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Introdução



O que é Ilustração Editorial?

São ilustrações criadas para publicações do meio editorial, constituído por livros, revistas
e jornais.

Nesse bloco de Ilustração Editorial iremos nos concentrar nas ilustrações para revistas e 
jornais, mídias caracterizadas pela periodicidade.



Por que uma Ilustração Editorial é usada?

A Ilustração Editorial é usada:

- Para atrair os leitores para um texto.

- Para comunicar visualmente conteúdos do texto.

- Para comunicar visualmente aspectos ou partes específicas de um texto.

- Para impressionar e seduzir.

- Para transmitir uma idéia do tom do texto.



Por que uma Ilustração Editorial é usada?

- Para deixar a leitura do texto menos monótona.

- Para traduzir temas complexos em uma imagem.

- Para fazer uma afirmação.

- Para questionar.

-- Para expandir e profundar idéias abordadas no texto.



Exemplo de ilustração Editorial: ilustração de Trimano - com experimentação gráfica e imagens fortes conectadas ao tema - para a 
revista Ciência Hoje, 1985.



Há diferença entre ilustração pra revista e jornal?

A periodicidade da revista tende a ser mensal, e ela é um produto colecionável. O prazo 
para a criação de uma ilustração para revistas costuma ser maior.

Já o jornal tem um ritmo mais rápido, traz acontecimentos do dia, os debates são 
intensos e a urgência maior. O prazo para a criação de ilustrações tende a ser curto, 
podendo ser de até um dia ou mesmo horas. 

No jornal há também alguma limitação em termos técnicos: o papel costuma chupar 
mais tinta, por isso o ilustrador deve ter cuidado com a combinação das cores CMYK.



Ilustrações de Daniel Bueno para a revista Pesquisa FAPESP. Com o prazo muitas vezes exíguo é preciso ter rapidez na concepção de ideias e ser 
prático em termos técnicos: no caso, a ilustração digital garantiu rapidez na finalização.



A opinião na Ilustração Editorial

Ambos os veículos – revistas e jornais - são marcados pelos editoriais, colunas 
opinativas, reportagens baseadas em temas da atualidade. Sendo assim, é 
comum o ilustrador atuar como um crítico, como um artista com 
posicionamentos próprios. O trabalho do ilustrador editorial costuma ter 
personalidade, abordagens gráficas marcantes, postura opinativa.



Trabalho em xilogravura de Rubem Grilo para a imprensa, que alia visão crítica sobre a sociedade a resultado gráfico expressivo
e autoral, 1984.



Como deve ser uma Ilustração Editorial?

As situações são bastante variadas.

Mas a ilustração para revistas e jornais costuma ter personalidade. 
O ilustrador muitas vezes é chamado pelo trabalho que já desenvolve e o deixou 
conhecido – porque o meio editorial é o terreno da opinião e de posicionamentos fortes. 



Como deve ser uma Ilustração Editorial?

O ilustrador, de modo geral, recebe um texto e irá criar uma ilustração conectada ao seu 
conteúdo. Essa imagem será publicada junto de um texto, ou seja, ambos serão 
complementares. Por isso, o ilustrador deve:

- evitar ser redundante, evitar apenas repetir o que está no texto sem acrescentar nada.

- produzir uma imagem que fisgue o leitor, que chame a atenção e convide para a leitura.

- trazer “algo mais”, e isso pode ser muita coisa: uma idéia inusitada, um trocadilho
gráfico instigante, uma solução sintética, um impacto visual gerado pelos elementos 

gráficos, uma provocação, uma alegoria interessante, uma composição ousada, etc.



Alegorias

Trabalhos do ilustrador americano 
Brad Holland.

Ao lado, “MacArthur at 25: 
Fostering New Knowledge”, 
ilustração institucional de 2018.

Mais em www.bradholland.net



Imagem dupla: trocadilho visual

Trabalhos do 
ilustrador americano 
Dan Bejar: depuração
e síntese para 
comunicar com 
clareza o significado
duplo do elemento
principal.

More in 
www.bejarprints.com



Síntese e depuração

Capas da publicação portuguesa Almanaque. As duas foram criadas por Sebastião Rodrigues, 1960 e 1961.



Experimentação formal e estilização

Alvin Lustig (1915 – 1955). Ao lado, capa para a Fortune, 1952. 
Acima, capa da Men’s Reporter, 1945. Lustig foi um importante
designer americano, com vários trabalhos para livros e criação
de fontes.



Situações oníricas e fantásticas

Capas de Rokuro Taniuchi para a revista Weekly Shincho, Japão (1956 – 1981). 
À esquerda, capa de 1963; à direita, capa de 1964.



Metalinguagem

Capas de Saul Steinberg para a revista The New Yorker, de 
1969 e 1965, com desenhos que refletem sobre o ato de 
desenhar. 



Elementos gráficos como parte do humor

Capas de Abe Birbaun para a revista The New Yorker, 1966 e 1967.



Impacto gráfico

Ty I ja: capas de Roman Cieslewicz, 1967 e 1969.



Provocação

Actuel (1967 – 1994)
Revista mensal francesa.

Em 1970, graças ao editor 
Jean-François Bizot, 

tornou-se o principal 
periódico alternativo do 

país, atento aos
movimentos libertários

pós-maio de 68.

No canto direito, capa de 
Roland Topor para edição

da Actuel de 1974. 
Ao lado, capa de 1971.
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Técnicas e aplicações



A variedade de abordagens gráficas e estilos

No meio da Ilustração Editorial não há restrição: qualquer estilo ou técnica pode ser 
empregado. 

Tudo depende das características do trabalho do ilustrador e sua relação com a linha 
editorial da revista e com o assunto de determinado artigo. 

O contexto conta. Porque em ilustração, buscar ADEQUAÇÃO é fundamental.



A variedade de abordagens gráficas e estilos

Sendo assim, o ilustrador editorial pode, dependendo da situação, usar:

- Técnicas analógicas: lápis, aquarela, colagem manual, gravura, experimentação com 
técnicas inusitadas (pintura com café, colagem com fitas adesivas, etc).

- Técnicas digitais: ilustração desenvolvida no Photoshop, em vetor no Illustrator, em 
tablets, etc.

- Mixed Media: mistura de técnicas manuais e digitais.



Lápis

Ilustração de Sandra Jávera, JP magazine, 2015.



Nanquim

Ilustração de 
Mariza Dias Costa,
publicada no livro

“Mariza…e depois a 
maluca sou eu!”, 2013.



Aquarela

Ilustração de Brecht Evens, 2012.



Tinta Acrílica

Página dupla de Milôr Fernandes para sua coluna “O Pif-Paf”, revista O Cruzeiro, 1960.



Xilogravura

Ilustrações de Rubem Grilo para o Folhetim (Folha de S. 
Paulo), ambas de 1980.



Aerógrafo

Kazuho Itoh: 
“Blood 
maintaining life by 
conveying various 
substances”, 
Newton magazine, 
anos 80.



Digital

Barbara Nessim
Acima, trabalho feito em computador nos anos 80. Ao lado, capa da 
revista japonesa Idea, 1984.



Digital

Trabalhos de James Yang, ilustrador americano.
Ao lado, trabalho para The Alternative UK, 2020.

Mais em www.jamesyang.com



Colagem

Capas de Katherine 
Streeter para The 
Chronicle Review, de 
2018, e The Baffler, 2014.



Uso de Fotografia

Capas de Rico Lins para a revista alemã KulturRevolution.



Bonecos tridimensionais

Capas de Gerald Scarfe para a Time, 1968.



Mistura de técnicas analógicas

Ilustração de Mariza Dias Costa: nanquim, colagem, tinta.



Mixed Media: mistura de técnicas manuais e digitais

Walter Vasconcelos: capa para a Revista da Cultura, direção de arte
de Carol Grespan, de 2010, e trabalho para Red Box. 



Animação

Com o advento das mídias na internet as revistas online passaram a explorar ilustrações 
animadas.

Ilustração animada de Larissa Ribeiro para a revista Az Mina, artigo “Mulheres e depressão: quando a loucura é filha do machismo”, 2018.

https://azmina.com.br/reportagens/quando-a-loucura-e-filha-do-machismo/ 



Quais são os tipos de espaço?

O ilustrador pode fazer:

- Capas, contra capas, quarta-capas

- Abre: a ilustração principal, de abertura de um artigo

- Ilustrações de artigos: aparecem ao longo de uma matéria, artigo ou reportagem, em 
tamanhos variados.

- Vinheta (ou “spot”): ilustrações pequenas e sintéticas

- Ilustrações de página dupla



Exemplo de espaços definidos que o ilustrador recebe do cliente ou designer de uma revista para começar a trabalhar. O “abre” deve ter a força de 
uma ilustração que introduz e apresenta o assunto. Já a vinheta deve manter a coerência estética com o abre, trazer de preferência algum elemento
novo e  - importante - ser muito mais sintética. 



Vamos ver como alguns ilustradores trabalham com esses espaços…Segue um exemplo, trabalho de Bernardo França para a Revista da Cultura, de 2014, direção de 
arte de Carol Grespan. Ele fez a capa, uma ilustração para uma página introdutória, um abre e ilustrações com tamanhos variados.







COLUNAS

Alguns ilustradores 
podem expressar seus 
pontos de vista com 
total independência em 
colunas próprias.

Exemplo: Millôr 
Fernandes na sua coluna 
na revista Istoé, 1986.



Millôr 
Fernandes na 
sua coluna na 
revista Istoé, 
1993.
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Pinceladas históricas



Vamos observar alguns 
fatos e descobertas  
importantes antes de 
pularmos pro início da 
Revolução Industrial.



CRIAÇÃO DO PAPEL
O primeiro pedaço de papel ainda existente, um material bruto feito principalmente de fibra de cânhamo
encontrado em uma tumba na China em 1957, remonta a 140 e 87 A.C. 

Mas Cai Lun, um eunuco da corte Han em 105 D.C. é creditado como o inventor do primeiro papel de escrita de 
alta qualidade. 
Ele criou seu papel esmagando e combinando cascas de árvores, cânhamo, trapos de linho e restos de redes de 
pesca, para em seguida tratar essa mistura com lixívia, de modo a quebrá-la em fibras mais finas (de acordo
com o livro de Li Shi “A História da Ciência e Tecnologia na Dinastia Qin e Han”). 

Fonte da imagem: fuajibratsden.wordpress.com



LIVRO: O Diamond Sutra é considerado o livro mais antigo do mundo (China, Dinastia Tang, 868 DC). Fonte da imagem: BLIA Lisboa.



IMPRESSÃO: O Diamond Sutra foi criado com um método que utilizava painéis de blocos de madeira entalhados à mão ao contrário.
Acima, tipos de madeira. Fonte da foto: ancientpages.com



PAPIRO: Foi por volta de 2.500 a.C. que os egípcios desenvolveram a técnica de fabricar folhas de papiro (planta da 
família das ciperáceas), considerado o precursor do papel.
Acima: Imagem do Papiro de Edwin Smith, texto de medicina da antiguidade egípcia, 1700 a.C.



PERGAMINHO: Documento preparado com pele de animal – cabra, carneiro, cordeiro ou ovelha. Seu nome lembra o da cidade grega de 
Pérgamo, na Ásia menor, onde se acredita que possa ter se originado.
Acima, foto de Baz Ratner, Reuters mostra um dos Manuscritos do Mar Morto, 250 a.C – 66 d.C.



CODEX: ou Códice (em latim significa “livro”) é um volume antigo manuscrito organizado em cadernos, solidários entre si por cosedura e 
encadernação. Sua história está associada à difusão do cristianismo. Foi desenvolvido ainda nos séculos I e II, época em que ainda vigorava o rolo 
feito de folhas de papiro.

Acima, imagem do Codex Sinaítico, um dos mais antigos manuscritos bíblicos existentes, datado do século IV.



ILUMINURA: tipo de pintura decorativa aplicada às 
letras capitulares dos códices de pergaminho 
medievais. O termo se aplica igualmente ao conjunto 
de elementos decorativos e representações 
imagéticas executadas nos manuscritos produzidos 
nos conventos e abadias da Idade Média.
Ao lado, “Golden Haggadah”, c. 1320, Espanha.
Acima, manuscrito “Fets i paraules memorables dels
romans”, 1470.



XILOGRAVURA: é de provável origem chinesa, sendo conhecida desde o século VI. No ocidente, ela já se afirma 
durante a Idade Média. 

Acima: xilogravura do século XVI ilustrando a produção da xilogravura. No primeiro desenho acontece o 
esboço da gravura; e no segundo, o homem usa o buril para cavar o bloco de madeira que receberá a tinta.



GUTENBERG E A INVENÇÃO DA IMPRENSA: Johannes Gutenberg (1396 – 1468) inventou a impressão tipográfica –
uma tecnologia que sobreviveria com poucas modificações até o século XIX -, porta para o mundo moderno da difusão 
de conhecimento. A Bíblia de 42 linhas (1455) é considerado o primeiro livro impresso.



TIPOS MÓVEIS
Foto de Willi Heidenlbach, 2006. 



Stradanus: “The invention of bookprinting”, obra que pertence a uma série de impressões chamada Nova Reperta. Gravada por Jan 
Collaert e publicada por Philips Galle, 1591. 



REVOLUÇÃO INDUSTRIAL: Foi o período de grande desenvolvimento tecnológico que teve início na Inglaterra a partir da segunda 
metade do século XVIII com o desenvolvimento da máquina a vapor. 
A Revolução Industrial garantiu o surgimento da indústria, promovendo grandes transformações no estilo de vida da humanidade,
acelerando a produção de mercadorias e a exploração de recursos da natureza. 

Acima: À esquerda, pintura de Wiliam Wylde, “Manchester, from Kersal Moor, with rustic figures and goats”, 1852. 



A SEGUNDA REVOLUÇÃO INDUSTRIAL (segunda metade do século XIX até a Segunda Guerra) teve como principais 
consequências, mediante o maior avanço tecnológico, o aumento da produção em massa em menos tempo, com aumento 
do comércio e modificação dos padrões de consumo. Acima, obra de autor desconhecido mostra fábrica de máquinas na 
Alemanha, 1868.



Era grande o espírito crítico nas 
sátiras de cunho político-social 
e de crítica aos costumes de 
William Hogarth. Dedicou-se a 
retratar os defeitos e vícios de 
seu tempo: tudo o que lhe 
parecia ridículo ou repreensível 
foi assunto de suas 
composições.

“Estou resolvido a compor 
comédias na tela, a pintar não 
assuntos clássicos, mas retratos 
burgueses; não pintarei mais 
heróis imaginários. Serei útil”.

William Hogarth (1697 – 1764): 
“The Rake’s Progress”, Plate 1: 
The Young here takes
possession of the miser’s
effects”, água-forte (1734). 



Thomas Rowlandson (1756 – 1827): “Loose principles/ Princípios frouxos”, água-forte e aquarela, 1789.



George Cruikshank: “Rei George IV massageado pela amante Marquesa de Hertford enquanto sua esposa Queen Caroline escuta na 
porta”, água forte colorida, 1820.
Em 1820, Cruikshank recebeu da Família Real a soma de 100 libras para que não caricaturasse “Sua Majestade George IV do Reino 
Unido em qualquer situação embaraçosa”.



William Blake (1757-1827): “O Livro de Urizen”, cuja primeira impressão (“O Primeiro Livro de Urizen”) data de 1794. Todos os  
seus Livros Lambeth tiveram a composição, impressão e coloração, e venda feitas em sua casa em Lambeth, no sul de Londres. 
Esse livro é um dos poucos coloridos realizados com a colocação de tinta colorida na chapa de cobre antes da impressão na 
página.
Técnica da imagem à direita: monotipia, com caneta e tinta marrons, e tons cinza em aquarela sobre papel creme.



BRASIL: CHEGADA DA FAMÍLIA 
REAL

Em setembro de 1806, face às ameaças 
das tropas napoleônicas, El-Rei D. João 
VI decide embarcar juntamente com a 
Família Real e as principais instituições 
do Estado para o Brasil.
No dia 29 de novembro de 1807 zarpam 
de Lisboa, escoltados por navios 
britânicos, chegando ao Rio em 7 de 
março de 1808. 
Obra de autor desconhecido, século XIX.



BRASIL: TRÊS SÉCULOS DE SILÊNCIO

Três séculos: esse foi um dos castigos impostos 
pela Coroa portuguesa à sua principal colônia. 
Durante os séculos XVI, XVII e XVIII, qualquer 
atividade impressora em terras brasileiras era 
proibida.

Somente em 1808, com a chegada da família 
real, é criada a Impressão Régia e começam a 
funcionar as máquinas tipográficas inglesas 
trazidas nos porões da esquadra de dom João 
VI.

Após um breve período de monopólio estatal, 
a atividade é liberada e passa a difundir-se 
rapidamente.

Ao final do século XIX, o país já acumulava um 
rico acervo de impressos.
Ao lado, primeira edição da Gazeta do Rio de 
Janeiro, 1808. Acervo da Fundação Biblioteca 
Nacional, Rio de Janeiro.



Dom João VI (1767 – 1826) foi rei do Reino Unido de Portugal, Brasil e Algarves de 1816 a 1822. De 1822 em diante foi rei de 
Portugal e Algarves até sua morte. Obra de Esbrand, gravura em metal sobre papel, 1816-1821.

D. Pedro I (1798 – 1834) foi o primeiro Imperador do Brasil como Pedro I de 1822 até sua abdicação em 1831,  e também Rei de 
Portugal e Algarves como Pedro IV entre março e maio de 1826.
Obra de Simplício Domingues de Sá, 1830.



INDEPENDÊNCIA DO BRASIL (1822)

Em 1820 a revolução liberal eclodiu em Portugal e a família real foi forçada a retornar a Lisboa. Antes de deixar o Brasil, no entanto, D. 
João nomeou seu filho mais velho, D. Pedro de Alcântara de Bragança, como Príncipe Regente do Brasil (1821). Embora D. Pedro fosse fiel 
ao pai, a vontade das cortes portuguesas em repatria-lo e de retornar o Brasil ao seu antigo estatuto colonial o levou a rebelar-se.

“Independência ou Morte”, Quadro de Pedro Américo, óleo sobre tela, 1888.



Alois Senefelder (Praga, 1771 – Munique, 1834),
ator e dramaturgo austro-alemão, inventou a 

técnica de impressão litográfica em 1798.

Em 1818 publicou o livro “Vollständiges Lehrbuch
der Steindruckerey / Um curso completo em 
litografia”, dividido em dois capítulos: um sobre a 
história e outro com instruções práticas.
Ao lado, retrato feito por Duval & Hunter, 1871.
Acima, outro retrato dele feito por Lorenzo Quaglio
the Younger, 1818.





No centro dessa rara gravura (acima), conversando com um cliente, está Joseph 
Lemercier (1803-1887), diretor da célebre firma de litografia parisiense 
Lemercier & Cie. Atrás dele, no andar principal, há pelo menos trinta 
impressoras litográficas, enquanto artistas e escritores trabalham nas varandas. 
Acompanhando as paredes estão armários cheios de centenas de calcários da 
Baviera catalogados e guardados para reimpressão. 

Charles Villemin (1835-1849) baseado na arte de Victor Adam (1801-
1866), Interieur de l’Imprimerie lithographique de Lemercier (Interior da Casa de 
Impressão Litográfica Lemercier), impressa por Lemercier & Cie., 1842. 



No século XVIII duas inovações revolucionaram a xilogravura: a chegada à Europa das gravuras japonesas coloridas, que tiveram grande 
influência sobre as artes do século XIX...

Acima, Hokusai: “Grande Onda de Kanagawa”, xilogravura de 1829-1833, série Trinta e seis vistas do Monte Fuji.



...e a técnica da gravura de topo criada por Thomas Bewick.

Acima: xilogravura publicada em A History of British Birds, 1847. 



COLAGEM

Mary Delany (1700-1788): Ficou viúva aos vinte e poucos anos: seu segundo marido morreu 
aos 68 deixando-lhe uma confortável fortuna. Suas obras de arte em decoupage em papel –
que ela executou entre os 71 e 88 anos – eram uma combinação altamente qualificada e 
detalhada de papéis pintados e coloridos, cortados à mão e colados em camadas. 
Eventualmente eram adicionados elementos de flores reais.  
Acima, Rhododendron maximum, 1778. Ao lado, Crinum Zeylanicum, 1778.



Hans Christian Andersen (1805-1875) foi um escritor e poeta dinamarquês, famoso 
pela criação de histórias infantis.

Escreveu peças de teatro, canções, histórias. E contos como “O Patinho Feio”, “O 
Soldadinho de Chumbo”, “A Pequena Sereia”, “A Polegarzinha”, “A Rainha da Neve” 
e muitos outros.

Acima, Andersen em foto de Israel Berendt Melchior, 1867. Ao lado, foto de Thora
Hallager mostrando Andersen em 1869.



Andersen também criou mais de 400 peças 
de papel recortado (paper cutting). Apesar 
de serem criadas como passatempo, eram 
fruto de grande dedicação de tempo e 
energia, apresentando uma característica 
moderna para a época.

À direita, papel recortado de Hans Christian 
Andersen, 1871.



Hans Christian Andersen: “Christine’s Picture Book”, 1859.
“Christine’s” é um dos três conhecidos scrapbooks criados pelo escritor. Andersen e seu amigo Adolph Drewson compilaram esse livro para 
comemorar o terceiro aniversário de Christine, neta de Adolph. Suas 122 páginas trazem mais de mil figuras recortadas e coladas.



No período vitoriano o papel 
estava em toda parte. Álbuns de 
recortes, cartões de dias dos 
namorados, e todo tipo de papel 
estampado se tornaram objetos 
de decoração em casas ricas, e 
cortá-los se tornou uma 
obsessão. 

Presságios do modernismo são 
abundantes. A fotomontagem é 
usada extensivamente para criar 
retratos de grupo que desafiam 
o espaço ou para gerar ilusões e 
situações fantasiosas.

Acima: Caderno de Mary 
Watson, 1821.



Georgina Berkeley: Berkeley Album, 1866/71.
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Uma visão geral sobre a História da Ilustração Editorial



Le Charivari foi uma revista ilustrada publicada em Paris, França, de 1832 a 1937. Publicou caricaturas, charges e resenhas. Depois de 1835, quando o governo proibiu a 
caricatura política, Le Charivari começou a publicar sátiras da vida cotidiana. 

Contribuíram para o jornal artistas como Honoré Daumier, Cham, Gustave Doré, Grandville, Eugène Forest, Nadar e outros.
Foi publicado diariamente de 1832 a 1936, e a partir dessa data semanalmente até 1937. 



Acima: Esboço, produzido por Charles Philipon em 14 
de novembro de 1831, durante uma audiência na Corte 
por desrespeito ao rei. Desenho a caneta e tinta
marrom.

À direita, Honoré Daumier: “Les Poires” (1834)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.



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

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

À esquerda, capa da 
primeira edição, 
possivelmente feita por 
Archibald Henning , 1841.

À direita, a capa criada por 
Cham para a edição de 1850 
traz o mascote da revista, o 
“bobo da corte” Mr. Punch.



Capas da revista Punch com o mascote criado pelo ilustrador Richard Doyle. A primeira versão é de 1844 (à esquerda), e foi retomada em 1849 (à 
direita), gerando uma forte marca para a revista, que imperou até 1954.



Angelo Agostini (1843-1910) foi um desenhista ítalo-brasileiro que firmou carreira no Brasil. Foi o mais importante artista 
gráfico do Segundo Reinado. Viveu a infância e adolescência em Paris e, em 1859, com dezesseis anos, foi para São Paulo com 
sua mãe, a cantora lírica Raquel Agostini. Em 1864 (início da Guerra do Paraguai) deu início à carreira de cartunista, quando
fundou o Diabo Coxo, primeiro jornal ilustrado publicado em São Paulo.
Acima, à esquerda: Agostini na capa de A Revista Ilustrada, 1888. À direita, foto que traz Agostini, Eliseu Visconti e outros, 1893.



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.

À esquerda: primeira edição, 1 de janeiro de 1876.
Acima: Edição n.20, 1876.



HQ de Agostini com cenas da escravidão, em que o realismo dá o tom nos desenhos. Publicada na Revista Ilustrada em 18 de fevereiro de 
1886 (antes da assinatura da Lei Áurea, em 1888).







Jugend (1896 – 1940)
Revista alemã de arte formada em Munnique. Trazia muitos artistas famosos do Art Noveau e a origem do nome vem de Jugendstil, a 
versão alemã. Além das ilustrações e ornamentações modernas do Art Noveau, outros estilos apareciam, como o Impressionismo.
O jornal também apresentava tópicos satíricos e críticos sobre cultura. Acima: capas de edições de 1898 e 1901.



Simplicissimus (1896 – 1967) era uma revista semanal satírica alemã, fundada em Munique e iniciada por Albert Langen em abril de 1896 e 
publicada até 1967, com um hiato entre 1944 e 1954.  Acima, capas de Karl Arnold de 1922 e 1925.



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. Acima, capa e desenho de Félix Vallotton, 1902.



Autotipia: processo tipográfico usado para a 
reprodução gráfica de fotografias e desenhos. 

A reprodução fotomecânica pelo processo de 
autotipia - também conhecido como similigravura, 
meio-tom ou meia-tinta – consiste na preparação 
de um clichê a partir da fotografia, onde os tons 
contínuos da imagem eram reduzidos a uma trama 
de retícula: 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.

Ao lado, página da revista Fon-Fon! N.1, 1907.



Há um clima de novidade no ar, e as revistas ajudam a disseminá-lo. Elas se multiplicam, 
passando por um processo que viria a ser chamado de segmentação: surgem revistas
políticas, satíricas, literárias, luxuosas, esportivas, femininas, técnicas, licenciosas…”

Capa de O Malho n.1, 1902.
Página da Fon-Fon n.1, 1907.
Capa da Careta n.1, 1908.



À esquerda, capa de Raul Pederneiras, 1903; à direita, capa de G. Magahães, 1903.



Vogue: Lançada em 1892 como um folhetim de moda, a 
revista foi crescendo com o tempo, até que foi adquirida
pela Condé Nast em 1909.

Acima, capa de Ethel Wright, 1902.
À direita: capa de Lepape, 1930.



Vanity Fair (1913 – 1936)

Depois da versão humorística do século XIX, foi
adquirida pela Condé Nest e se tornou uma
publicação de cultura popular e moda.

Acima, capa de Anne Harriet Fish (Sefton), 1927.
Ao lado, foto de desenho original de capa Anne 
Sefton, 1920.



Capas de J. Carlos para a Para Todos, 1927.



Paolo Garetto e Miguel Covarrubias: capas para a Vanity Fair, ambas de 1933. 



Rodchenko: infográfico sobre a produção de carvão, óleo, ferro e eletricidade. Revista 30 Dias, 1929. 



Norman Rockwell (1894 – 1978)

Pintor e ilustrador dos Estados Unidos.
Fez, durante quatro décadas, 323 capas para a revista The Saturday Evening 
Post.
Deixou mais de 4.000 originais.

Publicou sua primeira capa na Boy’s Life em 1913.
A partir de 1937 passou a usar tirar fotos para usá-las como referências em
seus desenhos.

Ao lado, “Girl with Black Eye”, 1953. Acima, foto de Rockwell em seu estúdio, 
hoje o Norman Rockwell Museum em Stockbridge, Massachussetts.



Amazing Stories (1926 – 2005)
Publicação americana, a primeira dedicada
exclusivamente a ficção científica.
Ao lado, capa de Frank R. Paul, 1927.
Acima, capa de Julian S. Krupa, 1940.



Acima: O Cruzeiro, ano I, n.31, capa de Manuel Móra, 1929.
À direita: capa de 1930.



O Cruzeiro (1928 – 1975)
Revista seminal ilustrada
brasileira, lançada no Rio 
de Janeiro e editada
pelos Diários Associados, 
de Assis Chateaubriand. 
Foi a principal revista
ilustrada brasileira da 
primeira metade do 
século XX.

Estabeleceu uma nova 
linguagem na imprensa
brasileira, trazendo
inovações gráficas, 
publicação de grandes
reportagens, e ênfase ao
fotojornalismo.

Apesar de voltada ao
grande público, seus
editores sempre 
souberam temperar o 
apelo ao gosto popular 
com ousadias gráficas.

À esquerda, página
dupla de O Cruzeiro, 
1929, Ano 1, n.45. 



Millôr: Pif-Paf,  O Cruzeiro, 1959.



Boris Artzybasheff: Infográfico para a revista Fortune, “Cosmos of the UCC”, anos 40.



Capas de Saul Steinberg para a revista The New Yorker, 1966 e 1967.



Capas da revista Senhor.
Acima, capa de Glauco Rodrigues de 1959; ao lado, desenho de Jaguar. 



Oz era uma revista publicada independentemente e associada à contracultural internacional da década de 1960. Acima, duas capas de 1967.



O Pasquim (1969 – 1991)
O Projeto nasceu no final de 1968, após 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. Ao
lado, capa de Jaguar, edição de 1976. Acima, capa de 
Nássara, 1978.



Zines e publicações alternativas nos anos 1970. 
À esquerda, capa de Gary Panter para a revista Slash, 1979; à direita, capa de Holmstrom para o zine Punk, 1975.



April Graiman: WET magazine, 1978 e 1979.



Barbara Nessim foi uma das primeiras ilustradoras profissionais a dominar o computador como ferramenta 
artística, no começo dos anos 80. Fotografia de Seiji Kakizaki: Barbara Nessin na School of Visual Arts, 1986. 
Fonte: Time Out.



Bancas de jornal: A diversidade de títulos pode ser conferida nessa propaganda da Editora Abril publicada na revista Realidade, anos 70.



Katherine Streeter, Plan Adviser, 2018.



ILUSTRAÇÃO EDITORIAL: 
INTRODUÇÃO

Processo Criativo / Imagem Dupla



Como deve ser o espaço de trabalho do 
ilustrador editorial?

O ilustrador deve ter um Estúdio ou espaço devidamente estruturado para desenvolver 
seu trabalho, com:

- Computador

- Scanner ou copiadora

- Impressora

- Mesa de trabalho manual, com espaço e tamanho adequados

- Mapoteca ou gaveteiro para guardar originais e papéis 

- Móvel com gavetas para guardar materiais de desenho

- Se possível, espaço para livros e revistas



Estúdio de Daniel Bueno, foto publicada na revista 3x3, EUA, 2020.



Como é o processo de trabalho do 
ilustrador editorial?

- O ilustrador é muitas vezes sondado rapidamente num primeiro momento: o cliente 
quer saber de sua disponibilidade e valores (pode pedir um orçamento baseado na 
proposta). 

Esse primeiro contato pode acontecer por e-mail, telefone, whatsapp, redes sociais.



Como é o processo de trabalho do 
ilustrador editorial?

- Depois de um momento de negociação, após a aprovação do orçamento e prazos, é 
iniciado o processo de trabalho. 

Normalmente o ilustrador trabalha diretamente com um designer, e em certos casos 
com um editor/diretor. 

Por vezes o trabalho envolve uma equipe maior, com o editor, diretor de arte, 
designers/diagramadores.



Como é o processo de trabalho do 
ilustrador editorial?

- O trabalho começa com um briefing que traz o tema e texto, indicações de formato, e 
informações adicionais sobre características do veículo e as expectativas do cliente.

Nessa primeira conversa o ilustrador e o cliente podem também  combinar o processo de 
trabalho: se ele envolverá etapas, envio de rascunhos, etc.



Como é o processo de trabalho do 
ilustrador editorial?

- Não existe um único modo de trabalhar. Por exemplo: alguns ilustradores ficam 
habituados a desenvolver rascunhos – projetando e planejando o que irão fazer - e 
outros preferem algo mais espontâneo. São escolhas relacionadas às características do 
próprio estilo do profissional. 

O processo com rascunho é bastante difundido porque ele garante etapas de aprovação: 
uma vez aprovado os rascunhos, o ilustrador parte para a etapa de finalização sem se 
preocupar com ajustes relacionados à concepção das idéias, etc.



Como é o processo de trabalho do 
ilustrador editorial?

- Normalmente o ilustrador procura desenvolver as idéias (expressas em rascunhos) para 
posterior aprovação do cliente. 

Essas idéias são norteadas pelo briefing, e pelas expectativas e direcionamentos gerais do 
cliente/designer (por exemplo: “queremos ilustrações mais indiretas, com tom 
melancólico”). 

Por vezes, o cliente/designer propõe idéias bastante definidas no briefing: cada caso é 
um caso, mas o ilustrador editorial deve ficar atento, pois ele não deve ser encarado, de 
modo geral, como um mero finalizador, mas como alguém com visão de conjunto, que 
pensa, reflete, sabe sintetizar, tem conceitos e idéias.



Como é o processo de trabalho do 
ilustrador editorial?

- Geração de idéias: o ideal é começar anotando várias idéias, tudo o que passa pela 
cabeça, em rascunhos rápidos. 

Numa etapa posterior, o ilustrador seleciona os caminhos mais interessantes e vai se 
aprofundando em esboços mais detalhados.

Quando o ilustrador não trabalha com rascunhos, ele pode conversar sobre as linhas 
gerais e abordagem que pretende empregar, e ir mostrando o desenvolvimento do 
desenho em etapas.



Como é o processo de trabalho do 
ilustrador editorial?

- A fase de finalização pode ser bastante variada, envolvendo técnicas diversas. 

É importante, de qualquer modo, que o ilustrador saiba fazer o tratamento necessário no 
computador para que o trabalho fique concluído de modo profissional, limpando sujeiras 
desnecessárias, mexendo na saturação, contrastes, etc. 



Como é o processo de trabalho do 
ilustrador editorial?

- Uma vez finalizado o trabalho, o ilustrador envia por e-mail para o cliente e aguarda um 
retorno. 

É comum que o cliente peça ajustes, na maioria das vezes em pequenos detalhes ou na 
composição. Isso é parte natural do trabalho – o profissional deve lembrar que está lá 
para resolver problemas, ajudar o cliente do melhor modo. 

O ilustrador pode e deve ter visão crítica e posicionamento pessoal: não há problema 
também em discordar de algum pedido de ajuste e conversar – educadamente – com o 
cliente, propondo novas soluções. 



Como é o processo de trabalho do 
ilustrador editorial?

- Quando o trabalho está aprovado, o cliente envia uma mensagem comunicando o fim 
do trabalho. O ilustrador deve responder de volta, e se colocar à disposição para novos 
trabalhos. 

- Depois disso é comum que o ilustrador aguarde um retorno do cliente para poder emitir 
a nota fiscal pelo serviço prestado e/ou definir o pagamento.



Como é o processo de trabalho do 
ilustrador editorial?

- Dependendo do trabalho e cliente, o ilustrador pode receber exemplares da publicação 
com sua ilustração.

- Habitualmente o ilustrador espera um pouquinho e divulga seu novo trabalho nas redes 
sociais. Ele pode inserir em seu site/blog, e enviar para competições, salões, anuários 
nacionais e internacionais.  



EXEMPLOS DE TRABALHOS: PROCESSO CRIATIVO



CASO 1

Trabalho realizado para o jornal Folha de S. Paulo.

Espaço: Coluna de Opinião da página 3. Não há um articulista fixo, cada semana o jornal 
publica um texto opinativo de uma pessoa diferente, sobre um assunto diferente.

Formato: Havia uma referência aproximada, o tamanho podia variar um pouquinho.

Técnica e abordagem gráfica: Livre

Resolução: Jornais costumam trabalhar com uma resolução um pouco menor do que o 
habitual 300 dpi: o ilustrador pode enviar em 250 dpi.

Cores: É preciso cuidado com as cores CMYC: evitar cores muito carregadas.

Prazo: Semanalmente, o ilustrador recebe o texto por e-mail às 17h-18h e deve enviar a 
ilustração pronta às 19h.



O ilustrador recebe o 
texto para a 
ilustração por volta 
das 17h. O prazo pra
entregar a ilustração
para esse serviço
semanal é sempre 
19h.

No caso, como o 
ilustrador trabalha
pra mesma Coluna há
anos, não é
necessário um 
briefing detalhado.



O prazo é curto. O ilustrador deve ler o texto com rapidez e pode, ao mesmo tempo, ir anotando palavras-chave, fazendo esboços
rápidos de imagens conectadas ao assunto, etc.



Atuando como ilustrador fixo dessa coluna semanal, Daniel Bueno se habitou aos prazos curtos, criando sempre a ilustração no final da tarde de 
quinta-feira, e vendo o trabalho seguinte toda sexta-feira. 
Normalmente, as ilustrações para essa coluna eram resolvidas digitalmente, em soluções sintéticas, dado o prazo exíguo.
Imagens: ilustrações de Daniel Bueno criadas para a coluna Tendências e Debates da Folha de S. Paulo. 



Nessa ocasião, com a vontade de 
variar um pouco as soluções e 
surpreender, o ilustrador
resolveu “arriscar” uma colagem
manual, uma técnica de modo 
geral menos ágil do que o 
desenho vetorial. 

Ao lado, exemplo de material 
usado para a criação da 
ilustração: sobras de testes de 
serigrafia, etc.

Uma vez feito o esboço – um 
esquema geral - que envolvia
uma representação de  máscara, 
uma letra “P” grande sobre o 
rosto, e um busto com roupa de 
politico, o ilustrador olhou ao
seu redor e selecionou alguns
elementos que estavam por 
perto:

1) Cortou um envelope de 
correio, gerando a máscara

2) Cortou papéis com 
impressões em serigrafia
desenvolvidas numa oficina e 
gerou a Letra P e o terno.



Com vinte
minutos de 
atraso, mas ainda
dentro da 
margem de 
tempo aceitável, 
o ilustrador
enviou a 
ilustração
finalizada.

Foi arriscado mas 
deu certo.



CASO 2

Trabalho realizado para a revista Info Corporate, da Editora Abril.

Espaço: Uma página inteira para o abre (primeira página).

Formato: 20 x 25 cm (mais a sangria).

Técnica e abordagem gráfica: Livre. Mas havia certa expectativa geral com o estilo de  
colagem em mixed media. Ela é trabalhosa, toma tempo.

Resolução: Pra revista a resolução mínima deve ser 300 dpi.

Cores: Enviar em CMYC.

Prazo: De mais ou menos uma semana. 



A tendência era manter o estilo com colagem manual e digital que estava há pouco tempo sendo empregado na revista. Ocorreu, no entanto, a 
intenção de sair do padrão de cores avermelhadas e quentes. Info Corporate n.2, Editora Abril, 2003.



Trabalho impresso na revista. Reparar na boa solução tipográfica do design – seguindo a paleta da ilustração -, no uso de espaços em
branco, na clareza na comunicação. Info Corporate n.5, Editora Abril, 2003.



O QUE É IMAGEM DUPLA?

Recurso de ilusão gráfica bastante empregado por 
ilustradores em trabalhos pro meio editorial.

É também chamado de “trocadilho visual”.

Consiste na exploração da ambiguidade do desenho, 
sugerindo um novo significado àquele inicial. 

Resumindo: duas imagens em uma só.

Ao lado: criação
do designer 
italiano Bruno 
Munari.



Ambiguidade na pintura:

A frase “Isso não é um 
cachimbo” deixa evidente
que vemos a 
representação de um 
cachimbo, composta por 
tinta sobre tela – ou seja, é
uma ilusão, uma imagem
do cachimbo.

Magritte, “A Traição das 
Imagens / La trahison des 
images”, 1928-1929.

Ilusão e ambiguidade



Ambiguidade no desenho:

Nesse trabalho metalinguístico (ou
seja, um desenho que fala e reflete
sobre o ato de desenhar, sobre as 
peculiaridades do desenho), 
Escher explora a ambiguidade da 
representação: não sabemos o que 
vem primeiro, se são as mãos que 
desenham o traço ou se é o traço
que define as mãos.

Escher: “Mãos Desenhando / 
Drawing Hands”, litografia, 1948.



Trabalhos de Saul Steinberg (1914-1999), mestre da ilusão do desenho, 
que sabia como ninguém explorar a embiguidade da linha contínua.
Acima, desenho claramente inpsirado em Escher e publicado no livro The 
Passport, 1954.
Ao lado, desenho publicado na revista The New Yorker, 1945.

Lições com Saul Steinberg sobre ilusão gráfica



Desenho de Steinberg 
publicado no livro francês Le 
Masque, 1966.



Desenho de Steinberg 
publicado no livro The 
Passport, 1954.



Desenho de Saul Steinberg.



Desenho de Saul Steinberg,
publicado no livro Dessins.



Saul Steinberg: “The 
Line / A Linha”, 
1953.



Saul Steinberg: “The 
Line / A Linha”, 
1953.



Desenhos de Saul 
Steinberg.
À esquerda, 
trabalho publicado
no livro The 
Passport, 1954. 
À direita, “Graph 
Paper Building”, 
1950.



Desenhos de Saul 
Steinberg criado em
1951 e publicado no livro
The Passport, 1954. 



Desenho de Tomi Ungerer
publicado na revista Graphis em
1959.

O artista deixa claro o 
procedimento, sem tentar
“esconder” ou camuflar:
parte de uma imagem (na
maioria das vezes fotográfica) 
recortada e fz uma intervenção
com traço sobre ela, alterando
seu significado original.

As imagens duplas de Tomi Ungerer



Desenho de Tomi Ungerer
publicado na revista Graphis 
em 1959.



Desenho de Tomi Ungerer
publicado na revista Graphis 
em 1959.



Desenho de Tomi Ungerer
publicado na revista Graphis 
em 1959.



As imagens duplas de Christoph Niemann

Desenho de Christoph Niemann com pincel e 
café: aqui, a xícara de café é também um rosto
de alguém bocejando – trata-se de uma
imagem dupla.

Reparem na capacidade de síntese (feita com 
analogias:
xícara de café + pessoa bocejando (e o café 
ajuda a acordar) + traço com café.

Nesse caso, ao invés da intervenção ocorrer
sobre uma foto recortada, ela é feita ao redor
do objeto. A fotografia registra o resultado
final.

Síntese: agrupar, combiner e integrar partes
separadas com depuração, sem usar elementos
desnecessários.

Analogias: correspondência; semelhança entre 
coisa ou ações diferentes.

A seguir, veremos outros desenhos de Niemann 
da série “Sunday Sketches” explorando o 
mesmo procedimento. 
Fonte: christophniemann.com






