

○​ Método com Cordas (simplificado): 
■​ Faça furos equidistantes (cerca de 12 a 24 furos, dependendo 

do diâmetro do tambor) na lateral do aro, a cerca de 1-2cm da 

borda superior. 

■​ Faça furos correspondentes na borda da pele (que deve estar 

cortada um pouco maior). É bom reforçar a área dos furos na 

pele com pequenos pedaços de couro ou tecido grosso colados 

por baixo para evitar que rasgue. 

■​ Passe a corda pelos furos da pele e do aro, em um padrão de 

zigue-zague ou cruzado, puxando para tensionar a pele. Este 

método permite um pequeno ajuste posterior da tensão 

apertando as cordas, embora um sistema de tensionamento 

mais elaborado (com anéis de metal ou cunhas) seja mais 

eficaz para isso, mas também mais complexo de construir. 

4.​ Secagem e Afinação Rudimentar: 



○​ Deixe o tambor secar naturalmente em um local arejado, longe do sol 

direto ou de fontes de calor intenso. À medida que a pele animal seca, 

ela encolhe e tensiona ainda mais, o que é crucial para o som. À 
medida que a pele seca e tensiona, o tambor ganha vida, pronto 
para responder ao toque de suas mãos com um som grave e 
ressonante. 

○​ A "afinação" de um tambor de mão simples como este é mais uma 

questão de obter uma tensão uniforme que produza um som agradável 

e ressonante. Se a pele ficar muito frouxa após a secagem (o que 

pode acontecer se não foi bem esticada molhada), o som será "morto". 

Se ficou muito tensa a ponto de deformar o aro ou rasgar, houve 

excesso de tensão. Em peles animais, a umidade do ar afeta a tensão; 

em dias úmidos, a pele tende a afrouxar e o som fica mais grave; em 

dias secos, ela estica e o som fica mais agudo. Pode-se aquecer 

levemente a pele (com o calor das mãos ou à distância de uma 

lâmpada fraca) para subir um pouco o tom, ou umedecer levemente 

(com um pano quase seco) para baixá-lo, mas com muito cuidado. 

Com seu tambor de mão pronto, explore os sons que ele pode produzir usando as 

mãos, os dedos ou até mesmo uma baqueta macia. 

Explorando a musicalidade: Técnicas básicas de toque e 
experimentação sonora nos seus instrumentos 

Construir o instrumento é apenas metade da jornada; a outra metade, igualmente 

prazerosa, é descobrir sua voz e aprender a se expressar através dele. Mesmo com 

técnicas de toque muito simples, seus instrumentos de percussão artesanais podem 

se tornar fontes ricas de exploração rítmica e sonora. 

No cajón, a diversidade de timbres é um convite à criatividade. Por exemplo, ao 

percutir o centro do tapa com a palma da mão aberta, você obterá o som mais grave 

(simulando o bumbo de uma bateria). Experimente diferentes intensidades e a forma 

como você abafa ou solta a mão após o toque. Para o som agudo, similar à caixa da 

bateria, use as pontas dos dedos ou a parte superior da palma na borda superior do 

tapa, onde ele está mais solto ou onde você instalou o sistema de esteira. O "slap" é 



um som ainda mais agudo e estalado, conseguido com um toque rápido e preciso 

dos dedos, como se estivesse dando um leve tapa, também na parte superior. 

Combine esses sons básicos para criar ritmos. Comece com levadas simples, 

marcando o tempo com o grave e adicionando os agudos nos contratempos ou para 

acentuar certas partes do ritmo. Não tenha medo de usar as laterais do cajón, que 

também produzem sons diferentes, ou de arrastar os dedos sobre o tapa para 

efeitos de "vassourinha". 

Com os chocalhos e shakers, a exploração rítmica é intuitiva. Segure o chocalho 

com firmeza, mas sem tensionar o pulso. O movimento básico é o de agitar para 

frente e para trás, ou de um lado para o outro, acompanhando o pulso da música. 

Imagine aqui a seguinte situação: você está tocando uma canção lenta. Um 

movimento suave e contínuo do seu chocalho de arroz criará uma cama sonora 

delicada. Para uma música mais agitada, movimentos curtos, rápidos e precisos 

com um shaker de metal e pedrinhas marcarão o ritmo com clareza. Experimente 

diferentes ângulos e intensidades. Incline o chocalho para que o enchimento se 

mova mais ou menos, alterando a densidade do som. Crie acentos, paradas súbitas 

(staccato) ou crescendos e diminuendos de volume. Combine diferentes chocalhos 

para criar texturas rítmicas mais complexas. 

Para o tambor de mão simples, a forma mais comum de tocar é segurando o aro 

com uma mão (geralmente a não dominante) e percutindo a pele com os dedos, a 

palma ou a mão inteira da outra mão. Considere este cenário: segure seu frame 

drum na vertical. Com a mão livre, use a ponta dos dedos indicador e médio para 

obter sons mais definidos e agudos, próximos à borda da pele (dum). Use a palma 

da mão ou todos os dedos juntos, mais ao centro da pele, para obter um som mais 

grave e ressonante (tek). Alterne entre "dum" e "tek" para criar padrões rítmicos. 

Você também pode abafar a pele com os dedos da mão que segura o aro, por 

dentro do tambor, para variar o sustain e o timbre. Alguns tambores de mão são 

tocados com uma baqueta macia (tipper, no caso do bodhrán), o que produz um 

som com mais ataque. Experimente diferentes pontos de impacto na pele, desde o 

centro até bem próximo à borda, e observe como o timbre e a ressonância se 

alteram. O mais importante é se divertir e deixar que o ritmo flua através de você e 

do instrumento que você mesmo criou. 



Acabamento e personalização: Dando identidade visual aos seus 
instrumentos de percussão 

O acabamento de um instrumento musical artesanal não serve apenas para 

proteger a madeira ou outros materiais, mas também é uma oportunidade para o 

luthier imprimir sua identidade visual e tornar cada peça única. No caso dos 

instrumentos de percussão, onde a vibração de certas superfícies é crucial para o 

som, é importante que o acabamento não comprometa as qualidades acústicas. 

Para o cajón, o corpo pode receber uma variedade de acabamentos, desde um 

verniz transparente que realce a beleza da madeira, até tintas coloridas, desenhos, 

pirografia (arte de decorar madeira queimando-a com uma ponta de metal quente) 

ou decoupage. Por exemplo, um cajón com o corpo pintado de preto fosco e o tapa 

em madeira natural envernizada pode ter um visual moderno e elegante. Se você 

optar por desenhos ou pinturas, pode explorar temas que reflitam seu estilo musical 

ou sua personalidade. Lembre-se que o tapa, a superfície de percussão, deve 

receber um acabamento mais fino e flexível, como uma seladora e poucas demãos 

de verniz acetinado ou goma-laca, para não abafar excessivamente os agudos e o 

"slap". Alguns luthiers até preferem deixar a face interna do tapa sem acabamento 

ou apenas com uma seladora muito leve. As bordas e cantos do cajón devem ser 

bem lixados e arredondados não apenas por estética, mas principalmente para o 

conforto de quem vai sentar e tocar. 

Nos chocalhos e shakers, a personalização é praticamente ilimitada, 

especialmente se você estiver usando materiais reciclados. Latas podem ser 

pintadas, forradas com tecido, papel adesivo decorado ou cordas coloridas. Imagine 
aqui a seguinte situação: você fez um shaker com um tubo de papelão. Você pode 

decorá-lo com uma colagem de recortes de revista que tenham a ver com música, 

ou pintá-lo com motivos geométricos vibrantes. Cabaças podem ser pintadas, 

pirografadas com desenhos tribais ou simplesmente envernizadas para realçar sua 

cor natural. Se você adicionar um cabo ao seu chocalho, este também pode ser 

decorado. A única ressalva é garantir que a decoração não solte peças pequenas 

que possam fazer barulho indesejado ou que o excesso de tinta ou cola não 

amorteça demais a vibração do corpo do chocalho, se este contribuir 

significativamente para o som. 



Para o tambor de mão, o aro de madeira é o principal candidato à personalização. 

Ele pode ser tingido, envernizado, pintado ou receber entalhes simples antes da 

montagem da pele. Considere este cenário: você construiu um frame drum com 

um aro de madeira clara. Você pode aplicar um tingidor escuro para um visual mais 

rústico, ou pintá-lo com cores vivas e depois envernizar. Se você usou o método de 

amarração com cordas para prender a pele, a própria cor e o padrão da corda 

podem se tornar um elemento decorativo. Alguns artesãos adicionam fitas coloridas 

ou pequenas borlas penduradas nas cordas de tensão. A pele em si geralmente não 

é pintada em tambores que se busca uma boa ressonância, pois a tinta pode alterar 

suas propriedades vibratórias, mas desenhos muito leves com tintas naturais ou 

henna já foram vistos em algumas tradições. O mais importante é que o 

acabamento seja durável o suficiente para resistir ao manuseio e que ele 

complemente a beleza natural dos materiais e o som do instrumento que você criou 

com tanto carinho. 

 

A vibração que canta: Introdução à arte de criar 
cordofones simples e encantadores (instrumentos de 
uma corda, berimbau de lata, cítaras experimentais) 

Desde o arco do caçador que, ao ser tangido, produziu um som que instigou a 

curiosidade, até as complexas harpas e violinos que encantam plateias, os 

instrumentos de corda, ou cordofones, ocupam um lugar de destaque na história da 

música e da inventividade humana. A magia de uma corda esticada que, ao vibrar, 

canta melodias e harmonias reside em princípios físicos relativamente simples, mas 

cujas combinações e refinamentos ao longo dos séculos geraram uma diversidade 

sonora impressionante. Este tópico é um convite para desvendar alguns desses 

princípios e, mais importante, para experimentar a alegria de construir seus próprios 

cordofones simples. Com materiais acessíveis e uma dose de criatividade, 

exploraremos a construção de um monocórdio didático, uma versão adaptada do 

berimbau utilizando uma lata, e uma cítara experimental a partir de uma pequena 



caixa, abrindo as portas para um universo onde cada vibração pode se transformar 

em música. 

Entendendo a magia da corda: Princípios acústicos fundamentais dos 
cordofones 

A base de qualquer cordofone é a corda tensionada. Quando uma corda é pinçada, 

percutida ou friccionada, ela é deslocada de sua posição de repouso e, devido à sua 

elasticidade e à tensão aplicada, começa a vibrar para frente e para trás. Essas 

vibrações empurram e puxam as moléculas de ar ao redor, criando ondas sonoras 

que se propagam até nossos ouvidos. Mas o que faz uma corda produzir uma nota 

específica, um som mais agudo ou mais grave? Três fatores principais governam a 

frequência fundamental (a nota principal que ouvimos) de uma corda vibrante: seu 

comprimento, sua tensão e sua massa linear (ou densidade linear, que é a massa 

por unidade de comprimento). 

O comprimento vibrante da corda é a distância entre os dois pontos fixos que a 

delimitam, geralmente a pestana (no início do braço do instrumento) e a ponte (ou 

rastilho, sobre o corpo do instrumento). Quanto menor o comprimento vibrante da 

corda, mais rápido ela vibra e, consequentemente, mais agudo é o som produzido. 

Por exemplo, quando um violinista pressiona uma corda contra a escala, ele está, 

na verdade, encurtando o seu comprimento vibrante, o que lhe permite tocar notas 

diferentes. Se você reduzir o comprimento de uma corda à metade, mantendo a 

tensão e a massa constantes, a frequência dobrará, resultando em uma nota uma 

oitava acima. 

A tensão aplicada à corda também tem um impacto direto na frequência. Quanto 

maior a tensão, mais rápido a corda vibra e mais agudo é o som. É por isso que os 

instrumentos de corda possuem tarraxas ou cravelhas: ao girá-las, o músico 

aumenta ou diminui a tensão nas cordas para afiná-las na altura correta. Imagine 
aqui a seguinte situação: você tem um elástico esticado entre os dedos. Se você o 

esticar mais (aumentando a tensão), o som produzido ao pinçá-lo ficará mais agudo. 

Se você afrouxá-lo, o som ficará mais grave. O mesmo princípio se aplica às cordas 

de um instrumento musical. 



A massa linear da corda refere-se à sua "espessura" ou "peso" por unidade de 

comprimento. Cordas mais grossas e pesadas (maior massa linear) vibram mais 

lentamente e produzem sons mais graves, enquanto cordas mais finas e leves 

(menor massa linear) vibram mais rapidamente e produzem sons mais agudos. É 

por isso que em um violão, por exemplo, a corda mais grave (o Mi bordão) é 

significativamente mais espessa que a corda mais aguda (o Mi primas), mesmo que 

ambas tenham comprimentos vibrantes e tensões relativamente próximos. 

Além da frequência fundamental, uma corda vibrante também produz uma série de 

frequências mais altas e menos intensas, chamadas harmônicos ou sobretons. A 

combinação dessas frequências é o que dá a cada instrumento seu timbre 

característico, sua "cor" sonora. 

Outro elemento crucial na maioria dos cordofones é a caixa de ressonância (ou um 

ressonador, no caso do berimbau). Uma corda vibrando sozinha no ar desloca muito 

pouca massa de ar, resultando em um som fraco. A caixa de ressonância, 

geralmente feita de madeira e com um volume de ar interno, tem a função de 

amplificar as vibrações da corda. A ponte transmite a vibração da corda para o 

tampo da caixa de ressonância; o tampo, por sua vez, vibra e faz vibrar o ar dentro 

da caixa e ao redor dela, produzindo um som muito mais audível e rico. O formato, o 

tamanho, os materiais e a construção da caixa de ressonância têm um impacto 

enorme no volume e no timbre final do instrumento. Compreender esses princípios 

básicos não apenas nos ajuda a apreciar a engenhosidade dos instrumentos 

existentes, mas também nos capacita a experimentar e criar nossos próprios 

artefatos sonoros com maior intencionalidade. 

Projeto 1: O Monocórdio Didático – A ciência do som em uma única 
corda 

O monocórdio, como o próprio nome sugere (do grego "monos", único, e "chordē", 

corda), é um instrumento composto por uma única corda esticada sobre uma caixa 

de ressonância ou uma simples tábua. Sua história remonta à Grécia Antiga, sendo 

atribuído a Pitágoras o seu uso para estudar as relações matemáticas entre os sons 

e as leis da harmonia. Apesar de sua simplicidade, o monocórdio é uma ferramenta 



didática poderosa para visualizar e ouvir os princípios fundamentais da acústica 

musical. 

Materiais Necessários: 

1.​ Base: Uma tábua de madeira maciça (pinus, cedro, ou outra de fácil 

manuseio), com aproximadamente 50-70cm de comprimento, 10-15cm de 

largura e 2-3cm de espessura. 

2.​ Pontos de Fixação da Corda: 
○​ Dois parafusos com olhal (pitão com olhal) ou dois pregos resistentes. 

○​ Opcional: Duas cravelhas de violino/viola (mais elaboradas, permitem 

melhor ajuste de tensão) ou até mesmo uma tarraxa de violão/guitarra 

em uma das extremidades. 

3.​ Corda: Um pedaço de corda de nylon de pesca grossa (0.8mm a 1.2mm), 

arame de aço fino (como o usado em artesanato ou arame de cerca elétrico 

fino), ou uma corda de violão (a Sol ou Ré pode ser interessante). 

4.​ Ponte Móvel: Um pequeno bloco de madeira dura (aproximadamente 2-3cm 

de altura, 5-7cm de largura, 1cm de espessura), com a parte superior 

levemente arredondada ou com um pequeno entalhe para a corda não 

escapar. Pode ser também um lápis sextavado ou um pedaço de bambu. 

5.​ Opcional (para amplificação): 
○​ Um captador piezoelétrico de disco (barato e fácil de encontrar). 

○​ Um jack de saída P10 (fêmea). 

○​ Fio fino e solda (se for usar o captador). 

6.​ Para Marcações: Régua longa, lápis, caneta permanente. 

Ferramentas: 

1.​ Serra (para cortar a tábua, se necessário). 

2.​ Furadeira (para fazer furos para os parafusos ou cravelhas). 

3.​ Lixa (para acabamento da madeira). 

4.​ Chave de fenda ou martelo (dependendo dos pontos de fixação). 

5.​ Alicate (para cortar e manusear o arame, se for o caso). 

6.​ Afinador eletrônico ou aplicativo de celular (útil para verificar as notas). 

Passo a Passo Detalhado da Construção: 



1.​ Preparação da Tábua: 
○​ Se a tábua não estiver no tamanho desejado, corte-a. Lixe todas as 

superfícies e bordas até ficarem lisas e agradáveis ao toque. 

○​ Você pode aplicar um acabamento simples, como cera ou óleo, se 

desejar. 

2.​ Fixação dos Pontos de Ancoragem da Corda: 
○​ Marque os locais para os pontos de fixação da corda, próximos às 

extremidades da tábua, deixando alguns centímetros de borda. 

○​ Se estiver usando parafusos com olhal ou pregos, fure um orifício guia 

um pouco menor que o diâmetro do parafuso/prego para facilitar a 

fixação e evitar que a madeira rache. Instale-os firmemente. 

○​ Se for usar cravelhas ou tarraxa, faça os furos apropriados conforme o 

diâmetro delas. 

3.​ Instalação da Corda: 
○​ Prenda uma extremidade da corda em um dos pontos de fixação. 

○​ Estique a corda sobre a tábua até o outro ponto de fixação, aplicando 

uma tensão inicial razoável (a corda deve ficar firme, mas não 

excessivamente esticada a ponto de arrebentar ou deformar a tábua). 

Prenda a outra extremidade. 

○​ A corda deve ficar paralela à superfície da tábua, a alguns milímetros 

de distância. 

4.​ Confecção e Posicionamento da Ponte Móvel: 
○​ Prepare seu bloco de madeira para a ponte móvel, lixando-o e fazendo 

um pequeno sulco ou arredondamento na parte superior para a corda 

assentar. 

○​ Deslize a ponte móvel por baixo da corda, perpendicularmente a ela. A 

altura da ponte deve ser suficiente para elevar a corda um pouco mais 

em relação à tábua, permitindo que ela vibre livremente. 

5.​ Exploração Sonora e Marcações: 
○​ Com a ponte móvel em uma das extremidades (ou sem ela, se os 

pontos de fixação já elevarem a corda), pinçe a corda e ouça sua nota 

fundamental. Você pode usar um afinador para identificar a nota. 



○​ Agora, a parte mais interessante: meça o comprimento total da corda 

vibrante (entre os dois pontos fixos onde ela está efetivamente 

suspensa). 

○​ Imagine construir seu monocórdio. Posicione a ponte móvel 

exatamente na metade desse comprimento. Pinçe um dos lados da 

corda. Você ouvirá uma nota que é uma oitava acima da nota da corda 

solta. Marque este ponto na tábua (1/2). Isso não é mágica, é física 
pura em ação, a mesma que rege os instrumentos mais 
complexos! 

○​ Experimente posicionar a ponte em 1/3 do comprimento. Pinçando o 

segmento menor (1/3), você obterá uma nota uma quinta acima da 

oitava (ou seja, uma oitava mais uma quinta em relação à corda solta). 

Pinçando o segmento maior (2/3), obterá uma quinta justa acima da 

corda solta. Marque esses pontos (1/3, 2/3). 

○​ Continue experimentando com outras frações: 1/4 (duas oitavas 

acima), 3/4 (uma quarta justa acima), etc. Marque essas divisões na 

tábua. Você estará recriando a base da escala pitagórica e 

visualizando as relações harmônicas. 

6.​ Opcional: Amplificação: 
○​ Se quiser amplificar o som, cole o disco piezoelétrico na parte inferior 

da tábua, diretamente abaixo de onde a ponte principal (ou a ponte 

móvel, quando em uso) faz contato, ou próximo a um dos pontos de 

fixação da corda. Experimente diferentes posições para melhor 

captação. 

○​ Solde os fios do piezo ao jack P10 (o fio central do piezo ao terminal 

"vivo" do jack, e o fio da malha/borda do piezo ao terminal "terra" do 

jack). Fixe o jack na lateral ou na parte inferior da tábua. 

○​ Conecte a um amplificador e explore os sons amplificados, que podem 

revelar mais sutilezas da vibração. 

O monocórdio didático não é apenas um instrumento para produzir notas, mas uma 

janela para a alma da música, mostrando como a matemática e a física se 

entrelaçam para criar a beleza sonora que tanto nos encanta. 



Projeto 2: Berimbau de Lata (ou Cabaça Pequena) – O ritmo ancestral 
com um toque reciclado 

O berimbau é um instrumento musical de corda percutida com uma história rica e 

profundamente ligada à cultura afro-brasileira, sendo o coração sonoro da roda de 

capoeira. Sua construção tradicional envolve uma verga de biriba (ou outra madeira 

flexível), um arame de aço (frequentemente retirado de pneus), uma cabaça como 

ressonador, uma baqueta, um caxixi (chocalho) e um dobrão (uma pedra ou 

moeda). Embora a construção de um berimbau tradicional exija materiais e técnicas 

específicas, podemos criar uma versão simplificada e experimental utilizando 

materiais reciclados, como uma lata, para explorar seus princípios sonoros básicos. 

Materiais Necessários: 

1.​ Arco (Verga): 
○​ Uma vara de madeira flexível e resistente, com cerca de 1,20m a 

1,50m de comprimento e 2-3cm de diâmetro. Bambu fino e curado, um 

galho reto de goiabeira ou outra árvore semelhante, ou até mesmo 

uma verga de guarda-chuva antigo e robusto (a parte metálica interna, 

se for forte o suficiente) podem funcionar. 

2.​ Corda (Arame): Um pedaço de arame de aço fino, mas resistente, um pouco 

mais longo que a vara. Arame de pneu de bicicleta (a parte interna do talão) é 

tradicionalmente usado por ser muito forte. Arame de aço galvanizado fino 

(encontrado em lojas de material de construção) ou fio de aço para cerca 

elétrica também podem servir. Evite arames que enferrujam facilmente ou 

que sejam muito moles. 

3.​ Ressonador: 
○​ Uma lata grande e resistente (de tinta látex pequena, achocolatado em 

pó grande, leite em pó), bem limpa e sem tampa. O metal não deve 

ser muito fino para não amassar facilmente. 

○​ Alternativamente, uma cabaça pequena ou média (tipo porongo ou 

similar), com a parte superior cortada para formar uma cuia. 

4.​ Fio para Fixação: Barbante de algodão grosso, corda de sisal fina ou fio de 

nylon resistente para prender o ressonador ao arco e ao arame. 



5.​ Baqueta: Um pedaço de madeira fina e reta (bambu, galho pequeno), com 

cerca de 30-40cm de comprimento. 

6.​ Dobrão (Opcional, mas recomendado): Uma moeda grande e grossa, uma 

pedra chata e lisa, ou um pedaço de metal arredondado. 

Ferramentas: 

1.​ Furadeira com broca para metal (para a lata) ou para madeira (para a cabaça 

e vara). 

2.​ Arco de serra ou torquês forte (para cortar o arame). 

3.​ Alicate (para dobrar e manusear o arame). 

4.​ Lixa (para a vara e baqueta). 

5.​ Faca ou formão pequeno (para fazer entalhes na vara, opcional). 

Passo a Passo da Construção: 

1.​ Preparação da Vara (Verga): 
○​ Lixe a vara para remover farpas e deixá-la lisa. 

○​ Você pode fazer pequenos entalhes ou furos próximos às 

extremidades da vara para ajudar a prender o arame, mas com 

cuidado para não enfraquecê-la demais. Se for um bambu com nós, 

eles podem ajudar a segurar o arame. 

2.​ Preparação do Ressonador (Lata ou Cabaça): 
○​ Lata: Limpe-a completamente. Faça dois furos pequenos na lateral da 

lata, próximos ao fundo (ou à borda aberta, dependendo de como você 

vai prender), diametralmente opostos. Esses furos servirão para 

passar o fio que prenderá a lata ao arco. 

○​ Cabaça: Se estiver usando uma cabaça, certifique-se de que esteja 

limpa e seca por dentro. Faça os furos para o fio de fixação de forma 

semelhante à lata. 

3.​ Fixação do Arame na Vara (Formando o Arco): 
○​ Prenda uma ponta do arame firmemente em uma das extremidades da 

vara. Você pode enrolar o arame várias vezes ao redor da vara e 

torcer a ponta sobre si mesma com o alicate. 



○​ Com cuidado, curve a vara, formando um arco. Mantenha a vara 

curvada (você pode apoiar uma extremidade no chão e usar o peso do 

corpo para curvar, com cuidado) e puxe o arame esticado até a outra 

extremidade da vara. 

○​ Prenda a outra ponta do arame firmemente na outra extremidade da 

vara, mantendo o arame bem tensionado. O arame deve ficar a alguns 

centímetros de distância da parte mais curva da vara. A tensão é 

crucial para o som. 

4.​ Encaixe e Amarração do Ressonador: 
○​ Passe um pedaço de barbante ou fio resistente pelos furos da 

lata/cabaça. 

○​ Posicione a lata/cabaça na parte inferior do arco, com a abertura 

voltada para o lado oposto ao arame. 

○​ Amarre a lata/cabaça firmemente ao arco (na vara de madeira) e 

também ao arame, de forma que a borda aberta da lata/cabaça 

encoste levemente no arame ou fique muito próxima a ele, sem 

abafá-lo completamente. A ideia é que a vibração do arame seja 

transmitida para o ressonador. Ajuste a posição até encontrar um bom 

contato que produza ressonância. 

5.​ Criação da Baqueta e do Dobrão: 
○​ Lixe a vareta de madeira para a baqueta, deixando-a confortável para 

segurar. 

○​ Escolha sua moeda ou pedra para o dobrão. 

Como Tocar (Noções Básicas): 

●​ Segure o berimbau na vertical com uma mão (geralmente a esquerda para 

destros), prendendo a vara e o fio que segura o ressonador. O dedo mínimo 

dessa mão geralmente fica por dentro do laço do fio do ressonador, ajudando 

a controlar sua abertura. 

●​ Com a mesma mão, segure o dobrão entre o polegar e o indicador. 

●​ Com a outra mão, segure a baqueta (e tradicionalmente um caxixi, que pode 

ser um dos chocalhos que você já aprendeu a fazer). 

●​ Percuta o arame com a baqueta. 



●​ Considere este cenário: você encontra uma lata de achocolatado vazia e 

uma vara de bambu no seu quintal. Com um pedaço de arame e alguma 

habilidade, você transforma esses itens em um instrumento que pulsa com a 

ancestralidade do berimbau. Ao pressionar o dobrão contra o arame, você 

encurta seu comprimento vibrante, produzindo uma nota mais aguda. Ao 

afastar o dobrão, a nota volta a ser mais grave. Ao mesmo tempo, mova a 

abertura da lata/cabaça para mais perto ou mais longe da sua barriga (que 

funciona como uma segunda caixa de ressonância e abafador) para criar o 

efeito de "uau-uau" característico, modulando o timbre e o volume. 

Este berimbau de lata não terá a mesma sonoridade de um berimbau tradicional de 

biriba e cabaça, mas permitirá uma exploração lúdica e educativa dos seus 

princípios de funcionamento e da sua rítmica contagiante. 

Projeto 3: Cítara de Caixa de Cigarros (ou Caixa de Madeira Pequena) 
Experimental – Explorando melodias e harmonias simples 

As "cigar box guitars" (guitarras de caixa de charuto) são um fenômeno fascinante 

na história da música popular americana, especialmente no blues. Eram 

instrumentos rústicos, feitos por pessoas com poucos recursos, que demonstram a 

incrível capacidade humana de criar música a partir do quase nada. Inspirados 

nessa tradição e nas cítaras simples (instrumentos com cordas esticadas sobre uma 

caixa de ressonância plana, sem braço), podemos construir uma pequena cítara 

experimental usando uma caixa de charutos ou uma caixinha de madeira similar. 

Materiais Necessários: 

1.​ Caixa de Ressonância: 
○​ Uma caixa de charutos de madeira vazia (as mais robustas são 

melhores). 

○​ Alternativamente, uma pequena caixa de madeira que você mesmo 

pode construir, ou uma caixa de vinho de madeira fina. 

2.​ Cordas: De 3 a 5 cordas finas. Podem ser: 

○​ Cordas de nylon (de violão clássico, as mais finas – Mi, Si, Sol). 



○​ Cordas de aço finas (de violão folk ou guitarra elétrica, as mais agudas 

– Mizinha, Si, Sol). 

○​ Fio de pesca de nylon mais grosso. 

3.​ Pontos de Fixação e Tensão: 
○​ Para ancorar as cordas: Pequenos parafusos com cabeça chata, 

pregos pequenos, ou parafusos com olhal. 

○​ Para tensionar (afinar): 

■​ Opção simples: Parafusos mais longos com borboletas (wing 

nuts) – ao apertar a borboleta, o parafuso puxa a corda. 

■​ Opção intermediária: Pequenas tarraxas de ukulele ou 

cavaquinho (podem ser compradas individualmente ou em 

conjuntos). 

■​ Opção rústica: Cravelhas de madeira simples, como as de 

violino, mas feitas de forma mais rudimentar. 

4.​ Pestana e Ponte: Dois pequenos pedaços de madeira dura, bambu, osso, ou 

mesmo um lápis cortado. Devem ser um pouco mais largos que a disposição 

das cordas. 

5.​ Opcional: Um pequeno furo de "boca" na tampa da caixa pode ajudar na 

projeção do som, mas não é estritamente necessário para caixas pequenas. 

Ferramentas: 

1.​ Furadeira (com brocas de diferentes tamanhos). 

2.​ Chave de fenda ou martelo. 

3.​ Alicate pequeno (para cortar e manusear cordas). 

4.​ Serra pequena (para cortar as peças da pestana e ponte, ou para ajustar a 

caixa). 

5.​ Lixa. 

6.​ Régua e lápis. 

Passo a Passo da Construção: 

1.​ Preparação da Caixa: 
○​ Limpe bem a caixa. Se ela parecer frágil, você pode colar pequenos 

reforços de madeira nos cantos internos. 



○​ Decida qual será a face superior (onde as cordas vibrarão). Se a 

tampa for muito fina, você pode considerar colar uma fina lâmina de 

madeira por dentro para reforçá-la, ou usar a parte mais robusta da 

caixa como tampo. 

○​ Opcional: Faça um ou dois pequenos furos de boca (1-2cm de 

diâmetro) na tampa, se desejar. 

2.​ Instalação dos Pontos de Fixação e Tensão: 
○​ Em uma das extremidades menores da caixa, instale os parafusos ou 

pregos que servirão para ancorar as cordas. Deixe-os ligeiramente 

salientes para que as cordas possam ser presas neles. 

○​ Na extremidade oposta, instale o seu sistema de afinação (tarraxas, 

parafusos com borboleta ou cravelhas). Faça os furos necessários 

com a furadeira, de acordo com o mecanismo escolhido. Certifique-se 

de que fiquem bem firmes. 

3.​ Posicionamento da Pestana e da Ponte: 
○​ A pestana ficará próxima aos mecanismos de afinação, e a ponte 

próxima aos pontos de ancoragem das cordas. 

○​ Corte dois pedaços de madeira dura, osso ou bambu com a altura 

necessária para elevar as cordas alguns milímetros acima da tampa 

da caixa, permitindo que vibrem livremente. A altura da ponte costuma 

ser ligeiramente maior que a da pestana. 

○​ Faça pequenos sulcos na pestana e na ponte para guiar as cordas e 

manter o espaçamento entre elas uniforme. 

○​ A pestana pode ser colada na caixa. A ponte, muitas vezes, é mantida 

no lugar apenas pela pressão das cordas, o que permite pequenos 

ajustes de posição para a entonação (embora em um instrumento 

experimental como este, a entonação precisa não seja o foco 

principal). 

4.​ Instalação e Tensionamento das Cordas: 
○​ Prenda uma extremidade de cada corda nos pontos de ancoragem. 

○​ Passe a outra extremidade de cada corda pela pestana, sobre a ponte, 

e fixe-a no respectivo mecanismo de afinação. 



○​ Comece a tensionar as cordas gradualmente, verificando se a pestana 

e a ponte permanecem no lugar. Não aplique tensão excessiva de uma 

vez, especialmente se a caixa for delicada. 

5.​ Afinação e Exploração: 
○​ Afine as cordas. Para uma cítara experimental, não há regras rígidas. 

Você pode tentar afinar em uma escala pentatônica (ex: D-E-G-A-C), o 

que facilita a criação de melodias agradáveis mesmo sem 

conhecimento musical formal. Ou afine em um acorde aberto (ex: 

G-B-D para Sol Maior, ou C-E-G para Dó Maior). Use um afinador 

eletrônico ou aplicativo para ajudar. 

○​ Imagine pegar uma simples caixa de charutos que iria para o lixo. 
Com algumas cordas de um violão velho e um pouco de 

engenhosidade, você a transforma em uma pequena cítara. Ao afinar 

as cordas em um acorde aberto, como Sol Maior, mesmo sem saber 

teoria musical, você pode deslizar um objeto metálico (um "slide", 

como um cano de cobre pequeno, um isqueiro de metal ou um frasco 

de vidro) sobre as cordas e criar sons etéreos e surpreendentemente 

musicais, remetendo ao blues do delta. 

○​ Experimente tocar as cordas com os dedos (pizzicato), com uma 

palheta, ou até mesmo percuti-las levemente com uma pequena 

vareta. 

Esta pequena cítara de caixa será um instrumento único, perfeito para 

experimentação sonora, improvisação e para adicionar texturas interessantes às 

suas composições ou brincadeiras musicais. 

Indo além: Dicas para experimentar com diferentes cordas, 
ressonadores e afinações 

A beleza da luteria artesanal, especialmente com instrumentos simples e 

experimentais, reside na liberdade de ir além das receitas prontas e explorar novas 

possibilidades sonoras. Uma vez que você compreenda os princípios básicos de 

como o som é produzido, o céu é o limite para a sua criatividade. 



No que diz respeito às cordas, não se prenda apenas às cordas tradicionais de 

instrumentos musicais. Por exemplo, experimente usar fios de nylon de diferentes 

espessuras e texturas, como os usados em linhas de pesca ou até mesmo em 

roçadeiras (os mais finos). Arame de aço de diferentes bitolas (além do usado para 

o berimbau) pode ser encontrado em lojas de artesanato ou material de construção. 

Até mesmo molas finas e longas, esticadas sobre uma caixa, podem produzir sons 

metálicos e reverberantes muito interessantes, remetendo a um "spring reverb" 

acústico. Elásticos de escritório de diferentes tamanhos e espessuras, esticados 

sobre uma caixa aberta ou uma lata, podem criar um instrumento 

percussivo-melódico divertido e surpreendente para crianças (e adultos!). 

Lembre-se que a tensão e o comprimento continuarão sendo cruciais. 

Quanto aos ressonadores, a exploração é vasta. Qualquer objeto oco pode, 

potencialmente, se tornar um ressonador. Imagine aqui a seguinte situação: você 

constrói um monocórdio simples, mas em vez de uma tábua maciça, você usa uma 

cabaça grande e bem seca como base e corpo. O som será completamente 

diferente, mais quente e com uma ressonância natural particular. Latas de diferentes 

tamanhos e materiais (alumínio, aço, latas de biscoito decoradas) oferecerão 

timbres variados para seus berimbaus ou cítaras experimentais. Caixas de madeira 

de formatos e tamanhos diversos (caixas de vinho, caixas de frutas, gavetas velhas) 

podem ser adaptadas. Tubos de PVC ou papelão grosso, com uma extremidade 

fechada e a outra aberta, podem funcionar como ressonadores para cordas únicas 

ou múltiplas esticadas sobre a abertura. Até mesmo bexigas infladas encostadas em 

uma corda vibrante podem modificar e amplificar levemente o som de maneiras 

inesperadas. 

As afinações são outro campo fértil para a experimentação, especialmente em 

instrumentos com múltiplas cordas como sua cítara de caixa. Em vez de se prender 

às afinações padrão, tente criar as suas. Afinações abertas (onde as cordas soltas 

formam um acorde) são ótimas para tocar com slide ou para criar atmosferas 

sonoras. Escalas pentatônicas (de cinco notas) são muito amigáveis e soam bem 

em quase qualquer combinação. Considere este cenário: você afina sua cítara de 

3 cordas em Dó-Sol-Dó (uma oitava). Isso cria um drone poderoso e permite 

melodias simples sobre essa base. Se você tiver mais cordas, pode explorar 



afinações modais (inspiradas em modos gregos ou músicas tradicionais) ou até 

mesmo afinações microtonais (usando intervalos menores que o semitom), embora 

isso exija um estudo mais aprofundado ou uma abordagem puramente intuitiva, 

buscando sons que agradem ao seu ouvido, independentemente da teoria 

convencional. Não tenha medo de "errar" na afinação; muitas descobertas musicais 

surgiram de aparentes erros ou desvios do padrão. O importante é treinar o ouvido e 

buscar as sonoridades que te inspiram. 

Lembre-se que a luteria experimental é um diálogo constante entre o material, a 

técnica e a sua intenção sonora. Cada pequena alteração – o tipo de cola, a forma 

de um entalhe, a tensão de uma corda – pode influenciar o resultado final. 

Documente suas experiências, anote o que funcionou e o que não funcionou, e, 

acima de tudo, divirta-se no processo de dar voz a objetos que, nas mãos de um 

criador, podem cantar. 

Cuidados e manutenção básica dos seus cordofones artesanais 

Mesmo os cordofones mais simples e rústicos que você construir se beneficiarão de 

alguns cuidados básicos para garantir sua longevidade e a qualidade do seu som. 

Embora não exijam a mesma manutenção meticulosa de um violino de luteria fina, 

um pouco de atenção pode fazer uma grande diferença. 

Primeiramente, a umidade é um fator importante para qualquer instrumento feito 

predominantemente de madeira e com cordas sensíveis. Evite expor seus 

cordofones artesanais a extremos de umidade ou secura, ou a mudanças bruscas 

de temperatura. Por exemplo, não guarde seu monocórdio ou sua cítara de caixa 

em um porão úmido ou sob luz solar direta perto de uma janela. A madeira pode 

absorver umidade e inchar, ou ressecar e rachar. As cordas, especialmente as de 

aço, podem oxidar (enferrujar) mais rapidamente em ambientes úmidos. Um local 

com umidade relativamente estável é o ideal. 

As cordas em si merecem atenção. Após tocar, especialmente se suas mãos suam, 

é uma boa prática limpar as cordas com um pano seco e macio. Isso remove 

resíduos de suor e oleosidade que podem acelerar a corrosão (em cordas de aço) 

ou o acúmulo de sujeira (em cordas de nylon). Imagine aqui a seguinte situação: 



você acabou de se divertir com seu berimbau de lata. Se o arame for de aço 

comum, limpá-lo com um pano pode ajudar a prevenir o aparecimento de ferrugem, 

que além de comprometer a aparência, pode alterar o som e a resistência do arame. 

Cordas que ficam muito enferrujadas ou sujas perdem o brilho sonoro e podem se 

tornar ásperas ao toque. Eventualmente, as cordas precisarão ser substituídas, 

mesmo em instrumentos experimentais, quando perderem sua sonoridade ou se 

arrebentarem. 

Verifique periodicamente a tensão das cordas e a integridade das fixações. Nos 

instrumentos com sistemas de afinação mais simples, como o berimbau ou 

monocórdios com fixação por nós, a tensão pode ceder com o tempo. Pode ser 

necessário reapertar ou refazer as amarrações. Em instrumentos com tarraxas ou 

parafusos de afinação, verifique se eles continuam firmes e funcionando 

corretamente. Se você usou cola na construção de pontes ou pestanas, observe se 

elas continuam bem aderidas. 

A limpeza geral do corpo do instrumento também é importante. Poeira e sujeira 

podem se acumular, especialmente em caixas de ressonância. Um pano seco ou 

levemente umedecido (bem torcido) pode ser usado para limpar as superfícies de 

madeira. Se o seu instrumento tiver um acabamento (verniz, tinta, óleo), siga as 

recomendações de limpeza para esse tipo de acabamento. 

Considere este cenário: sua cítara de caixa de charutos está acumulando poeira. 

Com um pincel macio, você remove a poeira das cordas e da superfície da caixa. 

Você nota que uma das cordas parece um pouco frouxa; com cuidado, você ajusta a 

tarraxa correspondente até que ela volte à afinação desejada. Esses pequenos 

gestos ajudam a manter seu instrumento pronto para a próxima sessão de música. 

Finalmente, o transporte e armazenamento adequados, mesmo para instrumentos 

rústicos, ajudam a prevenir danos. Se você for levar seu instrumento para outro 

lugar, proteja-o de impactos. Uma capa simples feita de tecido grosso ou uma caixa 

de papelão adaptada podem servir. Ao guardá-los, evite empilhar objetos pesados 

sobre eles. Tratar seus instrumentos artesanais com carinho, independentemente de 

sua simplicidade, reflete o respeito pelo seu próprio trabalho e pela música que eles 

podem produzir. 



 

O sopro que ganha forma: Fabricando flautas nativas, 
apitos ancestrais e aerofones a partir de elementos da 
natureza e do cotidiano 

A capacidade de transformar o simples ato de soprar em uma melodia expressiva 

ou em um chamado penetrante é uma das manifestações mais antigas e 

fascinantes da musicalidade humana. Os aerofones, instrumentos cujo som é 

produzido pela vibração de uma coluna de ar, estão presentes em todas as culturas 

e épocas, desde as flautas rudimentares feitas de ossos ou bambu pelos nossos 

ancestrais até os complexos instrumentos de sopro das orquestras modernas. Este 

tópico é um convite para explorar a magia por trás desses instrumentos, 

compreendendo como o sopro ganha forma sonora e, o mais importante, colocando 

as mãos na massa para criar suas próprias flautas, apitos e outros dispositivos 

sonoros a partir de materiais naturais, como o bambu, ou elementos simples do 

nosso dia a dia. Prepare-se para uma jornada onde seu fôlego se tornará o principal 

artífice da música. 

A física do ar em movimento: Como os aerofones produzem som 

Para compreendermos como construir instrumentos de sopro, é essencial termos 

uma noção básica de como eles funcionam. O princípio fundamental de um 

aerofone é a criação de uma coluna de ar vibrante dentro de um tubo ou cavidade. 

Quando sopramos de maneira correta em um instrumento, o fluxo de ar é 

direcionado contra uma aresta afiada ou faz vibrar uma palheta, e essa perturbação 

inicial faz com que a coluna de ar dentro do instrumento comece a oscilar, 

produzindo as ondas sonoras que percebemos como música. 

Existem diferentes mecanismos para iniciar essa vibração, que definem os 

principais tipos de embocaduras: 

1.​ Embocadura de Aresta (ou Borda): É o caso das flautas (transversais, 

doces, nativas como a quena ou o shakuhachi). O sopro do músico é 



direcionado como um jato fino de ar contra uma aresta afiada na abertura do 

instrumento (o bisel). Parte do ar entra no tubo e parte vai para fora, criando 

um ciclo rápido de alternância que põe a coluna de ar interna em vibração. 

Por exemplo, pense em como você produz som ao soprar na boca de uma 

garrafa: seus lábios formam um jato de ar que atinge a borda da abertura da 

garrafa. Se você encher parcialmente a garrafa com água, o comprimento da 

coluna de ar acima da água diminui, e a nota produzida fica mais aguda, 

ilustrando a relação entre o comprimento da coluna de ar e a altura do som. 

2.​ Embocadura de Palheta Simples: Instrumentos como o clarinete e o 

saxofone utilizam uma única palheta (geralmente de cana) que é fixada a um 

bocal. Ao soprar, a pressão do ar faz a palheta vibrar rapidamente contra a 

abertura do bocal, interrompendo e liberando o fluxo de ar para dentro do 

instrumento em pulsos rápidos, o que excita a coluna de ar. 

3.​ Embocadura de Palheta Dupla: Instrumentos como o oboé e o fagote usam 

duas palhetas finas de cana amarradas juntas, que vibram uma contra a 

outra quando o músico sopra através delas. Essa vibração também ocorre 

em alta frequência, modulando o fluxo de ar para dentro do tubo. 

4.​ Embocadura de Bocal (ou Lábios Vibrantes): Nos instrumentos de metal, 

como trompetes, trombones e tubas, os lábios do músico, pressionados 

contra um bocal em forma de taça ou cone, vibram como se fossem uma 

palheta dupla. Essa vibração dos lábios é que inicia a oscilação da coluna de 

ar dentro do longo tubo do instrumento. 

O comprimento do tubo do aerofone é o principal determinante da altura (pitch) da 

nota fundamental que ele produz: tubos mais longos geralmente produzem sons 

mais graves, e tubos mais curtos, sons mais agudos. O formato do tubo (cilíndrico, 

cônico ou uma combinação) e se ele é aberto nas duas extremidades ou fechado 

em uma também influencia o timbre (a "cor" do som) e a série de harmônicos que o 

instrumento pode produzir. 

Os furos tonais, presentes na maioria das flautas e em alguns outros aerofones, 

servem para alterar o comprimento efetivo da coluna de ar vibrante. Quando todos 

os furos estão fechados, a coluna de ar vibra por todo o comprimento do tubo, 

produzindo a nota mais grave do instrumento. Ao abrir um furo, é como se o tubo 



fosse "encurtado" até aquele ponto, pois o ar escapa por ali, fazendo a coluna 

vibrante ser menor e, consequentemente, a nota produzida ser mais aguda. A 

posição, o diâmetro e até mesmo a espessura da parede do tubo no local do furo 

influenciam a afinação precisa da nota. Entender esses conceitos básicos nos 

permitirá abordar a construção de nossos próprios aerofones com maior clareza e 

propósito. 

Projeto 1: A Flauta Nativa de Bambu (ou PVC) – O canto suave da 
natureza 

Flautas feitas de bambu são alguns dos instrumentos musicais mais antigos e 

difundidos pelo mundo, presentes em inúmeras culturas indígenas da América do 

Sul, Ásia e outras regiões. Sua sonoridade doce e etérea evoca uma conexão 

profunda com a natureza. A "flauta nativa americana" (NAF - Native American 

Flute), com sua característica embocadura de bloco (fipple) que facilita a emissão 

do som, é um excelente ponto de partida para quem deseja construir sua primeira 

flauta. Podemos usar bambu ou, para uma abordagem mais acessível e com 

material homogêneo, um tubo de PVC. 

Materiais Necessários: 

1.​ Tubo: 
○​ Bambu: Um segmento de bambu bem seco e curado, com diâmetro 

interno entre 1,5cm e 2,5cm e comprimento entre 30cm e 50cm (para 

flautas em afinações médias). Escolha um pedaço com paredes 

relativamente uniformes e sem rachaduras. O ideal é que um dos nós 

do bambu sirva como fundo natural da flauta, ou que o tubo seja 

aberto nas duas extremidades para a inserção de uma rolha. 

○​ PVC: Um tubo de PVC rígido (para água fria), com diâmetro e 

comprimento similares aos do bambu. 

2.​ Bloco da Embocadura (Fipple ou Sopro): Um pedaço de madeira macia 

(cedro, pinus) ou cortiça que se encaixe firmemente dentro do tubo, na 

extremidade onde será a embocadura. 

3.​ Opcional: Fio encerado ou tiras de couro para amarrar o bloco externamente 

(estilo NAF tradicional). 



Ferramentas: 

1.​ Serra fina (para cortar o bambu/PVC e o bloco). 

2.​ Furadeira com brocas de diferentes tamanhos. Para o PVC e bambu mais 

fino, varetas de metal (como raios de bicicleta ou chaves de fenda finas) 

aquecidas em uma chama também podem ser usadas para perfurar os furos 

tonais (com muito cuidado e em local ventilado). 

3.​ Lixas (cilíndrica para o interior do tubo e para os furos, e plana para o bloco e 

superfícies). 

4.​ Estilete muito afiado ou faca de entalhe pequena (essencial para fazer o 

bisel). 

5.​ Régua, paquímetro (opcional, mas útil para medir diâmetros e espessuras). 

6.​ Afinador cromático (aplicativo de celular ou dispositivo dedicado). 

7.​ Morsa pequena ou grampos para segurar o tubo durante o trabalho 

(opcional). 

Passo a Passo Detalhado da Construção: 

1.​ Seleção e Preparo do Tubo: 
○​ Bambu: Se o bambu tiver nós internos (septos), eles precisarão ser 

removidos na parte que será o corpo da flauta, utilizando uma vara de 

metal longa e aquecida ou uma lixa grossa enrolada em uma vareta. 

Deixe um nó intacto na extremidade inferior, se desejar um fundo 

fechado, ou corte ambas as extremidades retas. Lixe o interior do tubo 

para deixá-lo o mais liso possível. 

○​ PVC: Corte o tubo no comprimento desejado. Lixe as bordas cortadas. 

○​ Lixe a parte externa do tubo para um acabamento mais agradável. 

2.​ Construção da Embocadura de Bloco (Fipple): 
○​ Esta é a parte mais crítica. A embocadura da flauta nativa é composta 

por um canal de ar (windway) formado pelo bloco e pela parede do 

tubo, que direciona o sopro para uma aresta afiada (o bisel). 

○​ Corte o Bloco: Modele o pedaço de madeira ou cortiça para que ele 

se encaixe perfeitamente justo dentro da extremidade superior do tubo 

da flauta. Ele deve ter cerca de 3 a 5 cm de comprimento. Uma das 

faces do bloco (a que ficará voltada para cima, para o "teto" do canal 



de ar) deve ser aplainada para criar um pequeno canal de ar raso 

(cerca de 1 a 2 mm de profundidade) quando o bloco for inserido. Este 

é o "windway" ou "canal de sopro". 

○​ Crie a Janela (True Sound Hole - TSH): Antes de inserir o bloco 

definitivamente, você precisará cortar uma abertura retangular na 

parede superior do tubo, logo à frente de onde o bloco terminará. Esta 

janela pode ter cerca de 6-8mm de largura (transversal ao tubo) e 

8-10mm de comprimento (longitudinal ao tubo). 

○​ Esculpa o Bisel (Fipple Edge): A borda da janela que fica mais 

distante da extremidade de sopro deve ser cuidadosamente chanfrada 

para criar uma aresta afiada (o bisel ou rampa). O ângulo típico é de 

30 a 45 graus. É contra esta aresta que o jato de ar vindo do canal de 

sopro se dividirá, gerando o som. Use um estilete muito afiado. 

○​ Insira o Bloco: Empurre o bloco para dentro do tubo até que sua 

extremidade frontal fique alinhada com o início da janela, formando o 

canal de ar que direciona o sopro precisamente para o bisel. O ajuste 

deve ser firme para não haver vazamento de ar. Em flautas nativas 

tradicionais, um bloco externo (o "pássaro" ou "fetiche") é amarrado 

sobre esta área, ajudando a formar e proteger o canal de ar. Para uma 

versão mais simples, o bloco interno bem ajustado é suficiente. 

3.​ Perfuração dos Furos Tonais: 
○​ O número de furos mais comum para flautas nativas iniciantes é de 5 

ou 6, o que geralmente permite tocar uma escala pentatônica (que soa 

harmoniosa mesmo sem conhecimento musical prévio). 

○​ A posição dos furos é crucial para a afinação. Você pode encontrar 

diagramas e calculadoras online para flautas nativas que dão posições 

aproximadas baseadas no comprimento e diâmetro do seu tubo. 

○​ Regra geral: Comece marcando a posição do furo mais distante da 

embocadura (o que produzirá a nota mais aguda além da fundamental 

do tubo aberto). Fure-o pequeno inicialmente. 

○​ Técnica de Furação: Segure o tubo firmemente. Se usar furadeira, 

comece com uma broca fina e vá aumentando. Se usar metal 

aquecido (para PVC ou bambu fino), pressione levemente e gire, em 

local bem ventilado devido aos vapores. Cuidado para não rachar o 



bambu; você pode enrolar fita crepe ao redor da área a ser furada para 

dar mais suporte. 

4.​ Afinação: 
○​ Com o primeiro furo (o mais de baixo) feito pequeno, sopre na flauta 

cobrindo este furo e verifique a nota no afinador. A nota fundamental 

da flauta (todos os furos fechados) também deve ser verificada. 

○​ Para subir a nota de um furo específico, você deve aumentar o seu 

diâmetro ou movê-lo ligeiramente para cima (em direção à 

embocadura). É sempre melhor começar com furos pequenos e ir 

aumentando gradualmente, testando a nota no afinador a cada 

pequena alteração. Raspar as bordas do furo com uma lixa cilíndrica 

ou um estilete é uma forma controlada de fazer isso. 

○​ Imagine o momento em que, após esculpir cuidadosamente o 
bisel da sua flauta de bambu e fazer o primeiro furo tonal, você 
sopra e ouve uma nota clara e definida. É a física se 
transformando em música pelas suas mãos! Ajustar o tamanho 
desse furo, raspando milímetros da borda, e ver a nota subir no 
afinador é uma lição prática de acústica. 

○​ Continue furando e afinando os outros furos, um de cada vez, de baixo 

para cima. A relação entre os furos é complexa, e ajustar um pode 

afetar sutilmente os outros. Paciência é fundamental. 

Uma vez afinada, sua flauta de bambu ou PVC estará pronta para entoar melodias 

suaves, conectando seu sopro aos sons da natureza e à ancestralidade deste 

instrumento universal. 

Projeto 2: Apitos Ancestrais de Argila ou Madeira – Chamados e sinais 
sonoros 

Apitos são, talvez, os aerofones mais simples e antigos, utilizados desde tempos 

imemoriais para sinalização, comunicação à distância, em rituais, como brinquedos 

ou mesmo como instrumentos musicais rudimentares. Ocarinas, que são um tipo de 

apito globular com furos tonais, também têm uma longa história. Vamos explorar a 

criação de apitos simples usando argila e pequenos pedaços de madeira. 



Materiais: 

1.​ Argila: Argila de modelar que seca ao ar (mais fácil para iniciantes) ou argila 

cerâmica que pode ser cozida em forno caseiro (se for de baixa temperatura) 

ou em uma fogueira simples (técnica de queima primitiva, mais avançada). 

2.​ Madeira: Pequenos blocos de madeira macia e fácil de entalhar (pinus, 

cedro, tília) ou galhos de árvores com diâmetro entre 2cm e 4cm. 

Ferramentas: 

1.​ Para Argila: 
○​ Mãos! 

○​ Estecas de modelagem (podem ser improvisadas com palitos de 

picolé, cartões velhos, clipes de papel desdobrados). 

○​ Agulha grossa ou arame fino (para perfurar e fazer detalhes). 

○​ Água (para umedecer a argila e alisar). 

2.​ Para Madeira: 
○​ Faca de entalhe bem afiada (com supervisão para crianças). 

○​ Formões muito pequenos ou goivas (opcional). 

○​ Lixa (grossa e fina). 

○​ Furadeira com brocas finas e médias. 

○​ Serra pequena. 

Passo a Passo (Apito de Argila tipo Ocarina Simples – 1 a 2 furos): 

1.​ Modelar o Corpo: 
○​ Sove bem um pedaço de argila até ficar homogêneo e sem bolhas de 

ar. 

○​ Modele a forma básica do seu apito. Pode ser globular (como uma 

pequena ocarina), em forma de gota, um animalzinho estilizado, etc. O 

interior deve ser oco para formar a câmara de ressonância. Você pode 

fazer duas partes (como duas conchas) e uni-las com barbotina (argila 

diluída em água), ou modelar uma forma maciça e depois escavar o 

interior com cuidado. Deixe uma parede com espessura de 0,5cm a 

1cm. 

2.​ Criar a Embocadura (Mecanismo de Som): 



○​ Esta é a parte crucial, similar à da flauta de bloco. 

○​ Modele um pequeno bocal ou canal de entrada de ar (o "windway") 

que direcione o sopro para dentro da câmara oca. 

○​ Esculpa uma abertura retangular (a "janela") na superfície do apito, 

logo após a saída do canal de ar. 

○​ Crie uma aresta afiada (o "bisel" ou "lábio") na borda da janela mais 

distante do canal de ar. O jato de ar do canal deve incidir diretamente 

sobre esta aresta. Este processo é delicado e pode exigir algumas 

tentativas. Considere este cenário: com um punhado de argila, 
você molda um pequeno pássaro. Com cuidado, esculpe a fenda 
da embocadura (o canal de ar) em sua cauda e uma pequena 
janela com um bisel afiado em suas costas. É a interação precisa 
entre o fluxo de ar e essa aresta que dará voz ao seu pássaro de 
argila. 

3.​ Fazer Furos Tonais (Opcional): 
○​ Com a embocadura funcionando (teste soprando suavemente; você 

deve ouvir um assobio claro), você pode adicionar um ou dois furos 

tonais pequenos na superfície do corpo do apito. Ao cobrir e descobrir 

esses furos com os dedos, você poderá variar a nota. Fure com uma 

agulha ou esteca fina enquanto a argila ainda está úmida. 

4.​ Secagem e Queima: 
○​ Deixe o apito de argila secar lentamente à sombra, por vários dias, 

para evitar rachaduras. 

○​ Se for argila que seca ao ar, após a secagem completa, ele estará 

pronto (embora frágil). 

○​ Se for argila cerâmica, ela precisará ser queimada para se tornar 

resistente. Para queimas caseiras de baixa temperatura, siga as 

instruções da argila. A queima em fogueira é uma técnica mais 

complexa que requer pesquisa e cuidado. 

Passo a Passo (Apito de Madeira Simples – tipo "Sabiá" ou apito de pastor): 

1.​ Preparar a Madeira: 



○​ Corte um pedaço de galho ou bloco de madeira com cerca de 5-10cm 

de comprimento. 

○​ Com uma furadeira, faça um furo longitudinal no centro de uma das 

extremidades, com cerca de 2-4cm de profundidade (esta será a 

câmara de ar). O diâmetro pode ser de 1-1,5cm. 

2.​ Criar o Canal de Ar e a Aresta: 
○​ Na parte superior do galho, acima da câmara de ar, entalhe um 

pequeno rebaixo plano que servirá como teto do canal de ar. 

○​ Faça um corte em ângulo (chanfro) na extremidade desse rebaixo, em 

direção à abertura da câmara de ar, para criar a aresta de sopro (o 

bisel). 

○​ Modele um pequeno bloco de madeira (o "fipple block" ou "tarugo") 

que se encaixe firmemente no início da câmara de ar, logo abaixo do 

rebaixo plano, formando um canal de ar estreito (o "windway") entre o 

bloco e o teto do rebaixo. Este canal direcionará o ar para o bisel. 

○​ A forma mais tradicional de apitos de pastor envolve um galho verde, 

onde a casca é deslizada, o miolo é trabalhado e a casca é 

recolocada. Para uma versão mais simples com madeira seca, o bloco 

inserido é mais fácil. 

3.​ Testar e Ajustar: 
○​ Sopre pelo canal de ar. Se tudo estiver correto, você ouvirá um 

assobio. Ajustes no ângulo do bisel, na largura do canal de ar ou na 

posição do bloco podem ser necessários. Lixe e refine até obter um 

som claro e forte. 

Estes apitos, embora simples, carregam a essência da produção sonora por meio 

do sopro e podem ser tanto divertidos de fazer quanto de tocar, conectando-nos a 

uma tradição sonora ancestral. 

Projeto 3: Aerofones Experimentais com Materiais do Cotidiano – A 
sinfonia do inesperado 

A beleza da luteria artesanal também reside na capacidade de enxergar potencial 

musical em objetos do nosso dia a dia, transformando o que seria lixo em 

instrumentos sonoros inusitados e divertidos. Esta abordagem não apenas estimula 



a criatividade e a reciclagem, mas também nos permite explorar os princípios 

acústicos de forma lúdica e acessível. A experimentação aqui é a chave. 

Materiais Potenciais (use a imaginação!): 

●​ Canudos de plástico ou papel de diferentes diâmetros e comprimentos. 

●​ Garrafas PET (de vários tamanhos). 

●​ Embalagens plásticas diversas (potes de iogurte, embalagens de xampu 

vazias e limpas). 

●​ Tubos de papelão (de papel toalha, papel alumínio, rolos de tecido). 

●​ Bexigas de festa. 

●​ Funis de plástico. 

●​ Pequenos pedaços de mangueira. 

●​ Papel vegetal, celofane ou plástico fino (para membranas vibrantes). 

Ideias de Projetos Experimentais: 

1.​ "Flauta de Pã" com Canudos (Syrinx): 
○​ Reúna vários canudos de plástico (de milk-shake ou refrigerante são 

bons). 

○​ Corte os canudos em comprimentos progressivamente menores. Cada 

canudo será um tubo fechado em uma extremidade (o fundo do copo 

onde ele ficava, ou você pode selar uma extremidade com cola quente 

ou fita adesiva). 

○​ Alinhe os canudos lado a lado, do mais longo ao mais curto, e 

prenda-os juntos com fita adesiva ou amarrando-os com barbante. 

○​ Para tocar, sopre horizontalmente através das aberturas superiores 

dos canudos, como se estivesse soprando na boca de uma garrafa. 

Cada canudo produzirá uma nota diferente. Imagine pegar vários 
canudos de milk-shake e cortá-los em comprimentos 
decrescentes. Ao uni-los com fita adesiva, você cria uma flauta de 
Pã rudimentar. Soprando sobre as aberturas, cada canudo 
produzirá uma nota diferente, revelando a relação entre o 
comprimento da coluna de ar e a altura do som de forma divertida 
e instantânea. 



2.​ "Kazoo" com Tubo de Papelão: 
○​ Pegue um tubo de papelão (de papel higiênico ou papel toalha). 

○​ Faça um furo circular na lateral do tubo, a alguns centímetros de uma 

das extremidades. 

○​ Cubra este furo com um pedaço de papel vegetal, celofane fino ou 

plástico de sacola de supermercado, esticando-o bem e prendendo 

com um elástico ou fita adesiva. Esta é a membrana vibrante. 

○​ Para tocar, coloque a extremidade aberta do tubo (a mais próxima da 

membrana) na boca e cante ou murmure "zu-zu-zu" ou "du-du-du". 

Sua voz fará a membrana vibrar, produzindo o som característico e 

anasalado do kazoo. Não sopre apenas, você precisa "cantarolar" no 

tubo. 

3.​ Instrumento de Sopro com Garrafa PET e Bexiga: 
○​ Corte a parte inferior de uma garrafa PET pequena. 

○​ Estique o bico de uma bexiga de festa sobre a abertura do gargalo da 

garrafa, como se fosse uma "pele de tambor", mas bem esticada. 

○​ Faça um pequeno corte (uma fenda) nesta bexiga esticada, bem no 

centro do gargalo. Esta fenda atuará como uma palheta dupla 

rudimentar. 

○​ Sopre através do bocal da bexiga (a parte que você normalmente 

usaria para inflar), direcionando o ar para a fenda. Com a tensão 

correta da bexiga e a força do sopro, você pode produzir sons que 

lembram um instrumento de palheta rústico. 

4.​ "Trompete" de Funil e Mangueira (ou Tubo de Papelão Longo): 
○​ Encaixe a ponta mais estreita de um funil de plástico em um pedaço 

de mangueira flexível ou em um tubo de papelão longo e resistente. O 

funil atuará como a campânula do instrumento, ajudando a projetar o 

som. 

○​ Na outra extremidade da mangueira/tubo, você pode tentar criar um 

"bocal" improvisado, talvez com a parte superior de outra garrafa PET 

menor encaixada, ou simplesmente usando os lábios diretamente no 

tubo. 



○​ Para tocar, vibre os lábios dentro do bocal improvisado (como em um 

trompete real). O som será rudimentar, mas o princípio de 

funcionamento é o mesmo. 

O objetivo desses projetos não é criar instrumentos com afinação perfeita, mas sim 

explorar os fenômenos sonoros, entender como diferentes formatos e materiais 

interagem com o sopro, e, acima de tudo, se divertir com a criatividade. Muitas 

vezes, os resultados mais inesperados são os mais interessantes e podem levar a 

novas ideias e descobertas. 

A voz do vento: Técnicas de sopro e articulação para seus aerofones 

Construir um aerofone é uma conquista, mas dar vida a ele através do sopro é onde 

a verdadeira musicalidade começa. Mesmo com instrumentos simples, algumas 

noções básicas sobre técnicas de sopro e articulação podem enriquecer muito a sua 

experiência sonora e expressiva. 

O controle do diafragma é fundamental para um sopro estável e consistente. Em 

vez de soprar apenas com o ar superficial dos pulmões ou da garganta, procure 

usar o apoio do diafragma (o grande músculo abaixo dos pulmões). Inspire 

profundamente, sentindo o abdômen se expandir, e expire de forma controlada, 

como se estivesse empurrando o ar suavemente para fora. Isso ajuda a manter um 

fluxo de ar constante, o que é crucial para a estabilidade da afinação e do timbre, 

especialmente em flautas. Por exemplo, ao tocar uma nota longa em sua flauta de 

bambu, um sopro bem apoiado pelo diafragma evitará que a nota oscile ou 

"quebre". 

A força e o ângulo do sopro também têm um impacto significativo. Em muitas 

flautas de aresta, um sopro mais forte pode fazer a nota saltar para um harmônico 

mais agudo (uma oitava acima, por exemplo). Um sopro muito fraco pode não 

produzir som ou gerar um timbre pobre. O ângulo com que o jato de ar atinge o bisel 

também é importante; pequenas variações na posição dos lábios ou na direção do 

sopro podem alterar a clareza e a riqueza do som. Imagine aqui a seguinte 
situação: você está tocando sua flauta nativa. Se soprar com muita força, a nota 

pode ficar estridente ou pular para oitavas superiores de forma descontrolada. Se 



encontrar a pressão de ar ideal, o som será mais cheio, redondo e afinado. 

Experimente diferentes intensidades e ângulos até encontrar o "ponto doce" para 

cada nota. 

A articulação refere-se à forma como iniciamos e terminamos cada nota, ou como 

conectamos uma nota à outra. A língua desempenha um papel crucial nisso. Os 

ataques mais comuns são: 

●​ "Tu": Um ataque claro e definido, como se estivesse pronunciando a sílaba 

"tu". A ponta da língua toca levemente a parte de trás dos dentes superiores 

ou o céu da boca, interrompendo o fluxo de ar, e se retrai rapidamente para 

liberar o som. É bom para notas que precisam de um início preciso. 

●​ "Du": Um ataque mais suave e ligado, como na sílaba "du". A língua faz um 

movimento similar, mas com menos pressão e mais gentileza. Útil para 

passagens mais líricas ou para conectar notas (legato). 

●​ "Ru" ou "Lu": Usado para articulações mais suaves ainda ou para certos 

tipos de vibrato de língua em algumas tradições. 

●​ Sopro sem ataque de língua (Hoo): Para um início de nota muito suave, 

quase imperceptível. 

Considere este cenário: você quer tocar uma melodia simples em sua flauta, com 

algumas notas curtas e outras longas. Para as notas curtas e rítmicas, você usaria 

um ataque "tu-tu-tu". Para uma nota longa e expressiva, você poderia iniciar com 

um "du" suave e manter o sopro constante com o apoio do diafragma. A ausência 

de articulação (apenas soprar) pode resultar em um som menos controlado e com 

inícios de nota imprecisos. 

Em instrumentos como o kazoo, a "articulação" vem da sua própria voz. Em apitos 

simples, o foco é mais no controle do fluxo de ar para manter o som estável. Mesmo 

nos aerofones experimentais, variar a força do sopro e tentar diferentes formas de 

"atacar" o som pode revelar uma paleta sonora surpreendente. A exploração dessas 

técnicas, mesmo de forma intuitiva, transformará seu instrumento de um simples 

produtor de sons em um verdadeiro veículo de expressão musical. 

Decorando e cuidando dos seus instrumentos de sopro artesanais 



Assim como em outros instrumentos artesanais, a decoração e os cuidados 

adequados podem adicionar valor estético e garantir uma vida útil mais longa para 

seus aerofones. Pequenos toques de personalização transformam um objeto 

funcional em uma peça única, com sua assinatura. 

Para a decoração, as possibilidades variam conforme o material. Em flautas e 

apitos de bambu, a pirografia (desenhos queimados na superfície) é uma técnica 

tradicional e muito bonita, que pode criar padrões geométricos, símbolos ou figuras 

inspiradas na natureza. Pintura também é uma opção, mas é crucial usar tintas não 

tóxicas, especialmente na área da embocadura ou em qualquer parte que entre em 

contato com os lábios. Por exemplo, você pode pintar anéis coloridos entre os furos 

tonais da sua flauta de bambu ou decorar a extremidade oposta à embocadura. 

Amarrações com fios encerados coloridos, tiras de couro ou palha trançada também 

podem adicionar um toque rústico e elegante, além de, em alguns casos, ajudar a 

prevenir rachaduras no bambu. 

Em instrumentos de PVC, a superfície lisa é ideal para pintura com tintas acrílicas 

ou sprays (use primer para plástico para melhor aderência). Você pode criar 

padrões vibrantes ou um visual mais sóbrio. Adesivos decorativos também podem 

ser aplicados. Para apitos de argila, a própria modelagem pode ser decorativa. 

Após a queima (se for o caso), eles podem ser pintados com tintas para cerâmica 

ou acrílicas, ou receber um banho de esmalte cerâmico para um acabamento 

vitrificado. Lembre-se sempre de evitar tintas ou vernizes na área do bisel ou dentro 

do canal de ar, pois isso pode alterar drasticamente o som ou até impedir que o 

instrumento funcione. 

Quanto aos cuidados, a limpeza interna é particularmente importante para flautas, 

pois a umidade do sopro pode se acumular. Após tocar, é bom sacudir a flauta para 

remover o excesso de condensação. Para uma limpeza mais completa, pode-se 

usar uma vareta longa com um pedaço de pano macio e absorvente (como os 

"swabs" usados em flautas orquestrais) para secar o interior do tubo. Imagine aqui 
a seguinte situação: você tocou sua flauta de bambu por um bom tempo. Ao 

passar um pano seco por dentro, você remove a umidade, o que ajuda a prevenir o 

crescimento de mofo e a deterioração da madeira a longo prazo. 



Instrumentos de bambu e madeira são sensíveis à umidade excessiva e a 

mudanças bruscas de temperatura. Evite deixá-los expostos ao sol direto por longos 

períodos ou em locais muito úmidos, pois isso pode causar rachaduras ou 

deformações. A aplicação de um óleo natural (como óleo de linhaça fervido, óleo de 

amêndoas ou óleos específicos para flautas) na parte externa do bambu (e com 

muito cuidado na interna, se for bambu não tratado) pode ajudar a hidratá-lo e 

protegê-lo, mas pesquise bem a técnica correta para não saturar a madeira. 

Para apitos de argila que secaram ao ar, o principal cuidado é com a fragilidade; 

evite quedas e impactos. Se forem de argila queimada, são mais resistentes, mas 

ainda assim merecem cuidado. Instrumentos feitos de materiais reciclados, como 

PVC ou latas, geralmente exigem menos cuidados quanto à umidade, mas a 

limpeza periódica ainda é recomendada por higiene. 

Guarde seus instrumentos em locais seguros, protegidos de poeira e de possíveis 

danos. Uma bolsinha de tecido ou uma pequena caixa podem ser úteis para 

transporte e armazenamento. Ao cuidar bem dos seus aerofones artesanais, você 

garante que eles continuem a produzir seus sons encantadores por muito tempo. 

 

Dominando a madeira e o metal: Técnicas 
fundamentais de corte, modelagem, lixamento e união 
de peças para instrumentos duradouros 

A jornada na confecção artesanal de instrumentos musicais, como vimos nos 

tópicos anteriores, envolve uma bela união entre a compreensão dos princípios 

sonoros e a capacidade de dar forma física a esses princípios. Agora, 

mergulharemos mais a fundo nas técnicas fundamentais de trabalho com madeira e, 

em menor escala, com metal, que são a espinha dorsal da luteria. Dominar o corte 

preciso, a modelagem cuidadosa das formas, o lixamento que prepara para a beleza 

final e as uniões que garantem a durabilidade são habilidades que se constroem 

com prática, paciência e, acima de tudo, respeito pelos materiais e pelas 

ferramentas. Estas técnicas não apenas nos permitirão refinar os instrumentos 



simples que já exploramos, mas também nos darão a base para sonhar e executar 

projetos mais complexos no futuro, sempre com a segurança como nossa aliada 

constante. 

A arte do corte preciso em madeira: Serras manuais e elétricas em ação 

O corte é, frequentemente, o primeiro passo transformador no trabalho com a 

madeira, o momento em que as dimensões brutas começam a ceder lugar às 

formas planejadas do instrumento. A precisão nesta etapa é crucial, pois um corte 

malfeito pode comprometer encaixes, a simetria e a integridade estrutural da peça. 

Tanto as serras manuais, com sua conexão direta e tátil com o material, quanto as 

elétricas, com sua capacidade de agilizar certos processos, têm seu lugar na oficina 

do luthier. 

Começando pelas serras manuais, a marcação precisa é o prelúdio indispensável 

para um bom corte. O uso de um esquadro de qualidade para linhas 

perpendiculares e de 45 graus, e de um graminho para traçar linhas paralelas às 

bordas, garante que suas referências sejam exatas. Por exemplo, ao marcar as 

peças para o corpo de um cajón, o uso do esquadro em cada canto assegura que a 

caixa final seja perfeitamente retangular, o que é vital para a estabilidade e para a 

correta fixação do tapa. Para o corte em si, o serrote de costas (backsaw), com sua 

lâmina fina e reforço superior, é ideal para cortes retos e precisos em madeiras mais 

finas ou para a confecção de encaixes, como espigas simples. Já os serrotes 

japoneses (como o Dozuki para cortes finos ou o Ryoba com dupla dentição), que 

cortam na ação de puxar, oferecem um controle excepcional e um acabamento de 

corte muito limpo, exigindo menos esforço e produzindo menos lascas. Para cortes 

curvos, como o contorno de um headstock simples ou a boca de um violão (se não 

for usar tupia), a serra de arco (coping saw) ou a serra de volta (fret saw), com suas 

lâminas finas e substituíveis, são as ferramentas de escolha, permitindo manobras 

delicadas. Ao iniciar um corte manual, é comum criar um pequeno entalhe guia com 

a própria serra ou com um formão para evitar que a lâmina "dance" sobre a 

madeira. O movimento deve ser fluido, utilizando o comprimento da lâmina, e a 

pressão, moderada, deixando a ferramenta fazer o trabalho. 



As serras elétricas podem trazer grande eficiência, mas exigem ainda mais 

atenção à segurança. A serra tico-tico (jigsaw) é versátil para cortes curvos e retos 

em uma variedade de espessuras, sendo útil para cortar os contornos externos de 

corpos de instrumentos ou aberturas maiores. A escolha da lâmina correta (para 

madeira, com dentes finos para acabamento ou grossos para desbaste rápido) é 

fundamental. Imagine aqui a seguinte situação: você está construindo uma 

pequena cítara a partir de uma caixa de madeira e precisa fazer uma abertura 

ornamental no tampo. Com a serra tico-tico e uma lâmina para cortes delicados, 

após fazer um furo inicial para inserir a lâmina, você pode seguir um desenho 

complexo com relativa facilidade, desde que avance devagar e com firmeza. A serra 

de fita (bandsaw), se disponível, é uma aliada poderosa para desdobrar pranchas, 

cortar curvas amplas com precisão e preparar peças brutas. Seu uso requer um 

bom ajuste da tensão da fita e dos guias, além de um respeito absoluto pela área de 

corte. Para cortes retos e longos em pranchas ou painéis de compensado, uma 

serra circular (manual ou de bancada) pode ser usada, mas seu manuseio seguro 

exige prática e conhecimento dos riscos de "coice" (kickback). Em todas as serras 

elétricas, o uso de óculos de proteção é mandatório, e protetores auriculares são 

recomendados. Empurradores (push sticks) devem ser usados sempre que as mãos 

precisarem se aproximar da lâmina em serras de bancada ou de fita. A satisfação 
de ver duas peças de madeira se encaixando perfeitamente porque seu corte 
seguiu a linha com exatidão milimétrica é uma recompensa que justifica todo o 

cuidado e aprendizado investidos nesta etapa. 

Modelando a forma: Plainas, formões, grosas e limas para esculturas 
sonoras 

Após os cortes iniciais que definem as dimensões básicas, a modelagem 

tridimensional da madeira entra em cena, transformando blocos e pranchas em 

curvas suaves, encaixes precisos e superfícies com a espessura ideal para a 

ressonância. Este é um processo onde a sensibilidade tátil e o olhar atento do 

artesão se tornam ainda mais importantes. 

As plainas manuais são ferramentas de elegância e precisão incomparáveis para 

aplainar superfícies, reduzir espessuras e criar chanfros ou biséis. Uma plaina nº 4 

(smoothing plane) ou nº 4 ½, bem afiada e regulada, pode remover aparas 



finíssimas, quase transparentes, deixando uma superfície incrivelmente lisa, muitas 

vezes superior ao lixamento. A plaina bloco (block plane), menor e com a lâmina em 

ângulo mais baixo, é ideal para trabalhos em topos de grão (end grain) e para 

ajustes finos. Aprender a afiar a lâmina da plaina em pedras de afiar e a ajustar a 

profundidade do corte e a abertura da boca são habilidades cruciais. Por exemplo, 

ao preparar o tampo de um instrumento acústico, o luthier pode usar uma plaina 

para reduzir gradualmente sua espessura, testando a flexibilidade da madeira até 

atingir as características desejadas para uma boa vibração. 

Os formões são as extensões dos dedos do luthier para trabalhos de entalhe, 

limpeza de encaixes e modelagem de detalhes. Disponíveis em diversas larguras e 

formatos (retos, chanfrados, goivas com lâminas curvas para superfícies côncavas 

ou convexas), sua eficácia depende quase que inteiramente de uma afiação 

impecável. Um formão afiado corta a madeira como manteiga; um cego a esmaga e 

rasga. Para cortes mais profundos ou em madeiras duras, um macete de madeira 

ou borracha pode ser usado para golpear o cabo do formão. Considere o processo 
de transformar um bloco retangular de madeira no braço de seu instrumento. 
Após os cortes básicos na serra de fita, o formato final do calcanhar (a parte que se 

une ao corpo) e as transições suaves do perfil do braço são frequentemente 

refinados com formões e goivas, exigindo um controle preciso da ferramenta e uma 

leitura atenta dos veios da madeira. 

Para curvas mais agressivas e desbaste rápido, as grosas são as ferramentas 

indicadas. Com seus dentes proeminentes, elas removem material rapidamente, 

sendo úteis para dar forma inicial a contornos de headstocks, volutas ou o calcanhar 

de um braço. Após o trabalho com a grosa, que deixa uma superfície áspera, as 

limas (com dentes menores e mais finos) entram em ação para suavizar as formas 

e refinar os contornos. Existem limas de diferentes perfis (chatas, redondas, 

meia-cana) e granulações. 

Finalmente, os raspadores de aço (card scrapers ou cabinet scrapers) são lâminas 

de aço flexíveis e finas, cujas bordas são preparadas com uma pequena rebarba 

(burr) que corta a madeira de forma excepcional. São excelentes para remover 

marcas de plaina, suavizar curvas complexas onde a plaina não alcança, lidar com 

madeiras de veios rebeldes que tendem a lascar, e para preparar a superfície para 



um acabamento finíssimo, muitas vezes dispensando as lixas de granulação mais 

alta. Aprender a criar e a renovar a rebarba do raspador com um brunidor é uma 

habilidade valiosa. A modelagem é, em essência, um diálogo contínuo entre a 

ferramenta, a madeira e a visão do artesão, buscando o equilíbrio entre a forma 

desejada e as qualidades inerentes ao material. 

A busca pela superfície perfeita: Técnicas de lixamento manual e com 
máquinas 

O lixamento é frequentemente percebido como uma tarefa tediosa, mas é uma 

etapa absolutamente crucial no processo de construção de um instrumento musical. 

Uma superfície bem lixada não apenas confere uma aparência profissional e 

agradável ao toque, como também é fundamental para a correta adesão de colas 

em juntas e para a qualidade do acabamento final, seja ele verniz, óleo ou tinta. A 

paciência e a atenção aos detalhes no lixamento separam o trabalho amador do 

artesanal de excelência. 

A chave para um bom lixamento é a progressão correta das granulações das 
lixas. Começa-se com uma lixa mais grossa para remover marcas de ferramentas, 

irregularidades e nivelar superfícies, e gradualmente passa-se para lixas mais finas, 

cada uma removendo os riscos deixados pela anterior, até se obter a lisura 

desejada. Uma sequência comum poderia ser: P80, P120, P180, P220, e para 

acabamentos muito finos, P320 ou P400. Saltar etapas na granulação resultará em 

uma superfície onde os riscos mais profundos das lixas grossas não serão 

completamente eliminados. 

O lixamento manual oferece grande controle, especialmente em peças delicadas 

ou com contornos complexos. É altamente recomendável o uso de um bloco de 
lixa, que pode ser um pedaço de madeira macia, cortiça ou borracha, onde a lixa é 

enrolada. O bloco ajuda a aplicar uma pressão uniforme e a manter as superfícies 

planas e os cantos vivos, evitando o arredondamento excessivo que pode ocorrer 

ao lixar apenas com os dedos. Por exemplo, ao lixar o tampo de um violão ou o 

corpo de um cajón, o uso de um bloco de lixa e o movimento no sentido dos veios 

da madeira são essenciais para evitar riscos transversais e garantir uma superfície 



lisa e uniforme. Para contornos e curvas, podem-se usar blocos com formatos 

adaptados ou lixas enroladas em tubos de diferentes diâmetros. 

Lixadeiras elétricas, como a orbital (que vibra em pequenas órbitas) ou a 

roto-orbital (que combina a órbita com um movimento de rotação), podem acelerar 

significativamente o processo em superfícies maiores e planas. No entanto, é 

preciso cuidado para não aplicar pressão excessiva, o que pode criar depressões na 

madeira, e para manter a máquina sempre em movimento, evitando marcas 

circulares. A lixadeira de cinta é mais agressiva e geralmente usada para desbaste 

rápido ou nivelamento de peças brutas, exigindo muita prática para não remover 

material em excesso. Mesmo ao usar máquinas, o lixamento final com as 

granulações mais finas é frequentemente feito à mão para um controle ótimo. 

Após cada etapa de lixamento, é crucial remover completamente o pó da 

superfície com uma escova macia, um aspirador de pó ou um pano levemente 

umedecido com álcool isopropílico (que evapora rapidamente). Inspecionar a 

superfície contra a luz, em diferentes ângulos, ajuda a identificar riscos 

remanescentes ou imperfeições antes de prosseguir para a próxima granulação ou 

para o acabamento. Imagine o lixamento paciente do corpo de uma flauta de 
bambu, onde cada curva, cada furo tonal, precisa ser suavizado sem perder sua 

forma precisa. É um trabalho meditativo que recompensa com uma peça que não só 

soa bem, mas também é um prazer segurar e observar. Uma superfície 

impecavelmente lixada é a tela em branco perfeita para o acabamento que 

protegerá e embelezará seu instrumento. 

Trabalhando com metais na luteria: Corte, furação, modelagem e 
polimento básicos 

Embora a madeira seja a protagonista na maioria dos instrumentos artesanais que 

exploramos, o metal também desempenha papéis importantes, seja em 

componentes estruturais, elementos sonoros ou detalhes funcionais e estéticos. 

Conhecer algumas técnicas básicas de trabalho com metais como latão, alumínio ou 

aço macio pode enriquecer muito suas criações. 



Para o corte de metais, especialmente barras finas, chapas ou tubos pequenos, o 

arco de serra com uma lâmina específica para metal (com dentes pequenos e 

numerosos) é a ferramenta manual mais comum. A peça de metal deve ser 

firmemente presa em uma morsa para evitar vibrações e garantir um corte reto. Por 
exemplo, ao fazer trastes para um instrumento experimental a partir de um arame 

de latão ou níquel-prata, você usará o arco de serra para cortar os pedaços no 

comprimento desejado. Após o corte, as bordas ficarão ásperas e com rebarbas, 

que precisarão ser removidas com uma lima para metal. 

A furação em metal requer brocas específicas para esse material (geralmente de 

aço rápido - HSS). É importante marcar o ponto exato da furação com um punção, 

criando uma pequena depressão que guiará a ponta da broca e evitará que ela 

deslize. Para furos em metais mais duros ou espessos, pode ser necessário usar 

um fluido de corte (óleo de corte ou mesmo algumas gotas de óleo lubrificante 

comum) para reduzir o atrito e o calor, prolongando a vida da broca e facilitando a 

furação. A velocidade da furadeira geralmente deve ser menor para metais do que 

para madeira, especialmente para brocas de maior diâmetro. 

A modelagem de pequenas peças de metal pode ser feita com limas para metal 

(que têm dentes diferentes das limas para madeira) e, em alguns casos, com 

martelo sobre uma bigorna pequena ou superfície de aço resistente. Imagine aqui a 
seguinte situação: você está fazendo uma pestana ou um rastilho para sua cítara 

de caixa utilizando uma pequena barra de latão. Após cortar no comprimento, você 

usará limas chatas e meia-cana para arredondar as bordas, ajustar a altura e talvez 

fazer os sulcos para as cordas. Pequenas dobras em chapas finas de alumínio (para 

criar um suporte, por exemplo) podem ser feitas com o auxílio de uma morsa e um 

martelo de pena ou nylon. 

O lixamento e polimento de superfícies metálicas seguem um princípio similar ao 

da madeira, utilizando lixas para metal (geralmente à base de carbeto de silício ou 

óxido de alumínio, às vezes usadas com água ou óleo) em granulações 

progressivamente mais finas. Para remover rebarbas e arranhões mais profundos, 

começa-se com limas finas, depois lixas grossas e médias para metal. Para obter 

brilho, após as lixas finas (P400, P600 ou mais), pode-se usar palha de aço muito 

fina (nº 000 ou nº 0000) e, finalmente, pastas de polir (como Kaol, Brasso, ou pastas 



específicas para joalheria) aplicadas com um pano macio ou um disco de feltro em 

uma micro retífica. Considere o acabamento de uma lata de alumínio que você 
usará como corpo de um chocalho: após lixar as bordas cortantes, você pode 

lixar toda a superfície com lixas d'água finas e depois polir com uma pasta, 

resultando em um brilho espelhado que confere um aspecto profissional e atraente 

ao seu instrumento reciclado. O trabalho com metal exige paciência e atenção à 

segurança, especialmente ao lidar com bordas cortantes e o calor gerado pelo atrito. 

A união faz a força: Técnicas de colagem e parafusamento para juntas 
duradouras 

A integridade estrutural de um instrumento musical depende fundamentalmente da 

qualidade de suas juntas. Sejam elas coladas, parafusadas ou uma combinação de 

ambas, as uniões precisam ser fortes, precisas e, em muitos casos, capazes de 

transmitir vibrações de forma eficiente. Uma junta malfeita pode comprometer não 

apenas a durabilidade, mas também a sonoridade do instrumento. 

A colagem é a técnica de união mais comum na luteria tradicional. A escolha da 

cola correta é o primeiro passo, como já abordamos brevemente. Para a maioria das 

aplicações em madeira, a cola PVA alifática (amarela, tipo Titebond Original) é uma 

excelente escolha, oferecendo forte adesão, boa resistência à umidade (para as 

versões resistentes à água) e um tempo de trabalho razoável. A cola animal (hide 

glue), aplicada quente, é tradicional em instrumentos de corda clássicos por sua 

reversibilidade e qualidades acústicas, mas exige mais preparo e prática. Colas 

epóxi são usadas para juntas que exigem preenchimento de folgas ou altíssima 

resistência e impermeabilidade, mas podem ser rígidas demais para algumas 

aplicações acústicas. 

A preparação das superfícies é crucial para uma boa colagem. Elas devem estar 

limpas, secas, livres de pó ou oleosidade, e, o mais importante, devem se ajustar 

perfeitamente, com o máximo de contato entre as peças. Uma leve aspereza na 

superfície pode ajudar na adesão mecânica da cola. Aplique uma camada uniforme 

de cola em ambas as superfícies a serem unidas, sem excessos que causem muita 

sujeira, mas garantindo cobertura total. 



O uso de grampos e sargentos é indispensável para manter as peças imóveis e 

sob pressão adequada enquanto a cola cura. Existem diversos tipos de grampos 

(em "C", grampos rápidos, sargentos de barra, grampos de fita para formas 

irregulares). A pressão deve ser suficiente para garantir um contato íntimo entre as 

superfícies e expelir o excesso de cola, mas não tão forte a ponto de esmagar as 

fibras da madeira ou "matar" a junta de fome, expulsando toda a cola. Imagine a 
importância de uma junta bem colada no cavalete de um violão; ele precisa 

resistir a anos de tensão das cordas, e isso começa com um encaixe perfeito, 

preparação correta das superfícies e uma prensagem uniforme durante o tempo de 

cura especificado pelo fabricante da cola (que pode variar de algumas horas para 

manuseio até 24 horas ou mais para cura total). Limpe o excesso de cola que 

espremer da junta com um pano úmido ou uma espátula antes que seque 

completamente. 

As juntas parafusadas são usadas quando se necessita de uma união 

desmontável ou de um reforço extra para a colagem, ou em situações onde a 

colagem sozinha pode não ser suficiente. A escolha do parafuso correto 

(comprimento, diâmetro, tipo de rosca e cabeça) é vital. Sempre faça um furo guia 

na peça que receberá a rosca do parafuso, com um diâmetro ligeiramente menor 

que o da alma do parafuso, para evitar que a madeira rache e para facilitar a 

entrada do parafuso. Na peça superior (onde a cabeça do parafuso ficará), o furo 

pode ser do diâmetro da haste do parafuso. O escareamento do furo superior 

permite que a cabeça do parafuso (se for do tipo cônico) fique nivelada ou abaixo da 

superfície da madeira, conferindo um acabamento mais limpo. Por exemplo, ao 

fixar o braço de uma "cigar box guitar" ao corpo, parafusos robustos, possivelmente 

combinados com cola, garantirão uma união sólida e estável. 

Para juntas mais elaboradas, técnicas de encaixe em madeira, como o encaixe de 

meia-madeira (onde metade da espessura de cada peça é removida para criar uma 

sobreposição nivelada) ou um encaixe simples de espiga e furo (onde uma projeção 

de uma peça – a espiga – se encaixa em um furo correspondente em outra), podem 

ser introduzidas gradualmente. Esses encaixes aumentam significativamente a área 

de colagem e a resistência mecânica da junta. A precisão no corte desses encaixes 

é primordial, geralmente exigindo o uso cuidadoso de serras de costas, formões e 



graminhos. Dominar essas técnicas de união é um passo fundamental para construir 

instrumentos que não apenas soem bem, mas que também resistam ao teste do 

tempo e do uso. 

Segurança em primeiro lugar: Relembrando e reforçando as boas 
práticas 

Ao longo deste tópico, detalhamos diversas técnicas de corte, modelagem e união 

de madeira e metal. É imperativo, neste ponto, reforçar a importância da segurança 

em cada uma dessas operações. A oficina do luthier deve ser um local de 

criatividade e precisão, mas também de vigilância constante para prevenir 

acidentes. 

Relembrando os Equipamentos de Proteção Individual (EPIs): 

●​ Óculos de Proteção: Indispensáveis sempre que estiver serrando, furando, 

lixando, usando formões, plainas ou qualquer ferramenta que possa projetar 

partículas. Lascas de madeira ou fragmentos de metal nos olhos podem 

causar lesões graves. 

●​ Máscaras Respiratórias: A poeira de madeira, especialmente de algumas 

espécies, pode ser irritante e prejudicial ao sistema respiratório a longo 

prazo. Use, no mínimo, uma máscara PFF2 (ou N95) ao lixar ou serrar. Ao 

trabalhar com metais, a poeira metálica também requer proteção. Se estiver 

usando solventes ou vernizes, máscaras com filtros para vapores orgânicos 

são necessárias. 

●​ Protetores Auriculares: Ferramentas elétricas como serras, plainas e 

lixadeiras podem gerar níveis de ruído prejudiciais à audição. O uso de 

abafadores tipo concha ou plugs de ouvido é recomendado. 

●​ Luvas: Podem proteger contra farpas e cortes ao manusear madeira bruta ou 

chapas de metal. No entanto, evite usar luvas ao operar máquinas com 

partes rotativas rápidas (como serras de bancada, tupias, tornos), pois a luva 

pode ser agarrada pela máquina, puxando a mão do operador. 

Cuidados Específicos nas Técnicas Abordadas: 



●​ Corte: Ao usar serras manuais, posicione suas mãos de forma segura, longe 

da linha de corte. Mantenha as lâminas afiadas, pois ferramentas cegas 

exigem mais força e aumentam o risco de acidentes. Com serras elétricas, 

leia e siga rigorosamente as instruções do fabricante, utilize todas as guardas 

de proteção e dispositivos de segurança (como empurradores), e nunca force 

a ferramenta. Desconecte as ferramentas da tomada antes de trocar lâminas 

ou fazer ajustes. 

●​ Modelagem: Formões e plainas devem estar sempre impecavelmente 

afiados. Ao usar formões, sempre corte na direção oposta ao seu corpo e 

mantenha a mão que não está guiando a ferramenta fora do caminho da 

lâmina. Ao usar plainas, assegure-se de que a peça esteja firmemente presa. 

●​ Lixamento: Além da proteção respiratória, esteja ciente do calor gerado pelo 

atrito, especialmente com lixadeiras elétricas em metal. 

●​ Trabalho com Metais: Bordas cortadas de metal podem ser extremamente 

afiadas. Use luvas ao manuseá-las antes do acabamento. Tenha cuidado 

com o calor ao furar ou lixar metais. 

●​ Colagem e Parafusamento: Ao usar grampos, aplique pressão 

gradualmente e certifique-se de que a peça está estável. Cuidado para não 

prender os dedos. 

Mantenha sua área de trabalho limpa, organizada e bem iluminada. Evite roupas 

largas, joias ou cabelos compridos soltos que possam ser presos em máquinas. 

Nunca trabalhe quando estiver cansado, distraído ou sob influência de substâncias 

que possam comprometer seu julgamento ou coordenação. Conhecer os limites das 

suas ferramentas e da sua própria habilidade é um sinal de maturidade profissional. 

Por exemplo, antes de iniciar um corte complexo numa serra de fita, visualize 
todo o processo, planeje seus movimentos e certifique-se de que tem o apoio 
adequado para a peça. A segurança não é um obstáculo à criatividade, mas a base 

que permite que ela floresça de forma sustentável e prazerosa. 

 



A alma sonora do instrumento: Princípios de acústica, 
afinação e testes de sonoridade na prática da luteria 
artesanal 

Até este ponto de nossa jornada, dedicamo-nos intensamente ao "fazer", ao 

domínio das técnicas manuais e à transformação de materiais brutos em formas que 

prometem música. Agora, nosso foco se desloca sutilmente, mas de forma crucial, 

para o "ouvir". Um instrumento musical artesanal não é apenas um objeto de beleza 

tátil ou visual; sua verdadeira essência reside na qualidade do som que ele produz, 

na sua capacidade de vibrar, ressoar e cantar. Compreender os princípios básicos 

da acústica, dominar a arte da afinação e desenvolver uma escuta crítica para testar 

e refinar a sonoridade são habilidades que elevam o construtor de instrumentos de 

mero artesão a um verdadeiro luthier. Este tópico é um convite para aguçar os 

ouvidos, entender a ciência por trás da magia sonora e aprender como dar a cada 

criação a sua melhor voz. 

O que é o som? Uma breve imersão nas ondas sonoras e suas 
qualidades 

Antes de podermos moldar e refinar o som de nossos instrumentos, precisamos 

entender o que ele é fundamentalmente. O som, em sua essência, é uma onda 

mecânica longitudinal, o que significa que ele precisa de um meio material (como o 

ar, a água ou sólidos como a madeira de um instrumento) para se propagar. Quando 

uma corda de violão vibra, uma pele de tambor é percutida ou uma coluna de ar 

dentro de uma flauta é excitada, essas vibrações empurram e puxam as partículas 

do meio ao seu redor, criando zonas de compressão e rarefação que se deslocam 

como ondas. Quando essas ondas atingem nossos tímpanos, eles vibram e nosso 

cérebro interpreta essas vibrações como som. 

As ondas sonoras possuem características fundamentais que determinam como as 

percebemos: 

1.​ Frequência (Altura ou Pitch): Medida em Hertz (Hz), a frequência refere-se 

ao número de ciclos de vibração que ocorrem em um segundo. Quanto maior 



a frequência, mais agudo percebemos o som; quanto menor a frequência, 

mais grave. Em um instrumento musical, a frequência da nota fundamental 

define sua altura tonal. Por exemplo, a nota Lá central do piano (A4) tem 

uma frequência padrão de 440 Hz. Um instrumento que produz uma nota 

com 220 Hz soará uma oitava abaixo, enquanto um com 880 Hz soará uma 

oitava acima. 

2.​ Amplitude (Intensidade ou Loudness): A amplitude da onda sonora está 

relacionada à quantidade de energia que ela transporta e à magnitude das 

variações de pressão que ela causa. Em termos práticos, percebemos a 

amplitude como o volume ou a intensidade do som. Quanto maior a 

amplitude, mais forte (alto) o som; quanto menor a amplitude, mais fraco 

(baixo) o som. Em um instrumento, a força com que se toca (a intensidade do 

sopro, da batida ou do pinçar da corda) influencia diretamente a amplitude. 

3.​ Timbre (Qualidade Sonora ou Cor do Som): Esta é a característica que nos 

permite distinguir dois instrumentos diferentes mesmo quando eles estão 

tocando a mesma nota com a mesma intensidade. Imagine aqui a seguinte 
situação: um violino e uma flauta tocam ambos a nota Lá 440 Hz com o 

mesmo volume. Ainda assim, conseguimos identificar claramente qual é o 

violino e qual é a flauta. Isso se deve ao timbre. O timbre é determinado pela 

forma da onda sonora, que por sua vez é o resultado da combinação da 

frequência fundamental com uma série de frequências mais altas e 

geralmente menos intensas, chamadas harmônicos ou sobretons. A presença 

e a intensidade relativa desses harmônicos são únicas para cada tipo de 

instrumento e material, conferindo-lhe sua "assinatura" sonora particular. 

4.​ Duração: Refere-se ao tempo que um som persiste. Em música, a duração 

das notas é um elemento rítmico fundamental. Em termos de construção de 

instrumentos, o sustain (a capacidade de uma nota continuar soando após o 

ataque inicial) é uma qualidade relacionada à duração que é muito valorizada 

em certos cordofones e idiofones. 

Compreender essas qualidades nos permite não apenas descrever o som que 

ouvimos, mas também tomar decisões construtivas mais informadas. Se queremos 

um instrumento com som mais grave, pensaremos em cordas mais longas e 

grossas ou tubos mais compridos. Se buscamos um timbre específico, a escolha 



dos materiais e o design da caixa de ressonância se tornarão cruciais. A acústica 

deixa de ser uma ciência abstrata e se torna uma ferramenta prática nas mãos do 

luthier. 

Ressonância e Timbre: A identidade sonora do seu instrumento 

A ressonância é um fenômeno acústico de importância vital na construção de 

instrumentos musicais, especialmente aqueles que possuem caixas de ressonância, 

como violões, cajones, tambores e muitos outros. Em termos simples, ressonância 

ocorre quando um objeto é exposto a uma vibração em uma de suas frequências 

naturais (ou frequências de ressonância) e começa a vibrar com uma amplitude 

significativamente maior. Cada objeto físico, dependendo de seu material, forma e 

dimensões, possui um conjunto de frequências nas quais ele vibra mais facilmente. 

Em um instrumento musical, a vibração inicial (da corda, da pele, da coluna de ar na 

embocadura) pode ser relativamente fraca em termos de volume. A caixa de 
ressonância tem a função primordial de amplificar essa vibração e de moldar o 

timbre final do instrumento. Por exemplo, em um violão, as cordas vibram e 

transmitem essa energia através da ponte para o tampo harmônico. O tampo, que é 

cuidadosamente construído com madeiras selecionadas e com uma espessura e um 

sistema de leques (bracing) específicos, possui suas próprias frequências de 

ressonância. Ele vibra em simpatia com as cordas, e essa vibração é transferida 

para o ar contido dentro do corpo do violão e também para o fundo e as laterais, que 

também vibram. O resultado é um som muito mais alto e complexo do que o da 

corda vibrando isoladamente. 

O design da caixa de ressonância – seu volume interno, o formato, o tamanho e a 

posição da boca (abertura), a flexibilidade e a densidade das madeiras utilizadas – 

tudo isso influencia quais frequências serão mais amplificadas e quais serão 

atenuadas, definindo o equilíbrio entre graves, médios e agudos e, 

consequentemente, o timbre característico do instrumento. Considere este 
cenário: um violão com um corpo grande e profundo (como um modelo jumbo) 

tende a ter uma ressonância mais pronunciada nos graves, produzindo um som 

"cheio" e potente. Já um violão com um corpo menor (como um parlor) pode ter uma 

resposta mais rápida e um timbre mais focado nos médios. A madeira utilizada 



também é crucial: madeiras como o mogno tendem a produzir um timbre mais 

quente e com médios destacados, enquanto o jacarandá pode oferecer graves mais 

profundos e agudos mais brilhantes. 

O timbre, como mencionado anteriormente, é essa "cor" ou "qualidade" única do 

som. Ele é determinado pela complexa mistura da frequência fundamental com seus 

harmônicos (ou sobretons). Os harmônicos são múltiplos inteiros da frequência 

fundamental. Se a fundamental é 100 Hz, os harmônicos serão 200 Hz, 300 Hz, 400 

Hz, e assim por diante. A intensidade relativa de cada um desses harmônicos varia 

enormemente de um instrumento para outro. Um som "puro" (como o de um 

diapasão) tem pouquíssimos harmônicos audíveis além da fundamental. Um som 

"rico" ou "complexo" (como o de um violino ou de um sino) possui uma miríade de 

harmônicos que contribuem para sua textura sonora. A forma como a caixa de 

ressonância vibra e reforça seletivamente certos harmônicos é um dos segredos 

para se obter um timbre agradável e característico. Em um cajón, por exemplo, a 

diferença de espessura entre o tapa e o corpo, e a forma como o tapa é fixado (mais 

solto em cima), permite que diferentes áreas do instrumento ressoem de maneiras 

distintas, gerando o grave (pela vibração da caixa como um todo, atuando como um 

ressonador de Helmholtz através da boca) e o agudo/slap (pela vibração mais 

rápida e com mais harmônicos superiores do tapa mais fino). Entender e manipular 

a ressonância e os fatores que influenciam o timbre é uma busca constante para o 

luthier que deseja criar instrumentos com uma identidade sonora marcante. 

Afinação: A busca pela harmonia e precisão tonal 

A afinação é o processo de ajustar um instrumento musical para que ele produza 

notas em alturas específicas, geralmente em relação a um padrão de referência 

consensual. Sem uma afinação correta, a música pode soar dissonante e 

desagradável, e a interação harmoniosa entre diferentes instrumentos ou vozes se 

torna impossível. Para o luthier artesão, garantir que o instrumento possa ser 

afinado corretamente e que mantenha sua afinação é um aspecto crucial da 

construção. 

O padrão de afinação mais comum no mundo ocidental hoje é baseado na nota Lá 
(A) acima do Dó central do piano tendo uma frequência de 440 Hz (A4 = 440 



Hz). A partir dessa referência, as outras notas são derivadas. O sistema de afinação 

predominante é o temperamento igual, onde a oitava é dividida em doze semitons 

exatamente iguais. Isso permite que a música seja tocada em qualquer tonalidade 

sem soar "desafinada", o que é uma vantagem para instrumentos como o piano e o 

violão. Historicamente, existiram outros sistemas, como as afinações justas 

(baseadas em razões simples de frequências, produzindo intervalos perfeitamente 

consonantes em certas tonalidades, mas problemáticos em outras) e as pitagóricas 

(baseadas em intervalos de quintas justas). Embora o luthier artesanal de 

instrumentos simples não precise dominar a teoria complexa de todos esses 

sistemas, é bom saber que o temperamento igual é o objetivo na maioria dos casos. 

As ferramentas para afinação são aliadas indispensáveis. O diapasão 

(geralmente afinado em Lá 440 Hz) é uma ferramenta tradicional que produz uma 

nota de referência pura. Afinadores eletrônicos são hoje muito acessíveis e 

precisos. Existem os cromáticos (que identificam qualquer uma das doze notas), os 

de agulha (com um ponteiro que indica se a nota está abaixo, acima ou no tom 

certo), os estroboscópicos (extremamente precisos, usam um padrão de luz) e uma 

vasta gama de aplicativos para smartphones que funcionam muito bem. Aprender a 

usar um afinador cromático é essencial. 

As técnicas de afinação variam conforme o tipo de instrumento que você construiu: 

●​ Cordofones (Monocórdio, Cítara de Caixa, Berimbau de Lata): A afinação 

é feita principalmente ajustando a tensão das cordas. Em instrumentos com 

tarraxas ou parafusos de afinação, girá-los aumenta ou diminui a tensão, 

elevando ou baixando a nota, respectivamente. No monocórdio, a ponte 

móvel permite alterar o comprimento vibrante da corda, o que também 

muda a nota – esta é a base de como se toca notas diferentes em 

instrumentos de corda com braço. No berimbau, o dobrão altera o 

comprimento vibrante do arame, e a tensão inicial do arame define a nota 

base. 

●​ Aerofones (Flautas, Apitos): A afinação de uma flauta é um processo mais 

permanente, definido durante a construção. A nota fundamental (todos os 

furos fechados) depende do comprimento total da coluna de ar. As notas dos 

furos tonais dependem de sua posição e diâmetro. Imagine o processo de 



afinar sua flauta de bambu, furo por furo: você sopra a nota 

correspondente a um furo e verifica no afinador. Se a nota estiver baixa 

(bemol), você precisa aumentá-la, o que geralmente é feito alargando 

cuidadosamente o diâmetro do furo (removendo material da borda inferior do 

furo, a mais distante da embocadura, também pode ajudar a subir a nota). Se 

a nota estiver alta (sustenido), o furo pode ter ficado grande demais ou muito 

para cima; em alguns casos, pode-se tentar reduzir o furo com um pouco de 

cera de abelha ou resina, mas o ideal é evitar isso com uma furação 

cuidadosa e progressiva. Em flautas nativas com bloco (fipple), a posição 

exata do bloco e a geometria do canal de ar e do bisel também influenciam a 

facilidade de emissão e a " afinação geral" do instrumento. 

●​ Membranofones (Tambor Simples): Se o seu tambor de mão tiver um 

sistema de tensionamento com cordas ou aros ajustáveis, a afinação (ou 

melhor, o ajuste do timbre e da ressonância da pele) é feita apertando ou 

afrouxando essas cordas/aros para aumentar ou diminuir a tensão da pele. 

Peles mais tensas produzem sons mais agudos e com mais ataque; peles 

mais frouxas, sons mais graves e com mais sustain. 

●​ Idiofones Melódicos (Kalimba, Xilofone Rústico): Se você se aventurou a 

construir uma kalimba simples, a afinação das lâminas de metal é feita 

alterando seu comprimento vibrante (deslizando-as para frente ou para trás 

em relação ao ponto de fixação e à ponte). Lâminas mais curtas vibram mais 

rápido (som agudo). Em um xilofone rústico, a afinação das teclas de madeira 

é feita removendo material da parte inferior da tecla: remover material do 

centro geralmente abaixa a nota, enquanto remover das extremidades pode 

elevá-la (ou afetar os harmônicos). 

Além das ferramentas, treinar o ouvido relativo (a capacidade de reconhecer 

intervalos entre as notas) é uma habilidade valiosíssima. A sensação de 
"encontrar" a nota certa, seja girando uma tarraxa ou ajustando milimetricamente 

um furo de flauta, é uma das grandes satisfações da luteria. 

Testando a sonoridade: Avaliação subjetiva e objetiva do instrumento 

Após a construção e a afinação inicial, chega o momento crucial de testar a 

sonoridade do seu instrumento. Esta avaliação combina uma escuta crítica e 



subjetiva com algumas verificações mais objetivas, buscando identificar as 

qualidades sonoras da peça e possíveis áreas para refinamento. 

A escuta crítica é o primeiro passo. O que você deve observar ao tocar seu 

instrumento recém-construído? 

●​ Volume e Projeção: O instrumento soa alto o suficiente para o seu 

propósito? O som se projeta bem no ambiente ou parece "preso" dentro do 

instrumento? 

●​ Sustain: As notas se sustentam por um tempo agradável após o ataque 

inicial, ou morrem rapidamente? (Isso é mais relevante para cordofones e 

alguns idiofones). 

●​ Equilíbrio Tonal: Há um bom equilíbrio entre as frequências graves, médias 

e agudas? Alguma faixa se sobressai demais ou parece deficiente? 

●​ Resposta Dinâmica: O instrumento responde bem a diferentes intensidades 

de toque? Você consegue produzir sons suaves (piano) e fortes (forte) com 

clareza? 

●​ Clareza e Definição das Notas: Cada nota soa distinta e focada, ou o som é 

embolado e indefinido? 

●​ Ausência de Ruídos Indesejados: Há trastejamentos (em cordofones), 

zumbidos, vibrações parasitas de peças soltas, ou "notas lobo" (notas que 

ressoam de forma descontrolada ou muito mais fracas que as vizinhas)? 

Para realizar esses testes, toque escalas, arpejos, acordes (se o instrumento 

permitir) e melodias simples que explorem diferentes registros e dinâmicas. É muito 

útil também pedir para outra pessoa tocar o instrumento enquanto você escuta de 

diferentes posições na sala, pois a percepção do som pode variar significativamente 

dependendo de onde você está. 

Embora a escuta seja subjetiva, algumas ferramentas podem auxiliar na 

objetividade: 

●​ Afinadores: Além da afinação básica, use o afinador para verificar a 

estabilidade da afinação em diferentes dinâmicas. Algumas flautas, por 

exemplo, podem subir de afinação se sopradas com muita força. Verifique 

também a entonação ao longo de toda a escala do instrumento. 



●​ Gravação e Análise Simples: Gravar o som do instrumento com um 

microfone razoável e um gravador digital (ou mesmo um smartphone de boa 

qualidade) e depois ouvir a gravação pode revelar nuances que você não 

percebeu ao vivo. Para os mais inclinados tecnicamente, softwares de 

análise de áudio (muitos gratuitos, como o Audacity) permitem visualizar o 

espectro sonoro, onde se pode observar a presença e a intensidade dos 

harmônicos, embora isso já entre em um nível mais avançado de análise. 

Com base nesses testes, podem surgir oportunidades para ajustes finos 
pós-construção. Imagine que você acabou de construir sua cítara de caixa. Ao 

tocá-la, você percebe que uma das cordas soa um pouco 'morta' ou com pouco 

sustain. Você pode verificar se a ponte está bem assentada e fazendo bom contato 

com o tampo, se a corda está livre para vibrar em toda a sua extensão, ou até 

experimentar um tipo ou bitola de corda diferente. Em uma flauta, se uma nota 

específica estiver consistentemente desafinada apesar dos ajustes no furo, pode 

haver questões com a embocadura ou com a interação entre os furos. Em um 

tambor, reajustar a tensão da pele pode mudar drasticamente sua resposta. Esse 

processo iterativo de escuta, análise e ajuste é fundamental para otimizar a voz do 

instrumento. O objetivo não é necessariamente a perfeição absoluta (especialmente 

em instrumentos experimentais), mas sim alcançar o melhor som possível dentro 

das características do projeto e dos materiais utilizados. 

A influência do ambiente na percepção sonora: Acústica da sala e testes 

É crucial reconhecer que a forma como percebemos o som de um instrumento 

musical não depende apenas do instrumento em si, mas também do ambiente 

acústico em que ele é tocado e ouvido. A sala – seu tamanho, formato, os materiais 

de suas superfícies (paredes, teto, chão) e a quantidade de mobília – interage com 

as ondas sonoras, modificando significativamente nossa experiência auditiva. 

Fenômenos como a reverberação (a persistência do som em um espaço após a 

fonte sonora ter cessado, devido a múltiplas reflexões nas superfícies), o eco (uma 

reflexão sonora distinta e atrasada) e a absorção sonora (a capacidade dos 

materiais de dissipar a energia sonora) são determinados pela acústica da sala. Por 
exemplo, uma sala grande com superfícies duras e refletoras (como azulejos, vidro, 



concreto) tenderá a ter muita reverberação, o que pode fazer um instrumento soar 

mais "cheio" e "vivo", mas também pode embaçar a clareza das notas rápidas ou a 

definição do timbre. Por outro lado, uma sala pequena e com muitos materiais 

absorventes (cortinas grossas, tapetes, sofás de tecido, estantes de livros) será 

acusticamente "seca", com pouca reverberação. Nesta sala, o som do instrumento 

pode parecer mais direto e íntimo, mas talvez com menos "brilho" ou "calor" do que 

em uma sala mais reverberante. 

Considere este cenário: você acabou de construir uma flauta de bambu e a testa 

em um banheiro pequeno e azulejado. O som parecerá muito brilhante e com um 

longo decaimento. Em seguida, você a leva para um quarto com carpete e cortinas 

grossas. O mesmo instrumento soará mais suave, com menos sustentação e um 

timbre possivelmente mais escuro. Nenhum dos dois ambientes está "errado", mas 

eles oferecem percepções diferentes do mesmo som. 

Para o luthier artesão, é importante estar ciente dessas influências ao testar seus 

instrumentos. Se possível, teste suas criações em diferentes ambientes para ter 

uma ideia mais completa de seu potencial sonoro. Uma sala com acústica mais 

"neutra" ou equilibrada (nem muito viva, nem muito morta) é geralmente preferível 

para uma avaliação crítica. Se você sempre testa seus instrumentos no mesmo local 

(sua oficina, por exemplo), tente se familiarizar com a acústica específica desse 

espaço para poder "compensar" mentalmente seus efeitos ao avaliar um novo 

instrumento. 

Além disso, a posição do ouvinte na sala e a direção para a qual o instrumento é 

tocado também afetam a percepção. O som não se irradia uniformemente em todas 

as direções a partir de todos os instrumentos. Peça para alguém tocar seu 

instrumento enquanto você se move pela sala, ou experimente tocar virado para 

diferentes direções. Essa prática pode revelar aspectos da projeção e do equilíbrio 

tonal que não seriam evidentes de outra forma. Entender a interação entre o 

instrumento e o ambiente é mais um passo para desenvolver uma escuta apurada e 

uma compreensão holística da sonoridade. 

O luthier como "ouvidor": Desenvolvendo a sensibilidade auditiva para 
aprimorar a construção 



A jornada do luthier não é apenas sobre o domínio de ferramentas e técnicas 

manuais; é, em igual medida, sobre o desenvolvimento de uma profunda 

sensibilidade auditiva. O luthier precisa ser um "ouvidor" atento, capaz de discernir 

as nuances sutis do som, de identificar qualidades desejáveis e de relacionar as 

escolhas construtivas com o resultado sonoro final. Esta habilidade não nasce 

pronta, mas é cultivada através da experiência, da escuta ativa e de uma 

curiosidade incessante. 

Uma das formas mais eficazes de desenvolver essa sensibilidade é ouvir 
atentamente uma grande variedade de instrumentos musicais, tanto ao vivo 

quanto em boas gravações. Ouça instrumentos do mesmo tipo que você está 

construindo, prestando atenção às suas características sonoras. Imagine aqui a 
seguinte situação: você está interessado em construir cajones. Ouça gravações de 

diferentes cajoneros, em diferentes estilos musicais (flamenco, música latina, pop 

acústico). Note a diferença no timbre dos graves, na clareza dos slaps, na presença 

da esteira (se houver). Tente identificar o que faz um som de cajón lhe agradar mais 

do que outro. Se possível, toque e examine instrumentos feitos por outros luthiers 

ou fabricantes, comparando seu som e sua construção. 

Aprenda a descrever o som com palavras. É um som brilhante ou escuro? Quente 

ou frio? Focado ou difuso? Com bom ataque ou mais suave? Com muito sustain ou 

seco? Criar um vocabulário para as qualidades sonoras ajuda a refinar sua 

percepção e a comunicar suas intenções sonoras, seja para si mesmo ou para 

outros. 

Fundamentalmente, o luthier precisa estabelecer a conexão entre as decisões de 
construção e o som resultante. Por que uma determinada escolha de madeira 

para o tampo de um cordofone produz um timbre mais brilhante? Como a espessura 

desse tampo afeta o volume e o sustain? De que maneira o formato e o tamanho da 

boca de um cajón influenciam a resposta dos graves? Essas relações são 

complexas e muitas vezes envolvem um delicado equilíbrio de múltiplos fatores. 

Considere este cenário: você construiu duas flautas de bambu com o mesmo 

desenho básico, mas uma com bambu de parede mais fina e outra com parede mais 

grossa. Ao tocá-las, você percebe que a de parede fina tem um som mais leve e 



responsivo, enquanto a de parede grossa tem um timbre mais "escuro" e talvez um 

pouco menos de volume. Essa observação prática é incrivelmente valiosa. 

Manter um diário de construção, anotando não apenas os passos e as dimensões, 

mas também os materiais utilizados e, crucialmente, suas impressões sobre o som 

final de cada instrumento, pode ser uma ferramenta poderosa para o aprendizado. 

Fotografe ou grave seus instrumentos. Com o tempo, você começará a identificar 

padrões e a desenvolver uma intuição mais apurada sobre como alcançar as 

qualidades sonoras que você busca. 

O desenvolvimento da sensibilidade auditiva é um processo contínuo, uma busca 

que dura toda a vida do luthier. Não se trata apenas de ter um "bom ouvido" no 

sentido de afinar corretamente, mas de ter um ouvido analítico, curioso e 

apaixonado, capaz de guiar as mãos na busca incessante pela alma sonora de cada 

instrumento criado. 

 

Beleza que ressoa: Técnicas de acabamento, pintura, 
decoração e personalização que agregam valor e 
identidade aos seus instrumentos 

Um instrumento musical artesanal é uma obra que apela a múltiplos sentidos. Já 

exploramos como dar forma à madeira e ao metal, como despertar a alma sonora 

através dos princípios da acústica e da afinação. Agora, vamos nos dedicar à pele 

do instrumento, ao seu acabamento. Esta etapa não é um mero detalhe estético; um 

bom acabamento protege a madeira contra a umidade, o suor, o desgaste do 

manuseio e as variações ambientais, prolongando a vida útil da sua criação. Além 

disso, o acabamento, a pintura e os elementos decorativos são a assinatura visual 

do luthier, uma oportunidade de imprimir personalidade, contar uma história e 

transformar cada peça em um objeto verdadeiramente único, que não apenas soa 

bem, mas também encanta os olhos e convida ao toque. 

Preparação da superfície: O segredo para um acabamento impecável 



Antes que qualquer gota de verniz, óleo ou tinta toque a madeira do seu 

instrumento, a superfície deve estar impecavelmente preparada. Esta é, sem 

dúvida, a etapa mais crucial para garantir um acabamento de alta qualidade. 

Qualquer falha na preparação – riscos de lixa, poeira, oleosidade, irregularidades – 

será realçada e, muitas vezes, amplificada pelo produto de acabamento escolhido. 

A paciência e a meticulosidade aqui são recompensadas com um resultado final 

profissional e duradouro. 

A primeira e mais importante fase da preparação é o lixamento minucioso, como 

já detalhamos no Tópico 6. É fundamental seguir a progressão correta das 

granulações da lixa, geralmente começando com uma lixa P120 ou P150 para 

remover marcas de ferramentas mais grosseiras e nivelar a superfície, e avançando 

gradualmente para P180, P220, e em alguns casos P320 ou até P400 para 

madeiras que receberão acabamentos muito finos como a goma-laca ou óleos. 

Lembre-se sempre de lixar no sentido dos veios da madeira para evitar riscos 

transversais. Inspecione a superfície constantemente contra a luz, em diferentes 

ângulos, para identificar qualquer imperfeição. Uma tática útil é umedecer levemente 

a madeira com um pano com água ou álcool (que evapora rápido) entre as etapas 

de lixamento com granulações mais finas; isso faz com que as fibras da madeira se 

levantem, permitindo que sejam cortadas pela lixa subsequente, resultando em uma 

superfície ainda mais lisa. 

Após o lixamento final, a remoção completa de todo o pó é essencial. Use uma 

escova macia, um aspirador de pó com bocal de escova ou um pano limpo e seco. 

Um pano antiestático (tack cloth) pode ser usado com cuidado para remover as 

partículas de pó mais finas, mas teste-o em uma área discreta, pois alguns podem 

deixar resíduos. Evite tocar a superfície lixada com as mãos suadas ou oleosas. 

Em seguida, a aplicação de uma seladora é altamente recomendada para a maioria 

dos acabamentos em madeira. A seladora tem múltiplas funções: ela sela os poros 

da madeira, uniformizando sua absorção; reduz o problema do "levantamento de 

fibras" quando o primeiro produto de acabamento é aplicado; pode economizar na 

quantidade de verniz ou tinta necessários, pois impede que as primeiras demãos 

sejam excessivamente absorvidas; e em alguns casos, pode ajudar a realçar a 

profundidade e a cor dos veios da madeira. Existem diversos tipos de seladoras: 



●​ Seladoras à base de água: São de secagem rápida, baixo odor e fáceis de 

aplicar. Boas para uso sob vernizes ou tintas à base de água. 

●​ Goma-laca diluída: Uma ou duas camadas bem finas de goma-laca (mistura 

de flocos de goma-laca e álcool) funcionam como uma excelente seladora 

universal, compatível com a maioria dos acabamentos subsequentes (óleos, 

ceras, outros vernizes). 

●​ Seladoras à base de solvente (nitrocelulose ou poliuretano diluído): 
Usadas principalmente sob vernizes do mesmo tipo. 

Imagine aqui a seguinte situação: você está aplicando um verniz brilhante 

diretamente sobre uma madeira de pinus que não foi selada. Você notará que 

algumas áreas absorvem muito mais verniz que outras, resultando em um brilho 

irregular e na necessidade de aplicar muitas demãos para obter uma camada 

uniforme. Se, por outro lado, você aplicar uma ou duas demãos de seladora antes, a 

absorção do verniz será muito mais controlada, a superfície ficará mais lisa e o 

brilho, mais homogêneo e profundo com menos demãos de verniz. 

Aplique a seladora com pincel, boneca ou pistola, dependendo do tipo, seguindo as 

instruções do fabricante. Geralmente, uma ou duas demãos finas são suficientes. 

Após a secagem completa da seladora (o tempo varia conforme o produto), é 

comum fazer um lixamento muito leve com uma lixa fina (P320 ou P400) para 

remover qualquer pequena aspereza ou fibra levantada, deixando a superfície 

perfeitamente lisa e pronta para receber o acabamento final. Esta preparação 

cuidadosa é o alicerce sobre o qual a beleza do seu instrumento será construída. 

Acabamentos tradicionais em madeira: Óleos, ceras e goma-laca 

Os acabamentos tradicionais em madeira têm sido usados por séculos por artesãos 

e luthiers, e continuam populares devido à sua beleza natural, ao toque agradável 

que conferem à madeira e, em muitos casos, às suas qualidades acústicas 

favoráveis. Eles tendem a penetrar na madeira ou a formar filmes muito finos, 

permitindo que a madeira "respire" e ressoe mais livremente em comparação com 

alguns vernizes sintéticos mais espessos. 



Óleos Naturais: Acabamentos a óleo, como o óleo de linhaça fervido (BLO - boiled 

linseed oil), o óleo de tungue puro, ou misturas conhecidas como óleos 

dinamarqueses (Danish oil, que geralmente contêm óleo, verniz e solvente), 

penetram profundamente nas fibras da madeira, realçando sua cor, profundidade e 

o desenho dos veios de forma excepcional. 

●​ Vantagens: Produzem um brilho acetinado natural e quente, muito agradável 

ao toque; são relativamente fáceis de aplicar; pequenos reparos em 

arranhões podem ser feitos simplesmente reaplicando o óleo na área 

afetada. 

●​ Desvantagens: Oferecem menor proteção contra umidade, riscos e impactos 

em comparação com vernizes; o tempo de cura completo pode ser longo 

(dias ou semanas, dependendo do óleo e das condições ambientais); panos 

embebidos em óleos como o de linhaça podem entrar em combustão 

espontânea se não forem descartados corretamente (devem ser esticados 

para secar ao ar livre ou imersos em água antes do descarte). 

●​ Aplicação: Geralmente, o óleo é aplicado com um pano limpo e sem fiapos, 

em demãos finas. Deixa-se o óleo penetrar na madeira por alguns minutos 

(conforme instruções do produto) e depois remove-se vigorosamente todo o 

excesso com outro pano limpo. Múltiplas demãos (geralmente de 2 a 5) 

podem ser aplicadas, com um intervalo de secagem entre elas. Por 
exemplo, ao aplicar óleo de tungue em um braço de violão feito de mogno, 

cada demão realçará a riqueza da cor da madeira e, após a cura, o toque 

será sedoso e natural. 

Ceras: Ceras como a de abelha ou a de carnaúba (mais dura) são frequentemente 

usadas como um acabamento final sobre óleos já curados, sobre seladoras, ou 

mesmo sobre madeira nua para uma proteção leve e um brilho suave. Podem ser 

encontradas em pasta ou líquidas. 

●​ Vantagens: Conferem um brilho acetinado aveludado e um toque muito 

agradável; são fáceis de aplicar e polir; realçam a beleza natural da madeira. 

●​ Desvantagens: Oferecem proteção limitada contra água e riscos; precisam 

ser reaplicadas periodicamente para manter o brilho e a proteção. 



●​ Aplicação: Aplica-se uma camada fina de cera com um pano, deixa-se secar 

por alguns minutos até formar uma névoa e depois lustra-se com um pano 

limpo e macio até obter o brilho desejado. 

Goma-Laca (French Polishing): Este é um dos acabamentos mais reverenciados e 

tradicionais na luteria fina, especialmente para instrumentos acústicos de corda 

como violões clássicos e violinos. A goma-laca é uma resina natural secretada pelo 

besouro da laca, que é dissolvida em álcool para criar um verniz. A técnica de 

aplicação, conhecida como "polimento francês" (French polishing), envolve a 

aplicação de inúmeras camadas finíssimas da solução de goma-laca com uma 

"boneca" (um chumaço de algodão envolto em um tecido de linho ou algodão fino). 

●​ Vantagens: Produz um filme muito fino, flexível e leve, que é considerado 

acusticamente superior por muitos luthiers, pois interfere minimamente na 

vibração da madeira; resulta em um brilho profundo, quente e de grande 

beleza; é totalmente reparável, pois novas camadas de goma-laca se fundem 

com as anteriores. 

●​ Desvantagens: É uma técnica que exige muita habilidade, paciência e tempo 

para ser dominada e executada corretamente; o acabamento é relativamente 

frágil, sensível a álcool, água, calor e arranhões. 

●​ Aplicação (básica): A boneca é carregada com a solução de goma-laca e, 

frequentemente, uma pequena quantidade de óleo (como óleo de linhaça ou 

parafina líquida) para lubrificação. O luthier aplica a goma-laca em 

movimentos contínuos, circulares ou em forma de oito, sobre a superfície da 

madeira, construindo gradualmente centenas de microcamadas. O processo 

envolve sessões de "enchimento de poros" (bodying up), "construção de 

corpo" e "espirituagem" (spiriting off, para remover o óleo e obter o brilho 

final). Imagine o processo paciente de aplicar goma-laca no tampo de 
abeto de um violão clássico, cada sessão revelando mais da profundidade 

dos veios e construindo um brilho que parece emanar de dentro da própria 

madeira. A sensação da madeira "respirando" sob este acabamento é uma 

das razões de sua longevidade na luteria. 

A escolha entre esses acabamentos tradicionais dependerá do tipo de instrumento, 

do nível de proteção desejado, da estética buscada e da disposição do artesão em 



investir tempo e aprender técnicas específicas. Todos eles, no entanto, 

compartilham uma conexão íntima com a natureza da madeira, buscando realçar 

sua beleza intrínseca. 

Vernizes modernos: Durabilidade e variedade de brilhos (PU, Nitro) 

Para instrumentos que exigem maior durabilidade e resistência a impactos, umidade 

e desgaste, os vernizes modernos oferecem soluções práticas e eficientes. Os mais 

comuns na luteria artesanal contemporânea e na indústria são o poliuretano (PU) e 

a nitrocelulose, cada um com suas características, vantagens e desvantagens. 

Verniz Poliuretano (PU): Este é um dos acabamentos mais resistentes disponíveis. 

Pode ser encontrado em formulações à base de água ou à base de solvente, e em 

diferentes níveis de brilho (fosco, acetinado, brilhante). 

●​ Vantagens: Altíssima durabilidade, excelente resistência a riscos, abrasão, 

água, álcool e produtos químicos. As versões à base de água têm baixo odor, 

secagem rápida e são fáceis de limpar (com água e sabão). É relativamente 

fácil de aplicar com pincel, rolo ou pistola de pintura. 

●​ Desvantagens: Algumas formulações, especialmente as à base de solvente 

ou se aplicadas em camadas muito grossas, podem criar um filme mais 

espesso e "plástico" sobre a madeira, o que alguns luthiers acreditam que 

pode abafar um pouco a ressonância do instrumento em comparação com 

acabamentos mais finos como a goma-laca ou a nitrocelulose. Reparos em 

verniz PU curado podem ser mais difíceis, pois novas camadas não se 

fundem quimicamente com as anteriores tão bem quanto na nitrocelulose. 

●​ Aplicação: Para PU à base de água, pincéis de cerdas sintéticas de boa 

qualidade são recomendados. Aplique demãos finas e uniformes, lixando 

levemente com lixa fina (P320-P400) entre as demãos (após a secagem 

completa) para garantir boa aderência e nivelamento. Para PU à base de 

solvente, a aplicação com pistola de pintura em ambiente bem ventilado e 

com máscara apropriada é ideal para um acabamento mais liso, embora o 

pincel também possa ser usado. Por exemplo, aplicar verniz PU acetinado 
à base de água em um cajón proporciona uma proteção robusta contra os 



arranhões e batidas do uso constante, mantendo um visual discreto e 

agradável ao toque. 

Verniz Nitrocelulose ("Nitro"): Este é um verniz à base de solvente que foi 

amplamente utilizado na indústria de guitarras elétricas e violões desde meados do 

século XX (e ainda é preferido por muitos fabricantes e luthiers para instrumentos 

"vintage" ou de alta qualidade). 

●​ Vantagens: Forma um filme relativamente fino que "respira" com a madeira, 

permitindo que ela se mova e envelheça naturalmente. Com o tempo, a 

nitrocelulose pode desenvolver um craquelado característico ("checking"), 

que é valorizado por alguns como parte do charme vintage. Novas demãos 

se fundem quimicamente com as anteriores, facilitando reparos e retoques. 

Pode ser polido para um alto brilho. 

●​ Desvantagens: É um material mais perigoso de se trabalhar: possui forte 

odor, é altamente inflamável e seus solventes são tóxicos, exigindo excelente 

ventilação e uso de máscara com filtro para vapores orgânicos. A aplicação 

ideal é com pistola de pintura, o que requer equipamento e um ambiente 

controlado. É menos resistente a riscos e a certos produtos químicos (como 

alguns repelentes de insetos ou suportes de borracha) do que o PU. O tempo 

de cura completo pode ser longo. 

●​ Aplicação: Geralmente aplicado com pistola de pintura, em múltiplas 

demãos finas, com lixamento entre elas. A diluição correta com thinner 

específico para nitrocelulose é crucial. Após a cura, pode ser lixado com lixas 

d'água de granulação progressivamente mais fina (até P1500 ou P2000) e 

depois polido com compostos de polimento para obter um brilho espelhado, 

como o visto em muitas guitarras elétricas clássicas. 

A escolha do verniz dependerá do tipo de instrumento, do nível de proteção 

necessário, das ferramentas e do ambiente de trabalho disponíveis, e das 

preferências estéticas e acústicas do luthier. Em ambos os casos, a preparação da 

superfície e a aplicação cuidadosa em demãos finas são fundamentais para um bom 

resultado. Lembre-se que um acabamento muito espesso, de qualquer tipo, pode 

restringir a vibração da madeira e prejudicar a sonoridade do instrumento. 



Pintura e Efeitos Decorativos: Dando cor e personalidade ao som 

A pintura e outros efeitos decorativos oferecem um vasto campo para a expressão 

da criatividade do luthier, permitindo transformar um instrumento musical em uma 

obra de arte visual única, que reflete a personalidade do músico ou a visão do 

construtor. Embora a madeira natural tenha sua beleza intrínseca, a cor pode 

adicionar uma dimensão completamente nova. 

Tipos de Tintas para Madeira: 

●​ Tintas Látex PVA ou Acrílicas (à base de água): Fáceis de usar, baixo 

odor, secagem rápida, grande variedade de cores prontas ou que podem ser 

misturadas. São uma boa opção para projetos artesanais e podem ser 

aplicadas com pincel, rolo ou pistola (com a diluição correta). Sobre elas, 

pode-se aplicar um verniz à base de água para proteção. 

●​ Esmalte Sintético (à base de solvente): Oferece um acabamento mais duro 

e brilhante que as tintas à base de água, mas tem odor forte e tempo de 

secagem mais longo. 

●​ Tintas Automotivas (acrílicas, poliuretânicas): Usadas em projetos mais 

avançados, especialmente em guitarras elétricas, para acabamentos de alto 

brilho e durabilidade, com uma imensa gama de cores e efeitos (metálicos, 

perolizados). Exigem aplicação com pistola e conhecimento técnico. 

A preparação da superfície para pintura é similar à do envernizamento, mas 

muitas vezes inclui a aplicação de um primer (fundo preparador). O primer melhora 

a aderência da tinta, uniformiza a superfície, sela a madeira e pode ajudar a obter 

cores mais vibrantes com menos demãos de tinta. 

Efeitos Decorativos com Tinta e Corantes: 

●​ Tingidores ou Anilinas: São corantes (em pó para diluir em água ou álcool, 

ou líquidos prontos) que penetram na madeira, colorindo-a mas mantendo a 

visibilidade dos veios. Permitem criar cores intensas e translúcidas. Por 
exemplo, um tingidor azul aplicado em um tampo de bordo (maple) com 

figuração (flamed ou quilted) pode criar um efeito visual tridimensional 

espetacular. 



●​ Pátina e Envelhecimento: Técnicas que buscam dar à madeira ou à pintura 

um aspecto "vintage", desgastado pelo tempo. Pode envolver o lixamento 

seletivo de camadas de tinta, a aplicação de ceras coloridas ou betumes. 

●​ Stencil e Mascaramento: Uso de moldes vazados (stencils) ou fita crepe 

para criar padrões geométricos, letras ou desenhos com bordas nítidas. 

●​ Sunburst: Um efeito degradê clássico, especialmente em violões e guitarras, 

onde o centro do instrumento é mais claro e as bordas são progressivamente 

mais escuras (geralmente em tons de amarelo, laranja, vermelho e 

marrom/preto). Exige habilidade com pistola de pintura ou aerógrafo para 

uma transição suave das cores. 

●​ Marchetaria e Inlay (Introdução): Embora sejam técnicas mais avançadas 

de marcenaria e luteria, vale mencioná-las. A marchetaria envolve a criação 

de desenhos com a colagem de pequenas peças de lâminas de madeira de 

diferentes cores e espécies. O inlay (embutimento) é a técnica de inserir 

peças de outros materiais (madrepérola, abalone, metal, plástico, madeira 

contrastante) em cavidades esculpidas na superfície do instrumento, 

formando desenhos, logotipos ou marcações na escala. Imagine a 
delicadeza de um filete de marchetaria contornando a boca de um 
violão, ou as marcações de madrepérola embutidas na escala de uma 
guitarra. 

Exemplo Criativo: Você construiu um tambor de mão simples com um aro de 

madeira clara. Utilizando tingidores à base de álcool, você pode criar um efeito 

degradê que vai do amarelo no centro do aro para um vermelho vibrante nas 

bordas, ou pintar um padrão de inspiração tribal com tinta acrílica preta, protegendo 

depois com um verniz acetinado. A pintura não precisa cobrir toda a madeira; pode 

ser usada para acentuar detalhes ou criar pontos de interesse visual, sempre 

buscando um equilíbrio entre a decoração e a beleza natural do material. O 

importante é que a pintura não seja tão espessa a ponto de comprometer a vibração 

das partes sonoras do instrumento. 

Decoração com elementos naturais e reciclados: Texturas e identidade 
sustentável 



Além da pintura e dos acabamentos tradicionais, a decoração de instrumentos 

musicais artesanais pode ganhar uma dimensão ainda mais pessoal e única com o 

uso de elementos naturais, materiais reciclados e técnicas que valorizam a textura e 

a história dos materiais. Esta abordagem não apenas confere uma identidade 

singular à peça, mas também pode carregar uma mensagem de sustentabilidade e 

criatividade. 

A pirografia, a arte de desenhar com fogo, é uma técnica belíssima para decorar 

superfícies de madeira ou bambu. Com um aparelho chamado pirógrafo, que possui 

uma ponta metálica aquecida, o artesão pode queimar a madeira, criando linhas, 

sombras e texturas que variam do marrom claro ao preto intenso. Imagine decorar 
a lateral de uma flauta de bambu com um desenho delicado de folhas e cipós 
pirografados, ou criar um padrão geométrico complexo na traseira de um cajón. A 

pirografia é durável e adiciona um toque rústico e elegante. 

A aplicação de elementos naturais pode trazer texturas e cores interessantes. 

Pequenas sementes coloridas (como as de tento ou açaí), conchas diminutas, 

pedaços de casca de árvore tratada, ou até mesmo pequenas pedras polidas 

podem ser embutidas ou coladas em partes não vibrantes do instrumento, como o 

headstock de um cordofone simples, a borda de um tambor ou a base de um 

chocalho. Por exemplo, a borda de um tambor de mão poderia ser adornada com 

uma trança de palha de milho ou sisal, ou pequenas contas de madeira colorida. O 

importante é que esses elementos sejam bem fixados e não produzam ruídos 

indesejados (a menos que essa seja a intenção, como no caso de um caxixi 

acoplado a um berimbau). 

O uso de tecidos e cordas também oferece muitas possibilidades. Tiras de tecido 

colorido ou com estampas étnicas podem ser usadas para envolver partes do 

instrumento, como o cabo de um chocalho ou a base de um apito de madeira. 

Cordas de algodão, sisal, cânhamo ou couro podem ser trançadas ou amarradas de 

formas decorativas, servindo como alças, detalhes de acabamento ou mesmo como 

parte do sistema de tensão de um tambor rústico. Considere este cenário: você 

constrói um berimbau de lata. A amarração que prende a lata à verga pode ser feita 

com um cordão de algodão colorido, e a baqueta pode ter um pequeno trançado de 

couro na empunhadura. 



Inscrições e símbolos pessoais podem ser gravados, pintados ou pirografados, 

conferindo um significado especial ao instrumento. Pode ser o nome do luthier, a 

data de fabricação, um símbolo que represente a inspiração para aquela peça, ou 

um desenho que tenha um significado para o futuro músico. 

Ao utilizar materiais reciclados para a decoração, você não só adiciona um toque 

único, mas também promove a sustentabilidade. Pequenos pedaços de metal 

polido, fragmentos de cerâmica colorida (com as bordas lixadas para segurança), ou 

até mesmo tampinhas de garrafa artisticamente arranjadas podem se tornar 

elementos decorativos surpreendentes, se integrados com bom gosto ao design do 

instrumento. 

A chave para uma decoração bem-sucedida é o equilíbrio e a harmonia com a forma 

geral e a função do instrumento. A decoração deve complementar e realçar a beleza 

da peça, sem sobrecarregá-la ou, crucialmente, sem interferir negativamente em 

sua sonoridade. Evite aplicar elementos pesados ou que restrinjam a vibração em 

áreas críticas como tampos de cordofones, peles de tambores ou as lâminas de um 

xilofone. Deixe que sua criatividade flua, buscando uma estética que seja autêntica 

e que conte a história por trás da criação do seu instrumento. 

Cuidados e manutenção dos acabamentos: Preservando a beleza do 
instrumento 

Após todo o esmero na aplicação do acabamento e na decoração do seu 

instrumento musical artesanal, é natural querer que essa beleza perdure. A 

manutenção adequada do acabamento não só preserva a estética da peça, mas 

também continua a proteger a madeira e outros materiais contra os efeitos do tempo 

e do uso. Os cuidados variam conforme o tipo de acabamento aplicado. 

Para limpeza regular, a regra geral é usar métodos suaves. Na maioria dos 

acabamentos (óleos, ceras, goma-laca, vernizes), um pano macio, limpo e seco é 

suficiente para remover poeira e impressões digitais. Imagine aqui a seguinte 
situação: após uma sessão de estudo com seu violão com acabamento em 

goma-laca, você passa um pano de microfibra seco sobre o corpo e o braço para 

remover o suor e a oleosidade natural das mãos. Isso ajuda a prevenir o acúmulo de 



sujeira que pode, com o tempo, tornar o acabamento opaco. Para sujeira um pouco 

mais persistente, um pano levemente umedecido com água (bem torcido, para não 

encharcar a madeira) pode ser usado, secando imediatamente com outro pano 

seco. Evite produtos de limpeza domésticos agressivos, solventes fortes (como 

álcool em acabamentos de goma-laca ou nitrocelulose não totalmente curada) ou 

materiais abrasivos, pois eles podem danificar permanentemente o acabamento. 

Para acabamentos a óleo e cera, uma reaplicação periódica pode ser necessária 

para manter a proteção e o brilho. Se um acabamento a óleo começar a parecer 

seco ou sem vida após alguns anos, uma nova demão fina de óleo pode 

revitalizá-lo. Acabamentos encerados se beneficiam de um novo polimento com 

cera a cada poucos meses ou quando perdem o lustre. Pequenos arranhões em 

superfícies oleadas ou enceradas são geralmente fáceis de reparar, lixando 

suavemente a área afetada (se necessário) e reaplicando o óleo ou a cera. 

Acabamentos de goma-laca, embora belos, são mais delicados. Arranhões 

superficiais podem, às vezes, ser disfarçados com um polimento muito leve com 

uma boneca quase seca e um pouco de álcool (técnica para especialistas) ou com 

produtos específicos para polir goma-laca. Reparos mais significativos geralmente 

exigem a intervenção de um luthier experiente nessa técnica. 

Vernizes modernos como poliuretano e nitrocelulose são mais resistentes, mas 

também se beneficiam de cuidados. O poliuretano é bastante robusto; a limpeza 

com um pano levemente úmido geralmente é suficiente. Para vernizes nitrocelulose, 

existem polidores específicos (sem silicone) que ajudam a remover pequenas 

marcas e a manter o brilho. Pequenos riscos superficiais em vernizes brilhantes 

podem, por vezes, ser minimizados com pastas de polimento automotivo de 

granulação muito fina, aplicadas com cuidado. 

Cuidados gerais importantes: 

●​ Evite expor o instrumento a mudanças bruscas de temperatura e umidade, 

pois isso afeta não só a madeira, mas também pode estressar o acabamento, 

causando craquelamento ou delaminação. 



●​ Cuidado com cintos, fivelas, zíperes e botões de roupa que podem arranhar o 

acabamento, especialmente na parte de trás de violões e outros instrumentos 

que são apoiados contra o corpo. 

●​ Ao usar suportes para instrumentos, verifique se as partes que entram em 

contato com o acabamento são feitas de material inerte. Algumas borrachas 

ou plásticos podem reagir quimicamente com certos vernizes (especialmente 

nitrocelulose) ao longo do tempo, manchando-os. 

●​ Se for transportar o instrumento, use uma capa ou estojo acolchoado para 

protegê-lo de impactos e arranhões. 

Considere este cenário: você construiu um cajón com um belo acabamento em 

verniz PU acetinado e uma pintura decorativa na frente. Para mantê-lo bonito, após 

cada uso, você limpa a poeira e eventuais marcas de mão. Ao transportá-lo, você o 

coloca em uma capa simples para evitar que as quinas sejam danificadas ou que a 

pintura seja arranhada. Esses cuidados simples garantem que a "beleza que 

ressoa" do seu instrumento seja apreciada por muitos anos. 

 

Sustentabilidade e criatividade sonora: O uso de 
materiais reciclados e alternativos na confecção de 
instrumentos musicais únicos 

Em um mundo cada vez mais consciente da necessidade de práticas sustentáveis, 

a arte da luteria artesanal encontra um campo fértil para a inovação e a expressão 

criativa através do uso de materiais reciclados e alternativos. Esta abordagem não 

apenas contribui para a redução do desperdício e para a valorização de recursos 

que seriam descartados, mas também desafia as noções tradicionais sobre quais 

materiais são capazes de produzir música de qualidade. Ao olharmos para o que 

comumente chamamos de "lixo" com um olhar de luthier, podemos descobrir um 

universo de possibilidades sonoras inesperadas, dando vida a instrumentos únicos 

que carregam em si uma história de transformação e respeito pelo meio ambiente. 

Este tópico é um convite para explorar a filosofia da luteria sustentável, aprender a 



garimpar e adaptar materiais não convencionais, e a se surpreender com a música 

que pode emergir do inesperado. 

A filosofia da luteria sustentável: Reduzir, reutilizar, recriar 

A luteria sustentável vai além da simples construção de instrumentos; ela incorpora 

uma filosofia de respeito pelos recursos naturais e um compromisso com a redução 

do impacto ambiental. Os princípios fundamentais de "reduzir, reutilizar e reciclar" 

encontram uma aplicação direta e inspiradora neste campo, com um foco especial 

no "reutilizar" e "recriar", um conceito frequentemente chamado de upcycling. O 

upcycling na luteria significa pegar materiais que já cumpriram sua função original e 

que seriam descartados, e transformá-los em instrumentos musicais de valor igual 

ou até superior, tanto em termos estéticos quanto sonoros (ainda que com timbres 

diferentes dos convencionais). 

Os benefícios ambientais são evidentes: diminuímos a quantidade de resíduos 

enviados para aterros sanitários, reduzimos a demanda por matérias-primas virgens 

(como madeiras nobres, muitas vezes extraídas de forma predatória) e 

economizamos a energia que seria gasta no processamento desses novos 

materiais. Mas os benefícios criativos são igualmente significativos. Trabalhar com 

materiais reciclados ou alternativos nos força a sair da zona de conforto, a 

experimentar, a resolver problemas de design e acústica de formas inovadoras. Por 
exemplo, como fazer uma lata de metal ressoar de maneira agradável para um 

cordofone? Como adaptar um tubo de PVC para que ele produza uma escala 

musical coerente em uma flauta? Essas perguntas estimulam a engenhosidade e 

podem levar a descobertas sonoras surpreendentes. 

Adotar essa filosofia também implica em quebrar paradigmas sobre o que constitui 

um "bom" material para instrumentos musicais. Embora as madeiras tradicionais da 

luteria (como abeto, jacarandá, mogno) tenham qualidades acústicas consagradas, 

a experimentação tem mostrado que uma vasta gama de outros materiais pode 

produzir sons interessantes e musicais. A questão não é substituir completamente 

os materiais tradicionais, mas expandir o leque de opções, valorizando a 

diversidade sonora e a singularidade de cada criação. Imagine a satisfação de 
construir um instrumento percussivo com um conjunto de panelas velhas, 



cada uma com seu timbre metálico particular, ou de criar uma melodia suave em 

uma flauta feita de um cano de PVC que iria para o lixo. Há uma beleza intrínseca 

em dar uma segunda vida a esses objetos, transformando-os em veículos de 

expressão artística. 

A luteria sustentável também pode ter um impacto social e educacional importante, 

tornando a construção de instrumentos mais acessível a pessoas com menos 

recursos financeiros e promovendo a consciência ambiental através da prática 

criativa. É um convite para olharmos ao nosso redor com mais atenção, 

reconhecendo o potencial oculto nos objetos descartados e celebrando a 

capacidade humana de recriar e encontrar beleza e música no inesperado. 

Garimpando tesouros sonoros no lixo: Identificando materiais 
reciclados com potencial acústico 

O primeiro passo para a luteria sustentável é desenvolver um olhar de "garimpeiro 

sonoro", aprendendo a identificar, no que a sociedade descarta, materiais com 

potencial para se transformarem em instrumentos musicais. A variedade é imensa, e 

a criatividade é o limite, mas alguns tipos de materiais se destacam por suas 

propriedades acústicas ou estruturais. 

Metais: São excelentes para instrumentos de percussão e também podem ser 

usados em cordofones experimentais. 

●​ Latas: De alumínio (refrigerantes, cervejas) ou aço (alimentos em conserva, 

tintas, biscoitos). As de alumínio são mais leves e produzem um som mais 

brilhante e com menos sustain; as de aço são mais robustas e podem 

oferecer um timbre mais grave e ressonante. Diferentes tamanhos e 

espessuras produzirão uma gama de sons. Podem ser usadas para corpos 

de chocalhos, tambores (agogo de latas), pratos rústicos, ou como 

ressonadores para "banjos de lata" (latajos) ou ukuleles experimentais. 

●​ Tubos Metálicos: Pedaços de canos de cobre, alumínio (de cadeiras velhas, 

antenas de TV antigas, varões de cortina) podem ser transformados em 

carrilhões (wind chimes), claves metálicas, ou até mesmo em tubos de flautas 

experimentais (com embocaduras adaptadas). 



●​ Tampinhas de Garrafa: Metálicas, podem ser usadas em chocalhos (presas 

em um arame ou dentro de outra lata), ou como platinelas rústicas em 

pandeiros improvisados. 

●​ Panelas Velhas, Formas de Bolo, Tampas: Objetos de cozinha 

descartados, especialmente os de alumínio, aço inox ou ferro fundido, podem 

se tornar excelentes instrumentos de percussão com timbres únicos, como 

"gongs" ou "steel pans" rudimentares. 

●​ Peças de Eletrodomésticos: Molas, pequenas engrenagens, grades 

metálicas podem ser exploradas para efeitos sonoros percussivos ou como 

elementos em esculturas sonoras. 

Plásticos: Leves, moldáveis e muitas vezes com boa ressonância, os plásticos 

oferecem muitas possibilidades. 

●​ Tubos de PVC: Como já vimos, são excelentes para a construção de flautas 

(doces, nativas, pãs), clarinetes experimentais (com palhetas improvisadas) 

ou como corpos de pequenos tambores e didgeridoos rústicos. Diferentes 

diâmetros e comprimentos resultarão em diferentes alturas e timbres. 

●​ Garrafas PET: Versáteis para chocalhos (preenchidas com sementes, arroz, 

pedrinhas), cornetas experimentais (cortando o fundo e usando o gargalo 

como bocal), ou como ressonadores em instrumentos de corda muito 

simples. 

●​ Baldes e Bombonas Plásticas: Ótimos para criar tambores de diversos 

tamanhos (graves, médios), usando o próprio fundo do balde como superfície 

de percussão ou adaptando "peles" de outros materiais. 

●​ Embalagens Diversas: Potes de iogurte, margarina, embalagens de 

produtos de limpeza (bem lavadas!) podem se tornar pequenos chocalhos, 

tamborins ou caixas de ressonância para kalimbas simples. 

Vidro: Embora exija extremo cuidado no manuseio devido à sua fragilidade e ao 

risco de cortes, o vidro pode produzir sons belíssimos. 

●​ Garrafas: Podem ser usadas para criar xilofones de garrafas (enchidas com 

diferentes níveis de água para afinar as notas e percutidas com uma baqueta 

macia) ou como instrumentos de sopro (soprando sobre a boca para produzir 



uma nota grave, como já mencionado). É crucial enfatizar a segurança: 
use luvas grossas e óculos de proteção ao manusear vidro, e evite 
qualquer processo que possa causar quebras perigosas. 

●​ Potes de Vidro: Podem ser usados como pequenos "sinos" ou elementos 

percussivos se suspensos e percutidos com cuidado. 

Papel e Papelão: Materiais acessíveis e fáceis de trabalhar. 

●​ Tubos de Papelão Resistentes: (De papel toalha, papel alumínio, rolos de 

tecido, tubos de envio postal). Excelentes para kazoos, corpos de pequenos 

tambores (com fundos de papelão mais grosso ou "peles" de papel vegetal), 

ou como tubos sonoros que podem ser percutidos ou usados para criar 

efeitos de "voz misteriosa". 

●​ Papel Machê: Uma técnica que envolve a colagem de tiras de papel sobre 

um molde, permitindo criar formas de ressonadores complexas e leves para 

instrumentos de corda ou percussão. 

Madeira de Demolição/Reutilizada: Uma fonte valiosa e sustentável de 

matéria-prima. 

●​ Paletes: A madeira de paletes (geralmente pinus ou eucalipto) pode ser 

desmontada e usada para construir corpos de cajones, caixas de ressonância 

para cítaras rústicas, ou até mesmo braços de instrumentos simples. 

●​ Móveis Velhos: Gavetas, portas de armário, pés de cadeira podem fornecer 

madeira já curada e com personalidade. 

●​ Sobras de Construção Civil: Caibros, ripas, pedaços de compensado 

podem ser reaproveitados. 

●​ Preparo: É fundamental inspecionar essa madeira cuidadosamente, remover 

pregos e outros metais com segurança, limpá-la e verificar se não há 

infestação de cupins ou outros insetos. 

Imagine encontrar uma velha gaveta de madeira maciça descartada. Com um 

pouco de trabalho para limpá-la e talvez reforçá-la, ela pode se transformar na caixa 

de ressonância robusta de uma cítara de baixo com cordas grossas, produzindo um 

som grave e profundo que você não esperaria de um objeto tão mundano. A chave 

é treinar o olhar para ver não o descarte, mas o potencial sonoro adormecido. 



Técnicas de adaptação e processamento de materiais reciclados para 
uso musical 

Transformar materiais reciclados em componentes de instrumentos musicais requer 

não apenas criatividade, mas também um conjunto de técnicas específicas para 

limpar, cortar, modelar e unir esses itens de forma segura e eficaz. Cada material 

apresentará seus próprios desafios e exigirá abordagens distintas. 

A primeira etapa, invariavelmente, é a limpeza e higienização completas do 

material. Latas de alimentos devem ser lavadas para remover resíduos orgânicos; 

embalagens plásticas que continham produtos químicos precisam ser enxaguadas 

abundantemente; madeiras de demolição podem precisar de uma boa escovação 

para remover sujeira incrustada. Esta etapa é crucial tanto para a saúde do luthier 

quanto para a qualidade do instrumento final, evitando odores desagradáveis ou 

contaminações. 

O corte e a modelagem devem ser adaptados às particularidades de cada material. 

●​ Metais finos (latas de alumínio): Podem ser cortados com tesouras de 

funileiro ou estiletes fortes (com muito cuidado). Para furos, uma furadeira 

com broca para metal ou mesmo um prego e martelo (para furos pequenos) 

podem ser usados. Dobras podem ser feitas com alicates ou sobre a quina 

de uma bancada. 

●​ Plásticos (PVC, PET): Tubos de PVC podem ser cortados com serras 

manuais finas (serrote de costas) ou serras para plástico. Garrafas PET são 

facilmente cortadas com tesouras ou estiletes. O calor (de um soprador 

térmico, com cuidado) pode ser usado para moldar alguns tipos de plástico, 

mas isso requer ventilação adequada devido aos vapores. 

●​ Madeira de demolição: Após a remoção de pregos e grampos, pode ser 

processada como madeira nova, utilizando serras, plainas e lixas, embora 

possa ser mais dura ou conter imperfeições que exigem atenção. 

●​ Papelão: Facilmente cortado com estiletes ou tesouras. Para aumentar a 

rigidez de tubos de papelão, pode-se aplicar camadas de cola branca diluída 

e papel (técnica similar ao papel machê) ou inserir reforços internos. 



A junção de materiais diferentes é um desafio comum na luteria com reciclados. 

●​ Colas: A escolha da cola dependerá dos materiais. Supercolas 

(cianoacrilato) podem unir plásticos e metais rapidamente em pequenas 

áreas. Colas epóxi de dois componentes são excelentes para uniões fortes e 

duradouras entre materiais diversos (metal com madeira, plástico com metal), 

além de preencherem pequenas folgas. Cola quente pode ser útil para 

fixações temporárias ou em projetos onde a resistência estrutural não é 

crítica. Para papel e papelão, cola PVA branca é ideal. 

●​ Fixadores mecânicos: Parafusos autoatarraxantes, rebites cegos (com 

rebitadeira manual) e pequenas porcas e parafusos são ótimos para unir 

peças de metal, plástico ou madeira de forma segura. Amarrações com 

arame fino, fio de nylon ou barbante também podem ser soluções criativas e 

eficazes, especialmente em instrumentos de visual mais rústico. Por 
exemplo, para fixar um fundo de lata a um tubo de PVC para criar um 

tambor, você poderia usar pequenos parafusos com porcas ou rebites, 

garantindo uma união firme e vedada. 

É importante considerar a segurança ao processar esses materiais. Lixar 

plásticos ou madeiras com tintas antigas pode liberar partículas tóxicas; use sempre 

máscara e, se possível, trabalhe em área externa ou bem ventilada. Ao cortar 

metais, use luvas e óculos de proteção para evitar cortes e fagulhas. 

O processo de transformar um conjunto de velhas chaves de boca ou talheres 
de metal em um carrilhão afinado ilustra bem essas adaptações: primeiro, a 

limpeza. Depois, a furação cuidadosa de cada peça para passar o fio de suspensão. 

Em seguida, o corte de fios de nylon em comprimentos que permitam que as peças 

vibrem livremente sem se tocarem excessivamente. Finalmente, a montagem em 

um suporte de madeira reutilizada, testando a sonoridade e ajustando o 

espaçamento. Cada etapa exige uma adaptação da técnica ao material inusitado, 

resultando em um instrumento único tanto visual quanto sonoramente. 

Projetos inspiradores com materiais reciclados (revisitando e 
expandindo ideias) 



A luteria com materiais reciclados é um convite à experimentação sem limites. As 

ideias apresentadas nos tópicos anteriores podem ser revisitadas e expandidas sob 

a ótica da sustentabilidade, e novos projetos podem surgir da simples observação 

dos objetos ao nosso redor. 

Cordofones Reciclados: 

●​ "Latajo" ou "Latalele": Revisitando o conceito do berimbau de lata, 

podemos pensar em instrumentos com múltiplas cordas usando latas maiores 

(de tinta, de azeite) como corpo ressonador. Um cabo de vassoura ou um 

pedaço de madeira de palete pode servir de braço. A fixação das cordas e a 

criação de uma ponte e pestana com materiais reutilizados (pequenos 

parafusos, pedaços de metal ou plástico duro) são desafios criativos. 

●​ "Diddley Bow" Elétrico com Captador Piezo: Um instrumento de uma 

corda, tradicional do blues, pode ser feito com uma tábua de madeira de 

demolição, uma corda de aço (de um cabo de freio de bicicleta velho, por 

exemplo), dois parafusos como pestana e ponte, e uma garrafa de vidro 

como tensor/afinador. Adicionar um captador piezoelétrico (barato e fácil de 

encontrar) colado sob a "ponte" e conectado a um jack P10 permite amplificar 

seu som rústico. 

●​ Cítaras de Caixa de Vinho ou Gaveta: Caixas de vinho de madeira fina ou 

gavetas velhas já oferecem uma caixa de ressonância pronta. Basta 

adicionar pestanas, pontes e um sistema de cravelhas ou tarraxas 

improvisadas (até mesmo parafusos borboleta podem funcionar para 

tensionar cordas mais finas). Experimente com diferentes tipos de cordas: 

nylon de pesca, arames finos, cordas de instrumentos descartadas. 

Aerofones Reciclados: 

●​ Orquestra de PVC: Com tubos de PVC de diferentes diâmetros e 

comprimentos, pode-se criar uma família inteira de flautas, clarinetes 

experimentais (usando pedaços de cartão de crédito velho ou chapas de 

raio-X como palhetas simples) e até mesmo "saxofones" rudimentares com 

embocaduras adaptadas e furos tonais. 



●​ Cornetas de Garrafa PET: Já mencionadas, podem ser aprimoradas com a 

adição de um "bocal" mais confortável (feito com o gargalo de outra garrafa 

menor ou um pedaço de mangueira) e explorando diferentes formas de corte 

no fundo da garrafa para variar a projeção. 

●​ Apitos de Tampinha de Garrafa: Duas tampinhas metálicas com as bordas 

achatadas e um pequeno espaço entre elas, soprando na fresta, podem 

produzir um apito agudo. Experimente com diferentes tipos de tampas. 

Percussão Reciclada (A "Sucatostra"): 

●​ "Gamelão" de Panelas e Formas: Suspenda panelas velhas, formas de 

bolo de alumínio e tampas de diferentes tamanhos em uma estrutura de 

madeira reutilizada. Percutidas com baquetas diversas (de madeira, com 

ponta de borracha ou feltro), produzem uma gama de sons metálicos que 

lembram um gamelão javanês rústico. 

●​ Xilofone de Garrafas de Vidro (Afinado com Água): Um clássico da 

música com reciclados. Colete garrafas de vidro idênticas (para facilitar a 

afinação relativa). Encha-as com diferentes níveis de água: quanto menos 

água (mais ar), mais grave a nota ao percutir a garrafa; quanto mais água 

(menos ar), mais aguda. Afine com um afinador e toque com baquetas 

macias. Lembre-se sempre da segurança ao manusear vidro. 
●​ Tambores de Balde com "Peles" Alternativas: Baldes plásticos de tinta ou 

bombonas podem ter suas aberturas cobertas com materiais esticados como 

sacos de ráfia (usados para grãos), lonas finas de caminhão (usadas), 

pedaços de câmaras de ar de pneu, ou até mesmo várias camadas de papel 

kraft coladas e tensionadas. A tensão e o material da "pele" definirão o 

timbre. 

Considere construir um "instrumento híbrido": por que não um tambor feito de 

um balde plástico, com uma pele de lona, e sobre essa pele, algumas cordas de aço 

esticadas e presas a parafusos nas bordas do balde? Você poderia percutir a pele, 

as cordas, ou ambos, explorando uma fusão de timbres. A luteria com reciclados é 

um convite à desconstrução de ideias e à reconstrução sonora. Não há regras fixas, 

apenas a física do som e a sua imaginação como guias. 



Materiais alternativos (não necessariamente reciclados, mas incomuns): 
Bambu, cabaças, cerâmica, pedras 

Além dos materiais reciclados, a natureza e outras tradições artesanais nos 

oferecem uma rica paleta de materiais alternativos que, embora não sejam "lixo", 

fogem das madeiras nobres tradicionalmente associadas à luteria de alta 

performance, mas que possuem qualidades acústicas e estéticas notáveis, 

especialmente para instrumentos étnicos, experimentais ou com uma sonoridade 

mais orgânica. 

Bambu: Já exploramos o bambu na construção de flautas nativas (Tópico 5). Sua 

versatilidade, no entanto, vai muito além. 

●​ Percussão: Segmentos de bambu de diferentes diâmetros e comprimentos 

podem ser usados para criar claves (batendo um contra o outro), xilofones de 

bambu (teclas de bambu suspensas e percutidas), "baterias" de tubos de 

bambu de diferentes tamanhos (semelhantes ao "taganing" ou "gordang" do 

sudeste asiático, mas simplificados), e uma variedade de chocalhos 

(segmentos fechados com sementes dentro, ou feixes de varetas finas de 

bambu). O "angklung" indonésio, um instrumento onde cada peça de bambu 

afinada produz uma nota ao ser sacudida, é um exemplo sofisticado. 

●​ Aerofones Diversos: Além das flautas, o bambu pode ser usado para criar 

"flautas de Pã" (syrinx), didgeridoos (com diâmetros maiores), e até mesmo 

embocaduras para outros tipos de aerofones experimentais. 

●​ Cordofones: O "valiha" de Madagascar é uma cítara tubular feita de um 

grosso segmento de bambu, onde as "cordas" são finas lascas da própria 

casca do bambu, elevadas por pequenas pontes. 

Cabaças (Porongos, Cuias): Estes frutos secos da família das cucurbitáceas são 

ressonadores naturais por excelência. 

●​ Ressonadores: Como vimos no berimbau e em chocalhos, são ideais. 

Podem servir como caixas de ressonância para kalimbas (mbiras), pequenos 

alaúdes ou banjos rústicos (como o "gourd banjo" afro-americano), e até 



mesmo para marimbas onde cada tecla de madeira tem uma cabaça afinada 

suspensa abaixo para amplificar sua nota. 

●​ Percussão: Cabaças inteiras e secas podem ser percutidas diretamente 

(como o "shekerê" africano, que é uma cabaça coberta por uma rede de 

contas ou sementes), ou usadas como corpo para pequenos tambores de 

água (onde a cabaça flutua em um recipiente com água e é percutida). 

●​ Preparo: Cabaças precisam ser bem secas (processo que pode levar 

meses), limpas internamente (remoção de sementes e fibras) e, muitas 

vezes, tratadas com óleos ou vernizes para aumentar sua durabilidade e 

selar os poros. O corte e a perfuração de cabaças exigem cuidado, pois 

podem ser frágeis. 

Cerâmica (Argila Cozida): Além dos apitos e ocarinas simples (Tópico 5), a 

cerâmica oferece possibilidades interessantes. 

●​ Aerofones: Ocarinas mais complexas, com múltiplas câmaras ou sistemas 

de afinação mais precisos, podem ser criadas por ceramistas habilidosos. 

●​ Membranofones e Idiofones: Pequenos tambores de cerâmica (como o 

"udu" nigeriano, que é um pote de argila com um furo lateral, percutido para 

criar sons graves e aquáticos) ou sinos de cerâmica podem ser construídos. 

A espessura da argila e a temperatura de queima influenciam muito o timbre. 

Pedras: Embora menos comum na luteria artesanal acessível, não podemos 

esquecer os litofones. 

●​ Litofones: São instrumentos feitos de pedras planas de diferentes tamanhos 

e tipos (basalto, ardósia, jade em algumas culturas) que, quando suspensas 

e percutidas, produzem notas musicais. A seleção das pedras com as 

qualidades sonoras corretas e a forma de suspendê-las para permitir a 

vibração livre são os principais desafios. É um campo mais experimental, 

mas que remete a instrumentos ancestrais. 

Vantagens e Desafios: Trabalhar com esses materiais naturais muitas vezes 

proporciona uma conexão mais profunda com o processo criativo e com tradições 

culturais. O resultado são instrumentos com uma beleza orgânica e timbres únicos. 

Os desafios incluem a variabilidade do material (cada pedaço de bambu ou cabaça 



é diferente), a necessidade de técnicas de preparo específicas (secagem, 

tratamento), e em alguns casos, a fragilidade (cerâmica crua, cabaças finas). 

Imagine a beleza e a sonoridade única de uma kalimba cuja caixa de 
ressonância é uma cabaça cuidadosamente preparada e decorada com 
pirografia. A recompensa está na singularidade e na história que cada peça 

carrega. 

O som do inesperado: Explorando as qualidades acústicas de materiais 
não convencionais 

A verdadeira magia da luteria com materiais reciclados e alternativos reside na 

exploração e na descoberta de sonoridades inesperadas. Quando nos libertamos 

das expectativas de timbres tradicionais e abraçamos a experimentação, abrimos 

um portal para um universo acústico vasto e surpreendente. Cada material não 

convencional carrega em si uma assinatura sonora latente, moldada por sua 

densidade, textura, formato e capacidade de vibrar. 

A densidade do material é um fator primordial. Metais densos, como o aço de uma 

panela velha, tenderão a ter um sustain mais longo e um timbre mais brilhante e rico 

em harmônicos superiores quando percutidos, em comparação com o alumínio de 

uma lata de refrigerante, que soará mais curto, mais agudo e talvez com um timbre 

mais "seco". Plásticos rígidos e espessos, como o PVC de um tubo, podem produzir 

um som percussivo focado e com boa projeção, enquanto plásticos mais finos e 

flexíveis podem servir como membranas vibrantes com características próprias. 

A textura da superfície também influencia. Uma superfície lisa e dura refletirá as 

ondas sonoras de forma mais eficiente, contribuindo para um som mais brilhante. 

Superfícies porosas ou rugosas, como as de algumas cabaças ou papelão, podem 

absorver certas frequências, resultando em um timbre mais quente, aveludado ou 

abafado. Por exemplo, um chocalho feito com uma cabaça de casca grossa e 

sementes pesadas terá um som grave e terroso, muito diferente de um shaker feito 

com uma garrafa PET de paredes finas e arroz, que soará mais agudo e "sibilante". 

O formato intrínseco do objeto reciclado muitas vezes dita suas possibilidades 

acústicas. Tubos naturalmente convidam à criação de aerofones ou idiofones 



tubulares (como carrilhões). Caixas e latas se prestam a serem ressonadores para 

cordofones ou corpos de tambores. Objetos planos e finos podem se tornar as 

"peles" de membranofones ou as "teclas" de um xilofone rústico. A arte está em 

identificar o potencial sonoro inerente à forma. Imagine pegar uma mola longa de 
um colchão velho. Esticada e percutida, ela produzirá um som metálico, 

reverberante e quase etéreo, completamente diferente de qualquer instrumento 

tradicional. 

A "escuta curiosa" é a ferramenta mais importante neste processo. Bata, sopre, 

raspe, pinçe os materiais que você encontra. Ouça atentamente como eles 

respondem. Qual é a sua frequência fundamental? Ele produz harmônicos 

interessantes? Como o som se propaga e decai? Considere este cenário: você 

encontra um pedaço de cano de metal enferrujado. Ao batê-lo com uma vareta, 

você percebe que ele produz uma nota surpreendentemente clara e com um longo 

sustain. Essa descoberta casual pode ser o ponto de partida para um novo 

instrumento percussivo melódico. 

Não tenha medo de combinar materiais de formas inusitadas. Um corpo de madeira 

de demolição com um tampo feito de uma chapa fina de metal? Uma flauta de PVC 

com uma embocadura de bambu? As possibilidades são infinitas. A luteria com 

materiais não convencionais é um laboratório sonoro constante, onde a falha é 

apenas um passo no caminho da descoberta. O som do inesperado muitas vezes 

reside na coragem de experimentar, de ouvir sem preconceitos e de celebrar a 

musicalidade inerente a todo tipo de matéria, esperando apenas um toque de 

criatividade para ser despertada. 

 

Guia de cuidados gerais para instrumentos artesanais: Prolongando a 
vida da sua criação 

Cada instrumento musical artesanal, seja ele feito de madeiras nobres, bambu, 

cabaças ou materiais reciclados, é uma peça única que merece ser tratada com 

carinho para que possa continuar a produzir seus sons característicos por muitos 



anos. Embora os cuidados específicos possam variar, alguns princípios gerais se 

aplicam à maioria das suas criações. 

Fatores Ambientais: São os inimigos silenciosos de muitos instrumentos. 

●​ Umidade: A madeira, o bambu, as cabaças e as peles animais são 

higroscópicos, ou seja, absorvem e liberam umidade do ar. Variações 

extremas de umidade podem fazer com que a madeira inche ou encolha, 

levando a rachaduras, empenamentos, descolamento de juntas ou alteração 

na tensão das peles. O ideal é manter os instrumentos em um ambiente com 

umidade relativa estável, geralmente entre 40% e 60%. Evite locais muito 

úmidos (como porões ou banheiros) ou muito secos (próximo a aquecedores 

ou sob ar condicionado constante). 

●​ Temperatura: Mudanças bruscas de temperatura também podem estressar 

os materiais. Nunca deixe seus instrumentos expostos ao sol direto dentro de 

um carro fechado, por exemplo, onde as temperaturas podem subir 

drasticamente. 

●​ Luz Solar Direta: A exposição prolongada à luz solar direta pode desbotar 

acabamentos, ressecar a madeira e, em alguns casos, aquecer 

excessivamente o instrumento. 

Limpeza Regular: Manter o instrumento limpo não é apenas estético, mas 

preventivo. 

●​ Madeira e Bambu: Poeira pode ser removida com um pano macio e seco ou 

um pincel de cerdas suaves. Para sujeira leve, um pano levemente 

umedecido (bem torcido) pode ser usado, secando imediatamente. Siga as 

orientações do Tópico 8 para limpeza específica de cada tipo de acabamento 

(óleo, cera, verniz). 

●​ Cordas (Cordofones): Limpe as cordas após cada uso com um pano seco 

para remover suor e oleosidade, o que prolonga sua vida útil e mantém o 

timbre. 

●​ Peles (Membranofones): Peles animais podem ser limpas com um pano 

muito levemente umedecido, mas evite molhá-las excessivamente, pois isso 



pode alterar sua tensão e textura. Peles sintéticas são mais resistentes e 

podem ser limpas com um pano úmido. 

●​ Embocaduras (Aerofones): A área da embocadura de flautas e apitos, por 

estar em contato direto com o sopro, deve ser mantida limpa. Após tocar, 

remova o excesso de condensação. Para limpeza, pode-se usar um cotonete 

levemente umedecido com álcool isopropílico (com cuidado para não 

danificar acabamentos sensíveis ao álcool) na parte externa, ou seguir 

recomendações específicas para o material. 

Cuidados Específicos: 

●​ Cordas: Verifique a tensão regularmente e substitua cordas enferrujadas, 

desgastadas ou que perderam a sonoridade. 

●​ Evitar Impactos e Quedas: Parece óbvio, mas a maioria dos danos ocorre 

por acidentes. Use suportes adequados quando o instrumento não estiver em 

uso e capas ou estojos para transporte. 

"Manual do Proprietário" Simplificado: Para cada tipo de instrumento que você 

constrói, especialmente se for vendê-lo ou presenteá-lo, considere criar um pequeno 

guia com instruções de cuidados específicos. Por exemplo, um checklist de 

cuidados para um violão artesanal incluiria dicas sobre umidade, limpeza das cordas 

e da escala, e quando procurar um luthier. Já para uma flauta de bambu, o foco 

seria na limpeza interna para evitar mofo e nos cuidados com a embocadura e o 

acabamento do bambu. Este pequeno gesto demonstra profissionalismo e ajuda o 

novo dono a preservar o instrumento. Tratar cada criação com o devido cuidado é 

garantir que a música que ela produz possa ecoar por muito tempo. 

Manutenção básica e pequenos reparos que você mesmo pode fazer (ou 
orientar) 

Com o tempo e o uso, mesmo os instrumentos mais bem cuidados podem 

necessitar de pequenos ajustes ou reparos. Muitas dessas tarefas de manutenção 

básica podem ser realizadas pelo próprio luthier artesão ou orientadas ao 

proprietário do instrumento, prolongando sua funcionalidade e evitando que 

pequenos problemas se tornem grandes. 



Para Cordofones (como sua cítara de caixa, monocórdio ou berimbau de lata): 

●​ Troca de Cordas: Esta é a manutenção mais comum. Cordas velhas perdem 

o brilho, a afinação e podem arrebentar. Aprenda a remover a corda velha 

corretamente (afrouxando a tensão antes de cortar ou desenrolar) e a instalar 

a nova, garantindo que esteja bem presa nos pontos de ancoragem e 

enrolada de forma organizada na tarraxa ou pino de afinação. Imagine que a 
corda mais aguda da sua cítara de caixa arrebentou. Com um alicate 

pequeno para cortar a ponta da corda nova (se necessário) e uma corda do 

mesmo calibre ou similar, você mesmo pode fazer a substituição, atentando 

para a correta passagem pela pestana e ponte. 

●​ Limpeza e Hidratação da Escala (se houver): Em instrumentos com escala 

de madeira (mesmo os mais simples), a sujeira e a oleosidade dos dedos 

podem se acumular. Uma limpeza suave com um pano levemente umedecido 

e, ocasionalmente, a aplicação de um óleo específico para escalas (como 

óleo de limão ou mineral, com moderação) pode ajudar a manter a madeira 

hidratada e limpa. 

●​ Ajuste de Pontes Móveis: Em monocórdios ou cítaras com pontes móveis, a 

posição da ponte pode ser ajustada para corrigir a entonação (a afinação das 

notas ao longo da corda). 

●​ Pequenos Retoques no Acabamento: Arranhões superficiais em 

acabamentos a óleo ou cera podem ser facilmente retocados com uma nova 

aplicação do mesmo produto. Para vernizes, pequenos retoques são mais 

complexos e podem exigir técnicas específicas. 

●​ Quando procurar um especialista: Problemas como braço empenado, 

trastes soltos ou mal nivelados (em instrumentos mais complexos), 

rachaduras estruturais no corpo ou descolamento de partes importantes 

(como o cavalete sob tensão) geralmente requerem a intervenção de um 

luthier com mais experiência e ferramentas específicas. 

Para Aerofones (flautas de bambu/PVC, apitos): 

●​ Limpeza Interna: Como mencionado, é crucial para remover a condensação. 

Em flautas de bloco (fipple flutes), certifique-se de que o canal de ar 

(windway) esteja sempre limpo e desobstruído. 



●​ Cuidados com o Bloco da Embocadura: Em flautas com bloco de madeira, 

a umidade excessiva pode fazê-lo inchar. Se o bloco estiver muito apertado 

ou solto, pequenos ajustes podem ser necessários (lixar levemente para 

afrouxar, ou adicionar uma fina camada de papel ou fita para apertar, como 

soluções temporárias). 

●​ Reparo de Pequenas Rachaduras em Bambu: Se uma flauta de bambu 

desenvolver uma pequena rachadura superficial (devido a ressecamento, por 

exemplo), ela pode, às vezes, ser estabilizada com a aplicação de uma cola 

fina para madeira (cianoacrilato pode funcionar em alguns casos) e/ou com 

uma amarração firme de fio encerado ou linha de nylon ao redor da área 

afetada. 

Para Percussão (cajón, chocalhos, tambores simples): 

●​ Reafinação/Ajuste de Peles: Em tambores com sistemas de tensão por 

cordas ou aros, a pele pode precisar ser reajustada periodicamente para 

manter o timbre desejado. 

●​ Substituição de Peles Rasgadas: Em tambores simples onde a pele é 

fixada com tachas ou grampos, uma pele rasgada pode ser substituída 

removendo a antiga e esticando uma nova (animal ou sintética) sobre o aro, 

seguindo os passos de construção. 

●​ Reparo em Cabos de Chocalhos: Se o cabo de um chocalho de cabaça se 

soltar, ele pode ser recolado com uma cola forte (epóxi ou PVA resistente). 

●​ Retoques na Pintura ou Acabamento: Arranhões na pintura de um cajón 

podem ser retocados com a mesma tinta, e áreas desgastadas do verniz 

podem receber uma nova demão leve. 

Para realizar esses pequenos reparos, um kit básico com algumas chaves 

pequenas, alicates de bico fino, diferentes tipos de cola, lixas finas, um jogo de 

limas pequenas e panos limpos pode ser muito útil. O mais importante é abordar 

qualquer reparo com cuidado e paciência, e saber reconhecer quando o problema 

ultrapassa sua capacidade e requer a ajuda de um profissional. Oferecer essa 

orientação básica aos futuros donos dos seus instrumentos também agrega valor ao 

seu trabalho. 



Embalagem e transporte seguro dos seus instrumentos: Protegendo sua 
arte em trânsito 

Seja para levar seus instrumentos a uma feira, para presentear um amigo ou para 

enviar uma venda pelo correio, a embalagem e o transporte seguros são essenciais 

para garantir que sua arte chegue intacta ao destino. Um instrumento danificado no 

transporte é uma grande frustração, tanto para o luthier quanto para o destinatário. 

Tipos de Embalagens para Transporte Pessoal ou Local: 

●​ Capas Acolchoadas (Gig Bags): São mais leves e fáceis de carregar do 

que os estojos rígidos. Oferecem boa proteção contra arranhões, poeira e 

pequenos impactos. Ideais para instrumentos como violões, cajones (existem 

gig bags específicas para cajón), ou um conjunto de flautas. 

●​ Estojos Rígidos (Hard Cases): Oferecem a máxima proteção contra 

impactos, compressão e variações de umidade e temperatura. São mais 

pesados e caros, mas indispensáveis para instrumentos mais valiosos ou 

frágeis que serão transportados com frequência ou em condições mais 

adversas. 

Embalagem para Envio pelo Correio ou Transportadora: Esta requer atenção 

redobrada. 

1.​ Escolha da Caixa: Use uma caixa de papelão ondulado resistente, 

preferencialmente nova ou em excelente estado, com tamanho suficiente 

para acomodar o instrumento e uma boa camada de material de proteção ao 

redor. É melhor uma caixa um pouco maior do que uma onde o instrumento 

fique apertado. 

2.​ Proteção Interna: Este é o segredo. 

○​ Plástico Bolha: Enrole o instrumento generosamente em várias 

camadas de plástico bolha, prendendo com fita adesiva. Preste 

atenção especial a partes salientes ou frágeis (como tarraxas, pontes, 

embocaduras de flautas). 

○​ Imobilização: O instrumento não deve se mover dentro da caixa 

durante o transporte. Use calços de isopor, espuma, papelão 



amassado ou almofadas de ar para preencher todos os espaços 

vazios ao redor do instrumento, garantindo que ele fique firme no 

centro da caixa, longe das paredes. 

○​ Proteção Extra para Cordofones: Em violões ou instrumentos 

similares, afrouxe um pouco a tensão das cordas para aliviar a 

pressão sobre o braço e o cavalete. Coloque um material macio 

(espuma, papelão) sob as cordas na região da escala para protegê-la, 

e também sob o cavalete. Proteja o headstock, que é uma área 

vulnerável. 

3.​ Vedação da Caixa: Feche bem a caixa com fita adesiva larga e resistente, 

cobrindo todas as abas e emendas. 

4.​ Etiquetagem: Use etiquetas de "Frágil", "Manuseie com Cuidado" e "Este 

Lado Para Cima", embora nem sempre sejam rigorosamente seguidas, 

podem ajudar. Certifique-se de que o endereço do remetente e do 

destinatário estejam claros e bem fixados. 

5.​ Seguro: Para instrumentos de maior valor, considere contratar um seguro de 

transporte. 

Exemplo Prático: Para embalar uma flauta de cerâmica artesanal (extremamente 

frágil) para envio, você primeiro a envolveria em várias camadas de plástico bolha. 

Depois, a colocaria dentro de uma caixa menor, preenchendo todos os espaços com 

espuma macia ou flocos de isopor. Essa caixa menor seria então colocada dentro 

de uma caixa maior, também com material de proteção (como mais plástico bolha 

ou placas de isopor) entre as duas caixas. Esse sistema de "caixa dentro de caixa" 

oferece excelente proteção. Já para um cajón, que é mais robusto, uma caixa de 

papelão do tamanho adequado, com bastante plástico bolha ao redor do 

instrumento e calços para imobilizá-lo, pode ser suficiente. Dedicar tempo a uma 

embalagem cuidadosa é um investimento na satisfação do cliente e na integridade 

do seu trabalho. 

Apresentando seu trabalho: Fotografia, descrição e a criação de um 
portfólio 

No mundo visual de hoje, a forma como você apresenta seus instrumentos 

artesanais é quase tão importante quanto a qualidade deles, especialmente se você 



pretende vendê-los ou simplesmente compartilhar sua arte com um público mais 

amplo. Boas fotografias, descrições detalhadas e um portfólio bem organizado são 

suas ferramentas de comunicação. 

Fotografia de Qualidade: 

●​ Iluminação: É o fator mais crucial. A luz natural difusa (próximo a uma janela 

em um dia nublado, ou na sombra em um dia de sol) é geralmente a melhor, 

pois evita sombras duras e realça as texturas e cores da madeira. Evite o 

flash direto da câmera, que achata a imagem. 

●​ Fundo: Use um fundo neutro e limpo (uma parede branca, um tecido liso de 

cor sólida, um papel de fundo) que não distraia do instrumento. 

●​ Ângulos: Fotografe o instrumento de vários ângulos: uma visão geral (frente, 

trás, lado), closes em detalhes importantes (o acabamento da madeira, a 

marchetaria se houver, a embocadura de uma flauta, as tarraxas, a etiqueta 

interna com sua marca), e talvez uma foto que dê uma noção da escala do 

instrumento (ao lado de um objeto comum ou sendo segurado por alguém, se 

aplicável). 

●​ Foco e Nitidez: Certifique-se de que o instrumento esteja bem focado e que 

a imagem seja nítida. Use um tripé, se possível, para evitar fotos tremidas, 

especialmente em condições de pouca luz. 

●​ Edição Leve: Pequenos ajustes de brilho, contraste e cor podem melhorar a 

foto, mas evite filtros exagerados que distorçam a aparência real do 

instrumento. 

Descrição Detalhada do Instrumento: 

●​ Materiais: Liste todos os materiais utilizados (tipos de madeira, metal, pele, 

materiais reciclados, tipo de acabamento). Isso não apenas informa, mas 

também valoriza o trabalho artesanal e a escolha consciente dos materiais. 

●​ Dimensões: Forneça as medidas principais do instrumento. 

●​ Características Sonoras: Descreva o timbre da melhor forma possível 

(brilhante, quente, grave, com bom sustain, etc.). Se possível, inclua um 

pequeno vídeo ou arquivo de áudio do instrumento sendo tocado. Esta é 

uma das formas mais eficazes de transmitir seu potencial sonoro. 



●​ Processo de Construção (Opcional): Compartilhar um pouco da história da 

peça, a inspiração por trás dela, ou algum detalhe interessante sobre o 

processo de construção pode criar uma conexão emocional com o potencial 

comprador ou apreciador. 

●​ Cuidados Específicos: Mencione brevemente os cuidados necessários. 

Montando um Portfólio: Um portfólio é uma coleção organizada do seu trabalho. 

●​ Digital: É o mais comum e acessível hoje. 

○​ Redes Sociais: Crie perfis dedicados ao seu trabalho em plataformas 

visuais como Instagram ou Pinterest. Publique fotos de alta qualidade, 

vídeos curtos e descrições envolventes. Use hashtags relevantes 

(#luteriaartesanal, #instrumentosmusicais, #feitoamao, 

#musicasustentavel, etc.). 

○​ Website ou Blog Simples: Plataformas como WordPress, Wix, ou 

Squarespace permitem criar websites com aparência profissional sem 

necessidade de conhecimento de programação, onde você pode ter 

galerias de fotos, descrições detalhadas, e até um blog para 

compartilhar seu processo. 

○​ Plataformas de Venda Online: Se for vender, sites como Elo7 (no 

Brasil) ou Etsy (internacional) são ótimos para artesãos e permitem 

criar uma loja virtual com seu portfólio. 

●​ Físico: Um álbum de fotos impressas de alta qualidade com descrições pode 

ser útil para levar a feiras de artesanato ou para mostrar a clientes em 

potencial em encontros presenciais. 

Exemplo: Para apresentar um berimbau de lata recém-construído em seu 

Instagram, você postaria uma série de fotos: uma do instrumento inteiro, um close 

na lata decorada mostrando os materiais reciclados, um detalhe da amarração do 

arame, e talvez uma foto sua (ou de um amigo) tocando. Na legenda, descreveria os 

materiais (lata de achocolatado reutilizada, vara de bambu colhida localmente, 

arame de aço reciclado), suas dimensões, e o processo criativo. Adicionaria um 

vídeo curto de alguns segundos com o som característico do berimbau. Essa 

combinação de imagem, som e história é poderosa para engajar o público. 



Precificação do seu trabalho artesanal: Valorizando seu tempo, 
habilidade e materiais 

Precificar um produto artesanal, especialmente um instrumento musical que envolve 

tanto tempo, habilidade e paixão, pode ser um dos maiores desafios para o luthier 

que decide comercializar seu trabalho. É crucial encontrar um equilíbrio entre cobrir 

seus custos, ser remunerado de forma justa pelo seu tempo e talento, e oferecer um 

preço que o mercado esteja disposto a pagar. Subestimar seu trabalho é um erro 

comum que desvaloriza não apenas suas criações, mas o artesanato como um 

todo. 

Fatores a Considerar na Precificação: 

1.​ Custo dos Materiais (CM): Some o custo de todos os materiais diretos 

utilizados na construção do instrumento. Isso inclui madeira, cordas, tarraxas, 

colas, vernizes, lixas, peles, metais, e até mesmo materiais reciclados se 

você teve algum custo para adquiri-los ou prepará-los. Seja detalhista. 

2.​ Tempo de Mão de Obra (TMO): Este é o valor do seu tempo e da sua 

habilidade. 

○​ Defina um valor/hora: Pesquise quanto outros artesãos com nível de 

habilidade similar cobram por hora em sua região ou área de atuação. 

Seja realista, mas não se desvalorize. Considere sua experiência, a 

complexidade das técnicas que você domina e a qualidade do seu 

trabalho. 

○​ Monitore seu tempo: Cronometre quanto tempo você realmente 

gasta em cada etapa da construção de um tipo específico de 

instrumento (design, corte, modelagem, lixamento, acabamento, 

afinação, etc.). 

○​ Calcule o custo da mão de obra: Multiplique o número de horas 

gastas pelo seu valor/hora. 

3.​ Custos Indiretos (CI): São aqueles custos que não estão diretamente 

ligados a um único instrumento, mas que são necessários para manter sua 

oficina funcionando. 



○​ Energia elétrica, água, aluguel do ateliê (se houver), manutenção de 

ferramentas, desgaste de lâminas e brocas, material de escritório, 

custos de divulgação, embalagens, etc. 

○​ Uma forma de ratear esses custos é estimar o total de custos indiretos 

mensais e dividir pelo número de instrumentos que você produz em 

média por mês, ou adicionar uma porcentagem sobre o custo de 

materiais e mão de obra. 

4.​ Complexidade e Originalidade: Instrumentos que exigem técnicas mais 

complexas, design exclusivo, personalização detalhada ou que utilizam 

materiais raros ou difíceis de trabalhar devem ter um preço mais elevado. 

5.​ Pesquisa de Mercado: Veja os preços de instrumentos artesanais similares 

aos seus, vendidos por outros luthiers ou em plataformas online. Isso não 

significa que você deva copiar os preços, mas sim ter uma referência. 

Lembre-se que o trabalho artesanal e exclusivo tem um valor diferente de 

produtos industrializados. 

6.​ Margem de Lucro: Após calcular o custo total de produção (CM + TMO + CI 

rateado), você precisa adicionar uma margem de lucro para que sua 

atividade seja sustentável e permita reinvestimentos (em novas ferramentas, 

materiais, cursos, etc.). A porcentagem de lucro pode variar, mas algo entre 

20% e 100% (ou mais, dependendo do valor percebido) sobre o custo total é 

comum no artesanato. 

Fórmula Básica de Preço de Venda (PV): PV = Custo Total de Produção (Materiais 

+ Mão de Obra + Custos Indiretos) + Lucro 

Exemplo de Cálculo Simplificado para um Cajón Artesanal: 

●​ Custo de Materiais (compensado, parafusos, cola, lixa, verniz): R$ 80,00 

●​ Tempo de Mão de Obra: 10 horas x R$ 30,00/hora (valor/hora hipotético) = 

R$ 300,00 

●​ Custos Indiretos (rateados por peça): R$ 20,00 

●​ Custo Total de Produção: R$ 80 + R$ 300 + R$ 20 = R$ 400,00 

●​ Adicionando uma Margem de Lucro de 50% sobre o Custo: R$ 400,00 x 0,50 

= R$ 200,00 

●​ Preço de Venda: R$ 400,00 + R$ 200,00 = R$ 600,00 



É fundamental comunicar o valor do seu trabalho. Explique os materiais utilizados, 

o processo artesanal, a exclusividade da peça. Não compita apenas por preço, mas 

pela qualidade, originalidade, pela história por trás do instrumento e, se for o caso, 

pelo seu apelo sustentável. Um cliente que busca um instrumento artesanal 

geralmente valoriza esses aspectos e está disposto a pagar um preço justo por eles. 

Seja transparente sobre sua política de preços e confiante no valor do seu talento e 

dedicação. 

Primeiros passos na comercialização: Feiras de artesanato, vendas 
online e o poder do boca a boca 

Com seus instrumentos cuidadosamente construídos, bem apresentados e com um 

preço justo definido, você pode estar pronto para dar os primeiros passos na 

comercialização. Existem diversos canais para conectar suas criações com 

músicos, colecionadores e amantes da arte e do artesanato. 

Feiras de Artesanato e Eventos Culturais: 

●​ Vantagens: Oferecem contato direto e pessoal com o público. As pessoas 

podem ver, tocar e, idealmente, ouvir seus instrumentos. Você recebe 

feedback imediato, pode contar a história por trás de cada peça e construir 

relacionamentos com potenciais clientes. É também uma ótima oportunidade 

para fazer networking com outros artesãos e artistas. 

●​ Como se Preparar: 
○​ Pesquise feiras em sua cidade ou região que tenham um público 

alinhado com seu trabalho (feiras de artesanato de qualidade, eventos 

de música, festivais culturais). 

○​ Planeje seu stand: uma mesa bem arrumada, uma toalha bonita, boa 

iluminação (se necessário), expositores que valorizem os 

instrumentos. Leve um pequeno "kit de sobrevivência" (tesoura, fita 

adesiva, canetas, calculadora). 

○​ Material de divulgação: Cartões de visita com seus contatos e links 

para redes sociais ou portfólio online. Pequenos folhetos com 

informações sobre seu trabalho e os tipos de instrumentos que você 

faz. 



○​ Estoque: Leve uma variedade de instrumentos, se possível, com 

diferentes faixas de preço. 

○​ Formas de Pagamento: Esteja preparado para aceitar diferentes 

formas de pagamento (dinheiro, cartão de débito/crédito – 

maquininhas portáteis são acessíveis hoje, PIX). 

○​ Exemplo: Imagine montar uma pequena banca em uma feira de 
cultura local, com seus chocalhos de cabaça artisticamente 
decorados, flautas de bambu afinadas e cajones com acabamento 
impecável. Deixe alguns instrumentos disponíveis para as pessoas 

experimentarem (com cuidado). Sua paixão ao falar sobre o processo 

de criação pode ser contagiante e decisiva para uma venda. 

Venda Online: A internet oferece um alcance imenso. 

●​ Plataformas de E-commerce para Artesãos: 
○​ Elo7 (Brasil): Uma das maiores plataformas para venda de produtos 

artesanais no Brasil. Permite criar sua loja virtual de forma 

relativamente simples. 

○​ Etsy (Internacional): Similar ao Elo7, mas com alcance global. Ótimo 

se você pensa em vender para outros países (mas considere os 

desafios de envio e taxas). 

○​ Mercado Livre: Embora mais genérico, também pode ser um canal, 

especialmente para instrumentos com boa procura. 

●​ Redes Sociais: Use seu Instagram, Facebook ou Pinterest como vitrines 

virtuais. Publique regularmente fotos e vídeos de alta qualidade dos seus 

instrumentos, com descrições detalhadas e preços (ou direcione para sua loja 

online). Interaja com seus seguidores, responda a comentários e mensagens. 

Muitas vendas podem ser concretizadas diretamente através das redes 

sociais. 

●​ Loja Virtual Própria: Para um estágio mais avançado e maior controle sobre 

sua marca, você pode criar sua própria loja virtual usando plataformas como 

Shopify, Wix, Nuvemshop, entre outras. Exige um investimento um pouco 

maior de tempo e, possivelmente, dinheiro. 

Venda Direta e Encomendas: 



●​ Contatos Locais: Divulgue seu trabalho para músicos locais, estudantes de 

música, professores, escolas de música, grupos culturais e de capoeira (no 

caso de berimbaus, por exemplo). 

●​ Instrumentos Personalizados: Oferecer a possibilidade de criar 

instrumentos sob encomenda, com especificações ou decorações 

personalizadas para o cliente, é um grande diferencial do trabalho artesanal e 

pode atrair um público que busca algo verdadeiramente exclusivo. 

Marketing e Divulgação: 

●​ Qualidade em Primeiro Lugar: Um instrumento bem feito e que soa bem é 

seu melhor marketing. 

●​ Boca a Boca: Clientes satisfeitos são seus maiores promotores. Incentive-os 

a compartilhar suas experiências. 

●​ Depoimentos: Colete depoimentos e fotos de clientes com seus 

instrumentos (com a permissão deles) para usar em seu material de 

divulgação. 

●​ Parcerias: Considere parcerias com músicos locais (eles podem usar seus 

instrumentos em apresentações e divulgá-los) ou pequenos influenciadores 

digitais da área musical ou de artesanato. 

Questões Legais e Fiscais Básicas (Brasil): 

●​ Se a atividade de venda se tornar regular, é importante pensar na 

formalização. O MEI (Microempreendedor Individual) é uma forma simples 

e de baixo custo para iniciar, permitindo a emissão de notas fiscais e o 

acesso a benefícios previdenciários. Consulte o Portal do Empreendedor 

para mais informações. 

Lembre-se que a comercialização é um processo de aprendizado. Comece 

pequeno, experimente diferentes canais, aprenda com seus acertos e erros, e, 

acima de tudo, mantenha a paixão e a autenticidade que o levaram a criar 

instrumentos musicais com suas próprias mãos. Compartilhar sua arte sonora com o 

mundo pode ser uma das experiências mais recompensadoras da jornada do luthier. 
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