
ILUSTRAÇÃO EDITORIAL
Prof. Daniel Bueno



ILUSTRAÇÃO EDITORIAL: 
OPINIÃO



ILUSTRAÇÃO EDITORIAL: 
OPINIÃO

Introdução 



Ilustração: Opinião

Nesse Módulo iremos conferir atenção especial à OPINIÃO, ao modo como ilustradores 
criam trabalhos para textos opinativos e também exprimem uma visão e postura pessoal 
nesses espaços. Sendo assim, iremos observar mais detalhadamente:

- a produção de ilustrações para textos opinativos de revistas e jornais.

- os variados modos como a opinião e postura do ilustrador podem ser comunicados e 
expressos graficamente na geração de idéias, na abordagem gráfica, nos subtextos.



Ilustração: Opinião

A Ilustração Editorial é um gênero que valoriza a abordagem PESSOAL do ilustrador.

Isso pode se traduzir em ilustrações com opiniões específicas do ilustrador em seus 
trabalhos. 

O ilustrador pode também sugerir – de modo amplo - sua visão de mundo e modo de 
enxergar as coisas na exploração de abordagens gráficas.



Ilustração: Opinião

O modo de expressar uma opinião vai variar de acordo com:

1) As características do trabalho do ilustrador. Por exemplo, alguns são mais diretos, 
outros mais sutis. Alguns são mais aguerridos, outros mais ponderados e amistosos.

2) O contexto, o veículo, o texto: 

- algumas publicações valorizam mais a voz do ilustrador e conferem maior liberdade 
para o profissional.

- Alguns textos estimulam mais posturas opinativas, outros trazem assuntos menos 
provocativos.



Ilustração com opinião: subtexto

O ilustrador deve tentar não ser redundante, ou seja, deve evitar apenas repetir o texto 
sem acrescentar nada.

Mas “acrescentar” o quê? 

Aí entra a “opinião”, o lado pessoal, uma visão própria das coisas do mundo e da arte, 
uma idéia inusitada, uma composição instigante, uma investigação gráfica específica do 
ilustrador, etc.

E também a capacidade de dar alguma abertura pro leitor, estimulando sua imaginação 
e interpretação de imagens. 



Ilustração com opinião: subtexto

Um modo de fazer isso - imagens com abertura de leitura - é gerar ilustrações que não se 
esgotam de imediato, na primeira olhada. 

Além da informação que chega rapidamente, que está na superfície, a ilustração pode 
proporcionar “camadas de leituras”. À medida que o leitor olha e “viaja” pelo desenho, 
ele vai percebendo outras coisas, e tirando novas conclusões.

Nesses casos, a ilustração traz um certo mistério, nem tudo é totalmente conclusivo, e o 
leitor pode pensar em novas correlações, estabelecer conexões e analogias inesperadas.

Pois subtexto é isso: é o conteúdo que fica nas entrelinhas, implícito, não está anunciado 
explicitamente.



Vamos observar essa ilustração de 
Rubem Grilo pro Folhetim de 1980.

Num primeiro momento vemos com 
clareza dois telespectadores e uma TV, 
elementos que estabelecem conexão 
entre o texto e a imagem.

A primeira impressão traz um tom 
melancólico e bizarro, adequado ao texto.

Os elementos gráficos têm capacidade 
pra instigar o observador e atiçar sua 
curiosidade.



O leitor interessado, “capturado” pela 
qualidade da ilustração, passa então a 
olhar todos os elementos da imagem com 
maior curiosidade e atenção.

De imediato percebemos uma 
composição interessante, que divide a 
ilustração em dois campos retangulares: 
dentro da TV / fora da TV.



O olhar cansado e a postura dos personagens enfatizam o tom que o ilustrador quer conferir à ilustração. E 
contribui para reforçar um contexto, o da família brasileira acomodada em frente a TV - esta de tamanho bastante 
grande (reparem no tamanho dos botões) e situada oportunamente sobre a cabeça deles na composição.
Rubem Grilo não apenas “descreve” a cena, de modo esquemático e óbvio: cada detalhe dessa xilo traz 
inventividade nas formas e grafismos. Como podemos ver no rosto expressivo do cão, por exemplo.



Dentro da TV surgem imagens 
desconexas e imprecisas, e cada 
leitor pode fazer uma “viagem 
particular” procurando 
interpretar o que aparece.

Vemos, por exemplo, elementos 
que remetem à Carmen 
Miranda – representativo do 
Brasil.

Outros sugerem agressividade, 
violência. Nada de modo muito 
óbvio e literal; e tudo sendo 
explorado graficamente com 
originalidade.

Reparem nos grafismos no 
rosto da figura feminina; ou na 
deformação da arma. E assim 
por diante.



Quando voltamos para a imagem geral, 
como um todo, fica reforçado o contraste 
entre o plano dinâmico do que está 
dentro da TV e a morosidade e 
melancolia da “vida real” fora da TV.

Essa foi minha leitura.
E a sua, qual é?



Em certos casos o que predomina é o impacto 
imediato da ilustração.

Nessa capa de Torpor para a revista francesa 
Opus, de 1968, a violência do tema é traduzido 
num desenho coeso, direto, expressivo, 
provocativo, pouco convencional.

Ao contrário de outras ilustrações, essa não traz 
detalhes secundários para que o leitor fique 
“viajando”, percorrendo o olhar por elementos 
variados. Mas o absurdo da situação e o 
resultado gráfico do desenho tornam a imagem 
instigante, nada redundante.

No mais, há um certo “mistério” e abertura para 
que o leitor fique envolvido, observando o 
trabalho, admirando, refletindo, tendo 
pensamentos e interpretações.



Ilustração com opinião: o “estilo”

Como já dissemos, quando o assunto é Ilustração Editorial logo pensamos em opinião e 
postura pessoal. 

As abordagens gráficas do ilustrador acabam tendo um papel importante nessa questão, 
pois conferem identidade e toque pessoal ao seu trabalho. 

São suas escolhas, seus interesses estéticos e gráficos ajudando a compor sua 
personalidade.

Mas como isso acontece? 
O iniciante deve sair desenhando desesperado tentando encontrar um estilo?
O ilustrador deve ter “um estilo”?



Ilustração com opinião: o “estilo”

Ao longo de sua carreira, o ilustrador acaba tendo um vocabulário gráfico, que envolve 
um modo de fazer e suas preferências visuais. 

Alguns ilustradores optam por ter um leque maior de opções, outros gostam de fechar e 
delimitar mais. 

O importante, qualquer que seja o caso no contexto da Ilustração Editorial, é não se 
perder demais. 

É importante ter algum critério pra fazer escolhas. Com o tempo, isso gera personalidade.

Mesmo quando há variedade, é importante que o ilustrador olhe pro conjunto de seu 
trabalho e sinta algum tipo e grau de conexão entre as ilustrações.



Ilustração com opinião: o “estilo”

O ilustrador não precisa necessariamente ter “um estilo”. Se ele fechar muito suas 
escolhas, existe o risco de ficar repetitivo e preso a um tipo de solução.

Um modo de criar é ter ideias e soluções gráficas a partir do texto. Ou seja, o ilustrador 
não começa a desenvolver a ilustração com uma solução gráfica demarcada a priori – ele 
ainda verá o que funciona melhor para aquela ocasião.

Esse tipo de postura criativa leva o ilustrador para desafios, e alto grau de surpresas e 
acasos no processo criativo.



Ilustração com opinião: o “estilo”

Existem os ilustradores que preferem “fechar mais” suas abordagens, delimitando 
preferências técnicas e soluções formais. 

Quando o professional fica conhecido por um “estilo”, a tendência é o cliente pedir 
ilustrações já pensando na adequação dessa abordagem pessoal ao texto e veículo.

Mesmo com um estilo definido, esse ilustrador pode trabalhar com alguma 
maleabilidade, deixando alguns aspectos de sua abordagem gráfica mais infantis num 
livro infantil, mais conceituais numa ilustração para revistas intelectualizadas, etc.

Ele também pode ir, ao longo do tempo e aos poucos, trabalhando sua abordagem, 
atento aos detalhes, fazendo ajustes, depurando soluções, etc. 



Ilustração com opinião: o “estilo”

Não é preciso ter pressa. O vocabulário gráfico de um ilustrador é construído com o 
tempo, ao longo de sua carreira.

Não existe “um jeito certo” de fazer ilustração. O objetivo desse curso é permitir que 
cada um encontre seu caminho. O leque de possibilidades é muito grande.



Ilustração com opinião: o “estilo”

Seguem abaixo algumas dicas para o ilustrador que quer ter um trabalho original:

1) Misturar estilos: para isso, é preciso ter olhar atento, ter referências e bom repertório 
gráfico.

2) Ter espírito exploratório, gostar de investigar: perder um pouco o medo de errar e usar 
conteúdos do texto e briefing como inspiração para experimentar algo novo em termos 
de ideias, materiais, abordagens gráficas.

3) Não se acomodar em simplesmente repetir o que já existe. Buscar alguma provocação, 
contrariar convenções e modismos.

4) Refletir sobre você mesmo, o que realmente gosta, o que faz a diferença, o que tem a 
ver com sua personalidade e modo de enxergar o mundo.



Exemplo 1: Rubem Grilo

Vamos observar um ilustrador que apresenta abordagem marcante, pautada por um 
desenho expressionista e essencialmente produzida na técnica de xilogravura. 

Atentemos para a permanente criatividade formal dentro de seu definido vocabulário 
gráfico e também a mudanças efetuadas ao longo do tempo.



Rubem Grilo, ilustração de 1980 
publicada no caderno Folhetim, jornal 
Folha de S. Paulo.



Rubem Grilo, 
ilustração de 
1980 publicada 
no caderno 
Folhetim, jornal 
Folha de S. Paulo.



Rubem Grilo, 
ilustração de 
1984 publicada 
no livro “Grilo”, 
Circo Editorial. 



Rubem Grilo, 
ilustração de 
1984 publicada 
no livro “Grilo”, 
Circo Editorial. 



Rubem Grilo, 
matriz da 
gravura 
“Subterrâneos”, 
2010.

Publicada no 
catálogo  
“Rubem Grilo –
Xilográfico 
1985-2010”, 
CAIXA Cultural 
São Paulo.  



Rubem Grilo, 
“Bad Boy”, 
1998.



Rubem Grilo: ao lado, xilogravura “Bicéphalo”, 2006. Acima, capa 
do jornal Opinião, 1974.



Exemplo 2: Saul Steinberg

Vamos observar um ilustrador que apresenta grande coerência em seu trabalho, mas 
com uma variedade de abordagens e técnicas muito grande ao longo de sua carreira.

Reparem como, mesmo diante dessa diversidade, ele consegue ter personalidade e uma 
postura forte diante das coisas.

Batemos os olhos e identificamos: “é um Saul Steinberg!”



Saul Steinberg: 
“Chicago”, 1952.
Nanquim, 
aquarela e 
colagem sobre 
papel.



Saul Steinberg: 
“Techniques at
a Party, 1953.



Saul Steinberg: 
“Speech”
1959. Nanquim, 

lápis, giz crayon 
e carimbo sobre 
papel.



Saul Steinberg: 
“General A”
1969. 

Carimbos e 
aquarela sobre 
papel.



Saul Steinberg: 
“Two Masks”
1966.

Publicado no 
livro Le Masque.  
Lápis, crayon e 
papel kraft sobre 
papel.



Saul Steinberg e 
suas máscaras em 
foto de Inge
Morath, 1966.

Saul Steinberg em 
seu último 
autorretrato, 1999.
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Aspectos Históricos – até 1930 



Ilustração, Cartum, Charge, Caricatura, HQ

A ilustração, ao longo de sua história, participa de um contexto marcado também por 
cartuns, charges, caricatura, histórias em quadrinhos.

É grande a conexão da ilustração com essas formas de expressão. Por vezes, elas se 
confundem. E muitas vezes, uma influencia a outra. 

É frequente um ilustrador ser também cartunista e/ou chargista e/ou caricaturista e/ou 
quadrinista. 

O repertório gráfico e as referências são muitas vezes comuns.

Mas quais são as diferenças entre elas? Qual é a definição de cada uma?



Ilustração, Cartum, Charge, Caricatura, HQ

Cartum
Desenho de humor que satiriza comportamentos humanos. Tende ao atemporal.

Charge
Desenho de humor voltado a um acontecimento ou tema específico que está 
acontecendo em determinado momento.

Caricatura
Desenho de uma pessoa capaz de comunicar suas características – físicas e 
comportamentais – mais marcantes. Para tanto, seleciona aspectos da pessoa, explora o 
exagero e deformações de atributos físicos, podendo recorrer a estilizações, 
detalhamentos, depuração e síntese.

É frequente uma charge política apresentar personalidades caricaturizadas.



Ilustração, Cartum, Charge, Caricatura, HQ

Histórias em Quadrinhos 
Linguagem narrativa marcada pela presença de várias imagens pictóricas – comumente 
organizadas em quadros (os quadrinhos) - em sequência numa página de modo a 
transmitir informações, contar uma história, gerar uma resposta no leitor. 

Uma tirinha de jornal, por exemplo, com seus poucos quadrinhos em sequência, 
apresenta a linguagem da HQ.



Aspectos Históricos

Vamos agora acompanhar um pouco da produção autoral e com teor crítico e opinativo  
feita ao longo da História.

Reparem como existe uma conexão forte da ilustração com a charge e o cartum. E como 
elementos dos quadrinhos, como o balão, aparecem há muito tempo atrás.

Também vale notar como conflitos com o poder estabelecido acompanham a ilustração 
opinativa.



“Pode-se supor que em sua produção rápida e prolífica de arte para impressão, ele teve que responder 
fundamentalmente ao seu “eu mais verdadeiro”. Devido ao fato de muitas dessas ilustrações precisarem ser 
publicadas imediatamente em jornais, ele não tinha talvez tempo suficiente para aprimoramento e revisão 
(de ideias)”

Ao lado arte de Thomas Rowlandson (1756 – 1827): “A Cake in Danger”, 1806. Acima, outro trabalho de 
Rowlandson, “Dinners Drest in the Neatest Manner/ Jantares Drest em seu estilo mais puro”, 1811.



La Caricature (1830-1843) foi um periódico francês satírico semanal 
distribuído em Paris. Seus desenhos atacaram severamente o rei Louis 
Phiippe. Auguste Audibert foi editor e Charles Philipon foi diretor e 
principal autor. Os principais artistas eram Daumier e Jean Grandville.

O jornal foi fundado após as leis de censura terem sido relaxadas pela 
Revolução de Julho de 1830 (que levou o rei Louis Philippe ao poder). 
Foram publicados 251 edições, e cada edição tinha quatro páginas e 
duas ou três litografias. Ao lado, capa de 1831. Acima, litografia colorida  
de Henry Monnier publicada na revista, 1830.



No canto esquerdo, o 
famoso desenho de Charles 
Philipon feito durante uma 
audiência e que mostra a 
metamorfose do rei Louis-
Philippe em pera, 14 de 
novembro de 1831.

O esboço de Philipon foi
retomado - a pedido de seu
criador – por Daumier. 
Philipon publicou a versão
de Daumier no Le Charivari 
de 17 de janeiro de 1834 
(imagem ao lado).



As primeiras litografias de Daumier datam de 1820, quando estava empregado como ilustrador em diferentes centros 
gráficos da cidade. Sua obra Gargântua (feita em 16 de dezembro de 1831), que ridicularizava o rei Luís Filipe, custou-lhe 
seis meses de prisão – dois meses numa prisão do estado e quatro num hospital psiquiátrico - em 1832. 



Acima, à esquerda: desenho de Daumier publicado na La Caricature de 23 de fevereiro de 1832.
Honoré Daumier: “The Past. The Present. The Future / Le passé. Le présent. L’Avenir”, litografia publicada na La Caricature de 9 de janeiro de 1834.



À esquerda, caligrama de Charles Philippon em 
forma de pera publicado na primeira página de Le 
Charivari apresentando o texto do julgamento. 
Edição 38, 27 de fevereiro de 1834.

Acima, capa de Le Charivari, edição de maio de 1835. 



Le Charivari, edição de 1 de setembro de 1834. Duas primeiras páginas.



Le Charivari, n.218, 7 de setembro de 1834, terceira página. O rei Louis-Philippe aparece caricaturado como pera em “Suborno, 
prisões arbitrárias, metralhadoras, transnoninades, ele cobre tudo com seu manto” (BM Lyon, Fonds Honoré Daumier).



Punch, the London 
Charivari (1841 –
1992) e (1996 –
2002)

Publicação de humor 
inglesa semanal, 
fundada por Henry 
Mayhew e Ebenezer
Landells.

Em 1841, o gravador 
inglês Ebenezer
Landells, juntamente 
com Henry Mayhew, 
usou o Le Charivari 
como modelo para a 
revista Punch, com o 
subtítulo The London 
Charivari.

No canto esquerdo, 
ilustração publicada 
em edição de 1891.
Ao lado, ilustração 
de 1882.



Páginas da Punch n.1, 1841.



John Tenniel (1820 – 1914) foi um ilustrador inglês. Seus mais conhecidos trabalhos são as ilustrações para Alice no País das Maravilhas, de
Lewis Carroll (1865) e os cartuns políticos que criou para a Punch ao longo de 50 anos. Acima, cartuns publicados na Punch em 1881 e 1886.



Revista Ilustrada (1876 – 1898)

Fundada por Angelo Agostini, é considerado o mais 
importante periódico brasileiro do século XIX. Isso se 
deve tanto à sua longevidade – durou 22 anos - como ao 
destacado papel político que cumpriu na luta pela causa 
abolicionista.
Ao lado, edição de 1876. Acima, capa de 1885.



Charge de Angelo Agostini publicada em 1882: D. Pedro II é derrubado do trono. Com tons anticlericais e republicanos, a charge 
enuncia a queda não só do imperador, mas, além disso, uma derrocada de um sistema organizacional de poder a ser consumado, 
tempos depois, em 1889 com a Proclamação da República. 
À direita, capa de Angelo Agostini para a Revista da Semana de 1887: “El Rey, nosso Senhor e amo, dorme o sonho da...indiferença. 
Os fornaes que diariamente trazem os desmandos desta situação parecem produzir em S. M. o efeito de um narcórtico. 
Bemaventurado Senhor! Para nós o reino do Cio e para o nosso povo...o do inferno!”



À esquerda, charge de Angelo Agostini para a Revista 
Ilustrada, “O Carnaval de 1876”, 1876. 
Acima, capa da revista “O Mosquito”, charge de Rafael 
Bordalo, 1876.



Don Quixote: Jornal Ilustrado de Angelo Agostini (1895 – 1903)
Foi uma publicação brasileira de sátira política, editada e ilustrada por Angelo Agostini. Chama a atenção nessa publicação as inovações que tratam 
o logotipo como cena autônoma e mutante, com viés metalinguístico, muitas vezes inter-relacionado com a ilustração principal. 
Acima, capas de 1985.



José Guadalupe Posada 
(1852 – 1913): gravurista, 
cartunista e ilustrador 
mexicano. Apaixonado 
pela caricatura política, foi 
considerado por Diego 
Rivera como o protótipo 
do artista do povo e seu 
defensor mais aguerrido. 
Ficou célebre por seus 
desenhos e gravuras sobre 
a morte. Ajudou a 
consolidar a festa do dia 
dos mortos, por suas 
interpretações da vida 
cotidiana explorando 
caveiras como gente 
comum. 

No canto esquerdo, “La 
Calavera Oaxaqueña”, 
jornal, 1903.

Ao lado, Posada em frente 
ao seu ateliê na rua de 
Santa Inés (atualmente 
chamada Moneda), 
Cidade do México, por 
volta de 1900.



L’Assiette au Beurre (1901 – 1936) Revista satírica e ilustrada francesa, que saía semanalmente e tinha tendências políticas anarquistas. Sua mais
importante fase aconteceu de 1901 e 1912. Capas de Jossot (1906 e 1904).



Zincografia

Processo de impressão planográfica
que usava chapas de zinco a serem 
impressas em relevo a partir de 
desenhos. 

Alois Senefelder mencionou pela 
primeira vez o uso litográfico do zinco 
como substituto do calcário da Baviera 
(a tradicional pedra usada nas litos) 
em suas especificações de patente 
inglesa de 1801.

Em 1881, a firma Angelo & Robin (do 
francês Paul Robin e de Angelo
Agostini) passa a adotar a zincografia 
no Rio de Janeiro.

A zincografia viria a se popularizar com 
a possibilidade de produzir matrizes a 
partir de imagens fotográficas, num 
processo denominado autotipia.



Autotipia (foto-zincografia)
A reprodução fotomecânica pelo processo 
de autotipia consiste na preparação de um 
clichê a partir da fotografia, onde os tons 
contínuos da imagem eram reduzidos a 
uma trama de retículas: minúsculos pontos, 
de dimensões variadas que, impressos, nos 
dão a impressão de estarmos vendo “uma 
fotografia de verdade”. 

A partir do advento da retícula, a fotografia 
deixa de ser apenas um original, um 
artefato, tornando-se uma imagem 
multiplicada aos milhares em poucas horas. 

Constitui uma verdadeira revolução: ao 
viabilizar, por meio da retícula, a 
reprodução de fotografias em meios-tons, 
ela inicia de fato a mudança do eixo da 
linguagem do design gráfico que ocorreria 
em meados do século XX, passando da 
ilustração para a fotografia (em Linha do 
tempo do design gráfico no Brasil.

No canto esquerdo, capa da primeira 
edição da Revista da Semana, 20 de maio 
de 1900, publicação que popularizou a 
autotipia no país. Ao lado, página da revista 
Fon-Fon! n.1, 1907.



À esquerda, Rua 15 de Novembro em São Paulo, começo do século XX, 
foto de Guilherme Gaensly.  Acima, Avenida Central (atual Avenida Rio 
Branco), Rio de Janeiro, 1906. Foto de Marc Ferrez, acervo IMS.

Em 1900, São Paulo já é a segunda cidade do país, com cerca de 240 
mil habitantes. Já a capital federal tinha, no mesmo ano, 600 mil 
habitantes.

“A atividade humana aumenta numa progressão pasmosa. Já os
homens de hoje são forçados a pensar e executar em um minuto o que 
seus avós executavam e pensavam em uma hora (frase de Olavo Bilac, 
revista Kósmos, 1904).

“Os efeitos da Revolução Industrial e do crescimento das cidades enfim
desembarcam nos trópicos, com uma força que deixa todos atônitos” 
(em Linha do tempo do design gráfico no Brasil, Cosac Naify)



Alice Barber Stephens (1858 – 1932): pintura e gravadora
americana, muito lembrada por suas ilustrações. Seu
trabalho apareceu regularmente em revistas como a 
Scribner’s Monthly, Harper’s Weekly e o Ladies Home 
Journal.
Acima, capa para The Ladies Home Journal (1897).
Ao lado, artigo publicado na Suburban Life em 1908.



Em 1879, seu professor na Pennsylvania Academy of the Fine Arts*, Thomas Eakins, pediu para Stephens a ilustração de uma cena da classe da 
escola – para que fosse publicada na Scribner’s Monthly. “Woman’s Life Class” (acima à esquerda) foi seu primeiro trabalho creditado numa
revista. Acima à direita: “The Woman Business”, pintura à oleo, 1897.

À medida que as oportunidades educacionais se tornaram mais disponíveis, as mulheres artistas começaram a tomar posição no meio, criando
suas próprias associações de arte, por exemplo. Muitas mulheres nessa época passaram a promover e valorizar o trabalho feminino da Nova 
Mulher, em desenhos e também ao assumir esse tipo emergente em suas próprias vidas.

* Alice entrou na escola em 1776, o primeiro ano em que eram admitidas mulheres.



The Red Rose Girls (1863 – 1935)

Henrietta Cozens (com regador) e as  
ilustradoras Elizabeth Shippen
Green, Violet Oakley, Jessie Willcox 
Smith no Chestnut Street Studio, 
antes de se mudarem para Red Rose, 
1901.

Três mulheres da Filadélfia, 
ilustradoras de sucesso para livros e 
revistas na virada do século XX, 
forjaram um relacionamento
comunitário não convencional.

Junto com a amiga Henrietta Cozens, 
elas montaram uma casa na pousada 
Red Rose, na Filadélfia, e se 
denominavam “Cogs family”- nome
formado a partir das letras iniciais de 
seus nomes -, mas a imprensa as 
chamava de Red Rose Girls. 



Acima: fotografia de Violet Oakley, Jessie Willcox Smith, Elisabeth 
Shippen Green e Henrietta Couzens (1901).

Ao lado, capa de Jessie Wilcox Smith para a revista Good 
Housekeeping, 1919.



Rian - Nair de Teffé (1886 – 1981)

Por muitos considerada a primeira mulher caricaturista do mundo, essa
brasileira apresentou no país um traço inovador e sintético com influência da 
arte gráfica francesa do período.

Nascida em Petrópolis, pertencia à alta elite carioca, sendo filha dos Barões
de Teffé e neta do conde Von Hoonholtz. 
Cresceu no sul da França e recebeu educação na Europa. Frequentou os
melhores conventos da região e aos 11 anos ingressou no curso Vivaudy, 
uma fechada escola da Riviera que só recebia 36 alunas.

Ao lado, foto de Rian criança tirada por F. Mulnier. Acima, Nair de Teffé sendo
retratada pelo pintor francês Guiraud de Scevola, por volta de 1910. Foto
publicada na coleção “Nosso Século”, Editora Abril, 1980.



A carreira de Rian foi curta, com 
produção significativa entre 1906 e 
1913.

Além das publicações em revistas, 
ela também vendia originais sob 
encomenda.

No meio editorial, além da Fon-
Fon!, fez trabalhos para a Gazeta 
de Notícias e Careta. 

Seguiu com trabalhos e exposições
até 1913, quando teve sua carreira
praticamente interrompida aos 27 
anos, após se casar com o amigo 
de família e então Presidente do 
Brasil Hermes da Fonseca.

No canto à esquerda, capa da 
revista A Ilustração Brasileira com 
foto do casamento de Rian e 
Hermes da Fonseca, 1913.

Ao lado, exposição das caricaturas
de Rian em 1912, documentada
pela revista Fon-Fon!



Retratando figuras de seu próprio meio, Rian evitava a afronta em suas caricaturas. Por outro lado, tinha o 
olhar de quem conhecia muito bem o contexto, atento a minúcias.
Acima à esquerda, sua primeira caricatura, retrato da artista Réjane, 1909.
Acima à direita, desenho publicado na Fon-Fon!, 1910.



Careta (1908 – 1960)

Periódico de caráter editorial satírico e humorístico fundado por Jorge Schmidt, teve entre seus
colaboradores alguns dos melhores chargistas do país, como Raul e J. Carlos.

J. Carlos foi diretor e ilustrador exclusivo da revista até 1921. Ele deixou a revista para se dedicar à
direção das publicações da empresa O Malho. Em 1935 retornou à Careta, onde trabalhou até morrer
em 1950.

A capa da primeira edição (à esquerda)  traz o presidente Afonso Pena em caricatura de J. Carlos.
Acima, capas de 4 e 18 de julho de 1908, também no traço de J. Carlos.



Capas de Storni para a revista Careta, 1922 e 1926.



Revolução Russa de 1917: período de conflitos, iniciado em 1917, que derrubou a monarquia russa e levou ao poder o Partido 
Bolchevique de Vladimir Lênin. Na foto, soldados desfilam pela rua Nikolskaya em Moscou, outubro de 1917 (fonte: Wikipedia).



No canto à
esquerda: Vladímir
Maiakovski, Rosta, 
n. 583, 1920.

Acima, 
“Comrades, do not 
panic!”, 1920.



John Heartfield: capas pra revista AIZ, 1927 e 1924.
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Raul Pederneiras (1874 – 1953)

Foi um caricaturista, ilustrador, pintor, professor, 
teatrólogo, compositor e escritor brasileiro. 

Iniciou a carreira em 1898, no diário O Mercúrio, 
jornal impresso em cores que circulou no Rio no 
final do século XIX.

Manteve uma extensa e assídua participação em
diversos periódicos cariocas, como A Revista da 
Semana, O Tagarela, D. Quixote, Fon-Fon!, O Malho
e Jornal do Brasil.

Ao lado, Raul e desenhos de 1935. Acima, foto de 
Raul em 1944, publicada na Revista da Semana.



O cronista visual Raul Pederneiras: páginas da Revista da Semana, 1934.



Caricaturas de Théo para as capas de O Malho: Gandhi e Hitler, 1933.



Capas de Karl Arnold para a revista alemã Simplicissimus. 
Ao lado, capa sobre Hitler, 1932. 
Acima, ilustração com Churchill, 1940. 



Andrés Guevara (1904 – 1963) foi um chargista, ilustrador, pintor e 
artista gráfico paraguaio. Viveu e trabalhou em três países da América 
do Sul: Paraguai, Brasil e Argentina. 

Em sua primeira passagem pelo Brasil, em 1923, ficou conhecido como
chargista e ilustrador. 

Trabalhou para A Maçã entre 1923 e 1925, como chargista para A 
Manhã (onde fez parceira com o Barão de Itararé) entre 1926 e 1929, e 
para o jornal Crítica a partir de 1929. 

Em 1930 muda-se para a Argentina. Em Buenos Aires trabalhou como
designer gráfico e ilustrador, ficando mais conhecido como “artista
gráfico”. Introduziu modernas técnicas de diagramação e planejamento
gráfico nos jornais por onde passou.

Depois de mais um tempo no Brasil e Argentina, repete em 1959 a 
parceria com o Barão de Itararé no Almanhaque. Em 1950 foi
contratado para implantar o projeto gráfico no jornal Última Hora. 

Retorna para Buenos Aires e se dedica à pintura nos últimos anos de 
vida.

À esquerda, foto de Guevara (no canto direito) com o Barão de Itararé
(à esquerda)  na redação da Folha Carioca, em 1944.



Andrés Guevara: capas em seu estilo “cubístico” para a revista carioca O Malho, 1928.



J. Carlos: capa para a revista O Malho, março de 1930. No alto, à direita, capa com Washington Luís, outubro de 1930.



J. Carlos: acima à esquerda, capa da revista O Malho zomba da Aliança Liberal de Getúlio Vargas, maio de 1930. Assim que Vargas 
assume o poder na Revolução de 1930, a revista é fechada por algum tempo. Quando volta, não traz as charges carregadas de 
opinião tão características da publicação.
Para a jornalista Janayna Ávila, a causa do fechamento foi a capa acima à direita, de agosto de 1929.



“Essa colaboração no Cruzeiro de 1943 a 1945 (páginas duplas semanais) representa seguramente a melhor fase da atividade artística de 
Nássara.” (Herman Lima, História da Caricatura do Brasil, 1963). Acima, página dupla de Nássara para a revista O Cruzeiro, 1943. 



Acima, capa da revista O Cruzeiro de 1938.

Em 1938, Millôr entra como contínuo na pequena
revista O Cruzeiro, graças ao Tio Armindo Viola, 
diretor de gráfica da publicação.

Ao lado, foto de Millôr com seu tio Viola em 1944. 
Publicada no livro “Millôr Fernandes Desenhos”, 
Editora Raízes, 1981. 



Millôr na O Cruzeiro: a seção Pif-Paf, feita inicialmente em parceria com Péricles, começou em 1945. Acima, página dupla de 1948. 



Formalmente, a partir de 1958 passa a manter sozinho a coluna Pif-Paf. Páginas acima: Pif-Paf: “O Cruzeiro”, março de 1960.



Pif-Paf: “O Cruzeiro”, outubro de 1963.



Depois de sair da revista O Cruzeiro, Millôr transforma sua coluna em revista.  Lançada poucas semanas depois do golpe militar e considerada o 
início da imprensa alternativa no Brasil, seria fechada no oitava número. 

Imagem no alto à esquerda: Primeiro número da revista quinzenal O Pif-Paf, editada por Millôr Fernandes, 1964. Capa de Eugênio Hirsch, 
responsável pelo projeto gráfico da revista. Acima, à direita, ilustração de Ziraldo, 1964. 



AI-5: o Ato Institucional n.5 foi o quinto de 17 grandes decretos emitidos pela 
ditadura militar. O AI-5, emitido pelo president Artur da Costa e Silva em
dezembro de 1968, foi o mais duro deles.

Acima, jornal O Globo noticiando o AI-5.
Ao lado, HQ de terror com roteiro de Reinaldo e Nani, e desenhos de Julio 
Shimamoto.



Maio de 1968

“Tempo de insurreição. Em Paris, Cidade do México, Praga, Los Angeles, Tóquio, Berlin, Rio (…) e todas as outras
cidades do planeta. Reagindo ao avanço do capitalismo tecnocrático sobre todos os lugares e dimensões da vida
cotidiana, os novos partisans transformam todos os lugares e dimensões em campo de batalha”. (Rogério de 
Campos, ZAP Comics).

Acima, Atelier Populaire, maio de 1968. Ao lado, à esquerda, capa da revista Destino, 1968.



Oz era uma revista publicada independentemente e associada à contracultural internacional da década de 1960. Foi publicada pela primeira vez
em Sidney em 1963, e teve uma versão paralela lançada em Londres em 1967, Durando até 1973. Acima, páginas de edições da revista.



Após a publicação do Oz “School 
Kids Issue”, feito por vinte jovens
selecionados para cuidar dessa 
edição com liberdade editorial, a 
revista foi invadida pelo
Esquadrão de Publicações
Obscenas. 

A edição 28 foi apreendida e os
três editores acusados de 
“corromper a moral das 
crianças”. 

A Oz perdeu o caso. Em Agosto 
de 1971, tendo sido recusada a 
fiança e mantidos na prisão por 
sete dias, os três editores
receberam multas e sentenças
de prisão. 

Após protestos de apoiadores, o 
veredito foi anulado.

Foto à direita, Camera Press.



“Naqueles momentos dos anos 60, era também fácil publicar, porque as novas técnicas de off-set tinham barateado a impressão. E a imprensa
alternativa percebera antes da imprensa tradicional que a maneira de concorrer com a TV era oferecer mais impacto visual”.

O East Village Other foi “a primeira das publicações “elétricas”, ou seja, a primeira das alternativas a desenvolver as técnicas de design para 
competir com os efeitos visuais da mídia eletrônica” (Rogério de Campos, em “Zap Comics”). Acima, detalhe de uma página do EVO.



The East Village Other (EVO) era uma revista publicada independentemente e associada à contracultural internacional da década de 1960. 
Acima, duas capas de 1967.



O EVO foi porta de entrada uma grande parte de desenhistas
do comix underground, como Robert Crumb, Spain Rodriguez, 
Gilbert Shelton, Trina Robbins, Kim Deitch, Jay Lynch, Art 
Spiegelman, etc. À esquerda e acima, capas de R. Crumb, 
1970 e 1968.



O Pasquim (1969 – 1991)
O projeto nasceu no final de 1968, apéos uma reunião
entre Jaguar e os jornalistas Tarso de Castro e Sérgio
Cabral. O trio buscava uma opção para substituir o 
tablóide humorístico “A Carapuça”, editado pelo recém-
falecido escritor Sérgio Porto, o Barão de Itararé.
À esquerda, capa de 1971.



Em 1969, em função de uma entrevista polêmica feita pelo
cartunista Jaguar e os jornalistas Tarso de Castro e Sérgio
Cabral com a já notoriamente controversa atriz Leila Diniz, 
foi instaurada a censura prévia aos meios de comunicação
no país, a Lei de Imprensa, que ficou popularmente
conhecida pelo nome da atriz. 
Ao lado, capa de 1969. Acima, reportagem na revista
Sétimo Céu, 1972.



Em novembro de 1970, a maior parte da redação de O Pasquim foi presa 
depois que o jornal publicou uma sátira do célebre quadro de Dom Pedro às
margens do Ipiranga, (de autoria de Pedro Américo). 

Os militares esperavam que o semanário saísse de circulação e seus leitores
perdessem o interesse, mas durante todo o período em que a equipe esteve
encarcerada — até fevereiro de 1971 — O Pasquim foi mantido sob a editoria
de Millôr Fernandes (que escapara à prisão), com colaborações de Chico 
Buarque, Antônio Callado, Rubem Fonseca, Odete Lara, Gláuber Rocha e 
diversos intelectuais cariocas.

Vendia cerca de 100 mil exemplares por semana, quase todos em bancas, 
mais do que as revistas Veja e Manchete somadas.

Abaixo, o cartum de Jaguar, 1970.



O teor político e as críticas aos poderosos acabaram rendendo problemas frequentes com a 
censura. Mesmo assim, e talvez por isso, O Pasquim foi um fenômeno de vendas, atingindo na
primeira metade da década de 1970 cifras próximas aos 200 mil exemplares semanais.

Acima, Millôr Fernandes durante entrevista concedida em sua casa, no Rio de Janeiro, em fevereiro
de 1988.
Ao lado, trabalho censurado pela ditadura. Publicado no livro Millôr: Obra Gráfica, IMS, 2016.
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Argumento (1973 – 1974)

Periódico que teve apenas quatro
edições e que serviu como campo 
de elaboração intelectual e de 
registro das dores sociais, uma
resposta à perplexidade gerada pela 
violência e asfixia da ditadura.

Sob direção de Barbosa Lima 
Sobrinho (jurista, jornalista e 
politico), circulou por bancas de 
jornais nas principais cidades do 
país com tiragem inicial de cinco mil 
exemplares.

O Conselho Consultivo era formado
por nomes como Erico Veríssimo, 
Florestan Fernandes, Sérgio Buarque
de Holanda e outros.

Capa de Elifas Andreato, Argumento
n.1, 1973.



Luis Trimano: ilustração com Caetano Veloso e 
Grande Otelo, revista Argumento, 1973. 



Opinião (1972 – 1977)

Projeto gráfico de Elifas Andreato. Chegou a atingir a tiragem
de 38 mil exemplares, aproximando-se da Veja. O fim do 
jornal se deu por conta das restrições impostas pela censura.

Capas de Cassio Loredano: acima, edição n.60, 1973; à
esquerda, caricatura de Nixon, 1974.  



Movimento (1975 – 1981)

O jornal circulou regularmente
até 1980, quando começaram
a ocorrer ameaças e 
atentados, por parte de 
setores da extrema direita, 
contra bancas de jornal em São 
Paulo, Londrina, Rio de Janeiro, 
Goiâniae Salvador. 

Em mensagens anônimas, os
extremistas acusavam os
jornaleiros de fazerem
"propaganda do comunismo" 
pois vendiam jornais da 
imprensa alternativa. 

No canto à esquerda, capa de 
fevereiro de 1978. 

Ao lado, capa de Jayme Leão, 
julho de 1979. 



Doze jornais eram citados na lista negra desses
grupos da direita - Movimento incluído. 

Os atentados ocorrem na madrugada, visando
os quiosques que vendiam jornais
independents e de oposição ao governo. 
Incêndios de várias bancas de jornal acabaram
por aterrorizar os jornaleiros, obrigando-os a 
deixar de vender os jornais alternativos e 
assim determinando o fim da sua circulação.

Foto ao lado: Cynthia Brito / CPDoc JB.
Acima, capa do jornal Movimento, julho de 
1980.



Capas de Jayme Leão: edição n.40, de abril de 1976,  e n.60, de agosto de 1976.



Ilustração de Rubem Grilo para o Folhetim (Folha de S. Paulo), 24 de agosto de 1980.



“Na ilustração para o jornalismo, o 
homem comum é o protagonista, e 
isto nos leva à ilustração política, ou
de comentário politico (…). O artista
ilustrador de imprensa, além da 
obrigação de aperfeiçoar seu
desenho, é levado a ampliar seus
conhecimentos sobre os diversos
temas que compõem o jornal, onde
se mostra a realidade do mundo. 
Depois que a gente se conscientiza de 
tudo isso, começa o aprendizado do 
desenhista dentro do jornalismo, e o 
jornalismo é dinamismo, política e 
ação.” 

Trecho de entrevista de Luis Trimano, 
ABI, abril de 2010.

Luis Trimano: Série Estigmas, ilustrações sobre “Poemas Humanos” de Cásar Vallejo, nanquim e guache, de 1986-87.



Ralph Steadman e os espirros de tinta
Steadman começa um esboço jogando tinta em seu papel e depois adicionando linhas. “Você se surpreende, e isso é muito bom”, diz
ele. Foto: Charlie Paul.



Capas de Ralph 
Steadman para a Rolling 
Stone sobre a 
reportagem “Fear and 
Loathing in Las Vegas – a 
savage journey to the 
heart of the American 
Dream” de Hunter S. 
Thompson, 1971.



Acima, Ralph Steadman e Hunter S. Thompson, o 
criador do “jornalismo Gonzo”: nele, o jornalista é o 
personagem principal da reportagem e incorpora ao
texto aspectos do cenário e da ação que jornalistas, 
de modo geral, não dariam importância.

Raoul Duke é o personagem fictício e anti-herói
baseado em Hunter S. Thompson em seu romance 
autobiográfico “Fear and Loathing in Las Vegas / Medo
e Repugnância em Las Vegas”.

Ao lado, desenho de Steadman publicado na Rolling 
Stone em 1971.

Foto: KMazur / WireImage



Saul Steinberg: acima à esquerda, a famosa ilustração “View of the World from 9th Avenue”,  capa da New Yorker, 1976; à direita, desenho de 1986. 



Saul Steinberg: capa da The New Yorker, 1971.



Saul Steinberg: a partir de 1973 praticamente todos
os seus trabalhos para a New Yorker viriam a ser 
publicados no formato Portfolio.

Ao lado, Steinberg com seu gato Papoose, 1974.



Emory Douglas – Artista americano, nascido em 1943, que trabalhou como Ministro da Cultura do Partido dos Black Panthers de 
1967 até o partido se dissolver na década de 1980. Sua arte gráfica foi destaque na maior parte das edições do jornal The Black 
Panther. Acima, foto de Emory publicada na revista Print em 2015.



Douglas redesenhou o jornal e passou a explorar tecnologias de impressão baratas – impressão fotostática e presstype, texturas e 
estampas/grafismos – tornando possível a publicação de um tablóide semanal em duas cores, fortemente ilustrado. Os valores da 
produção gráfica associados à publicidade sedutora e ao desperdício em uma sociedade decadente se tornaram armas da revolução.
Foto de Stephen Shames, 1970.



Acima, páginas do jornal The Black Panther com trabalhos de Emory Douglas.



Anita Kunz: capas para a revista The New Yorker, 2001 e 2016.



ILUSTRAÇÃO EDITORIAL: 
OPINIÃO

Processo criativo / Geração de idéias



Ilustração: estendendo uma idéia

Vamos agora conferir o trabalho de Edel Rodriguez e perceber como uma idéia não 
precisa ficar limitada a uma ilustração.

Ela pode promover continuidade em uma matéria, integrando e conferindo unidade às 
várias páginas.

Uma solução pode eventualmente, também, ser utilizada em outras revistas e trabalhos 
– sempre trazendo alguma nova surpresa, como se fosse uma “série”.



Edel Rodriguez: capas com Trump para a alemã Der Spiegel e a americana Time, 2018.







Ilustração: esboço em várias etapas

Como já foi comentado, não há regra fixa para o processo criativo, ou seja, alguns 
ilustradores gostam de trabalhar com esboços e outros preferem lidar com o imprevisto e 
surpresas durante o ato de desenhar.

De qualquer modo, o esboço é culturalmente bastante presente no meio da Ilustração 
Editorial. 

Vamos conferir agora o trabalho do ilustrador americano Marshall Arisman, conhecido 
por uma abordagem gráfica bastante marcante e peculiar, pautado pelo grotesco e 
toques neo expressionistas. 

Reparem como ele desenvolve esboços em mais de uma etapa no desenvolvimento de 
seu trabalho.



Marshall Arisman: capas para a revista Time, 1980 e 1981.



Marshall 
Arisman: As 
páginas
seguintes
foram
publicadas na
revista “Step by 
Step”, 1992.





Ilustração: síntese e depuração

Um aspecto importante na hora de desenvolver 
uma idéia de ilustração é:

Como comunicar? Como organizar as 
informações?

Nesse sentido, síntese e depuração são palavras 
importantes.

Vou comentar esse assunto mostrando uma 
ilustração que fiz no começo de carreira pra 
revista Caros Amigos.

Fiquei entusiasmado em ilustrar um texto do 
grande geógrafo Milton Santos e procurei 
comentar muitos aspectos do artigo na 
ilustração.



Posteriormente, avaliando o trabalho e conversando com professores e colegas, percebi 
que a ilustração não tinha foco e era confusa, pois queria “explicar demais”. No fundo, 
um detalhe dessa ilustração já poderia gerar um resultado interessante.



Vale dizer de novo: uma ilustração não 
precisa e nem deve se preocupar em 
transmitir informações e inúmeros 
detalhes das coisas como se fosse um 
infográfico. 

Ela não funciona muito bem se for um 
amontoado de alegorias.

Uma ilustração comunica bem quando  
traz algum aspecto interessante, mexe 
com a percepção do leitor, e dá abertura 
para que ele complete sentidos e 
significados com sua imaginação.



Com o intuito de estudar síntese na ilustração, fiz esse trabalho com mais de 60 desenhos sintéticos 
em sequência no meu Trabalho Final de Graduação (FAU-USP, orientação do prof. Silvio Dworecki).



Artistas como Saul Steinberg foram importantes para me mostrar que não precisamos 
colocar tudo num desenho, e que ele tem uma lógica própria.

Desenhos de Saul 
Steinberg
publicados no livro 
The Passport, 
1954.



Artistas como o cartazista Savignac me ensinaram sobre foco claro e definido na 
ilustração.

No canto esquerdo, 
cartaz “Perrier”, 1955. 
Ao lado, cartaz de 1972. 

Cartazes publicados no 
livro “Savignac – L’Affiche
de A à Z”, 1987.



Essa pesquisa teve rebatimentos em meu trabalho para as revistas e jornais.
Pesquisar, observar, estar atento a referências é importante no trabalho do ilustrador.

Ilustração de Daniel 
Bueno para a coluna 
Marco Zero, de Alberto 
Cunha Melo, revista 
Continente 
Multicultural, 2003.



Ilustração autoral: exemplo

Irei mostrar agora um exemplo de ilustração autoral, feita com liberdade em abordagem 
gráfica e idéias. 

Foi uma ilustração para a revista de ilustração argentina Gooo. Eles me sondaram, me 
convidaram para participar de uma edição de tema “bruxaria”. 

Vamos ver como recebi as informações deles e conferir o processo criativo desse 
trabalho.



Numa mensagem de e-mail recebi os dados gerais do trabalho: tema, formato, resolução, prazo. 



Também recebi 
um PDF com 
template. 

Reparem nas 
especificações de 
“área de 
impressão” e 
linhas de corte.



Ao começar um 
trabalho, sempre 
pesquiso 
referências e 
guardo as imagens 
numa pasta.



Primeiros 
esboços.



Primeiros 
esboços.



Organizei a composição escaneando os esboços e juntando eles (no Photoshop) numa imagem só.



A partir dos rascunhos são desenvolvidas, em trabalho manual, peças soltas com colagem, tinta acrílica e camadas de papel. Elas são 
posteriormente escaneadas e trabalhadas no Photshop.



Foram criados  
muitos elementos, 
sendo várias peças 
pequenas. 

Repare como os 
personagens ao lado 
ainda não 
receberam olhos,  
retoques, etc.



Depois de finalizar todas as peças no Photoshop, todos os elementos foram trabalhados num único arquivo. O rascunho ajudou a orientar a composição final, e elementos gráficos 
adicionais como manchas com carimbos (feitas em arte manual) e um papel escaneado pro fundo contribuíram pra amarrar toda a cena. Por fim, foram feitos testes de cor, num proposta 
intencionalmente monocromática. Depois de concluído o trabalho, a ilustração foi enviada por e-mail para a revista.



Geração de idéias

Um texto chega para o ilustrador ilustrar. E agora, como começar a trabalhar? 

Como já vimos, não há apenas um modo de trabalhar. Cada ilustrador, com o tempo, vai 
desenvolvendo seu método de criar.

Vou mostrar agora um método muito comum de geração de idéias, envolvendo 
anotações e esboços rápidos.



No exemplo acima, o ilustrador recebeu por e-mail um texto para um espaço opinativo na página 3 do jornal. O prazo era de uma hora, a técnica era livre. O 
texto basicamente versa sobre conexões do Brasil com o terrorismo.



Depois de ler o texto, ou mesmo durante a leitura, o ilustrador vai anotando palavras e desenhos rápidos relacionados ao
conteúdo do artigo. Vale anotar qualquer coisa que passe pela cabeça – depois você vê se interessa ou não.



Diante dos inúmeros desenhos que o ilustrador tem anotados no papel, é possível fazer conexões e analogias entre eles. 
Olhar desenhos pode ajudar no sentido de perceber semelhanças formais entre elementos a princípio desconectados. A 
partir daí o ilustrador passa a fazer rascunhos de idéias, até chegar em alguma que lhe pareça consistente.



Uma vez definida a 
idéia e elaborado
um rascunho, o 
ilustrador parte para 
a finalização.

Aqui no caso, a arte
foi feita digitalmente
por ser mais rápida, 
pois todo o processo
criativo devia
envolver apenas
uma hora de 
trabalho.

As cores fortes e 
formas sintéticas
típicas dessa 
abordagem gráfica
comunicam a idéia
com clareza.

Ilustração de Daniel 
Bueno para o espaço
Tendências e 
Debates, página 3 da 
Folha de S. Paulo.


