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Ilustração: Arte e Cultura

Nesse Módulo iremos abordar as ilustrações criadas para publicações de vanguarda, 
cultura, arte e moda. 

Vamos também aproveitar o contexto oportuno – caracterizado muitas vezes por textos e 
ilustrações de leitura mais aberta - para conferir atenção especial a EXPRESSÃO, às 
inúmeras possibilidades visuais da ilustração, ao seu lado mais experimental e 
investigativo. 

Para facilitar a compreensão de aspectos históricos, iremos dispor os trabalhos em ordem 
cronológica.



Método de criação com esboço

Como já foi dito anteriormente, um processo criativo muito comum é aquele baseado na 
concepção de uma idéia através de sequências de esboços. 

Nesse caso, o ilustrador  desenvolve várias ideias iniciais em esboços rápidos.

Depois disso, seleciona um ou alguns desses rascunhos e segue aprimorando, até chegar 
numa proposta para mostrar pro cliente. 



Método de criação com esboço

Após a aprovação do esboço, o ilustrador parte para a finalização. 

Alguns ilustradores se orientam bastante pelas linhas e composição do desenho. No 
processo criativo, tentam aprimorar as peculiaridades de suas abordagens e levar seu 
vocabulário gráfico a um novo patamar. 

Outros consideram aspectos ainda gerais do esboço e, com desprendimento, 
experimentam bastante técnicas e formas durante o processo criativo, em busca de 
grandes surpresas.  



Esboços do ilustrador americano 
James Yang. Reparem nas 
inúmeras tentativas ao redor de 
alguns pontos de partida.



Ao lado, esboços do ilustrador americano James 
Yang para a revista Computer World, artigo 
intitulado “Data +: Editor’s Choice Awards”, 2015.
Acima, uma vinheta finalizada.



Método de criação sem esboço

Alguns ilustradores não gostam de trabalhar com rascunhos, preferem começar a 
desenhar às cegas ou com um ponto de partida bastante vago. 

É um desenho que envolve grande carga de intuição, e que vai – em grande parte - sendo 
construído à medida que linhas, formas e cores se desdobram na página. 

O ilustrador, nesse caso, conta bastante com o inconsciente, com o acaso e “erros 
fortuitos”. 

Há a expectativa do aparecimento de surpresas e elementos inusitados, que não sairiam 
naturalmente se tivessem sido meticulosamente planejados. 



Ilustração de Mariana Zanetti para pôster do jornal 
português (publicação independente) Postas de Pescada, 
2016.

No caso, a edição foi dedicada à canção Number 9, dos 
Beatles.



Ao lado, capa de Jaca para o zine Desenho Feio. Acima, pintura de Jaca e Fabio Zimbres exposta na mostra 
“Desenhomatic LTDA”, 2020.

Jaca e Zimbres costumam fazer inúmeros desenhos em papel sem planejamento prévio, num ato de desenhar 
mais automático, com alta expectativa por “erros”, sujeiras, etc. 

Os dois também exploram bastante sobreposições e acúmulo de elementos. Por exemplo, na zine “Desenho 
Feio”, Jaca escaneia os inúmeros desenhos que cria diariamente em papel A4 dobrado e desenvolve 
composições inusitadas no computador.



Aspectos históricos

Ao estudarmos a História da Ilustração, podemos compreender questões e aspectos 
importantes da área. 

É possível tirar lições e aprender alguma coisa quando atentamos para um passo novo 
que foi dado por um artista, provocações e ousadias realizadas em determinada situação, 
os estilos de época, a relação entre o desenvolvimento tecnológico e a ilustração do 
período, a tensão existente entre os padrões e convenções da sociedade e a postura dos 
artistas gráficos, etc. 



Aspectos históricos

Também é importante seguir enriquecendo o repertório visual, prestar atenção não 
apenas a fatos e questões, mas às peculiaridades gráficas do que é avaliado.

Tudo isso contribui para que o ilustrador contemporâneo saiba refletir sobre seu 
trabalho, projetar novos caminhos e se situar em contextos diversos.

Vamos agora observar alguns trabalhos ao longo da História, com foco em publicações de 
vanguarda, cultura, arte e moda e seus aspectos expressivos.



J. J. Grandville (1803 – 1847), importante ilustrador francês: trabalho – aparentemente intitulado “Charivari” - publicado no Le Caricature, 1831.



Hans Christian Andersen (1805-1875) já foi comentado no Módulo 1; trata-se de um escritor e poeta 
dinamarquês, famoso pela criação de histórias infantis. Vale enfatizar: além dos contos infantis, Andersen 
também criou mais de 400 peças de papel recortado. 
A seguir, iremos observar algumas páginas do scrapbook “Christine’s Picture Book” (1859), feito para a neta 
de um amigo. São 122 páginas com figuras recortadas e coladas. Foto “H.C. Andersen og Charlotte Melchior”: 
G.E. Hansen, 1875, fonte Det Kongelige Bibliotek / Biblioteca Real.



Hans Christian Andersen, “Christine’s Picture Book”, 1859.





Harper’s Bazar (1867) é uma conceituada revista feminina de moda norte-americana (que existe até hoje!), 
publicada pela Hearst Corporation. Seu slogan é ser “a fonte de estilo para mulheres e as mentes bem vestidas”. 
Mensalmente publica trabalhos de estilistas, escritores, fotógrafos e designers dentro de uma perspectiva 
sofisticada de mundo da moda.

Fletcher Harper, um dos editores da Harper Brothers, resolveu criar uma revista feminina que abordasse assuntos 
domésticos direcionada para a típica dona de casa da classe média da época.

Logo após a Guerra Civil Americana, em 1867, circulou o primeiro número da Harper’s Bazar (nessa época escrita 
com apenas um A) e em forma de folhetim. Era a primeira revista desse seguimento a ser introduzida no mercado 
americano.

Nessa época, os modelos apresentados na revista ainda eram ilustrados e não fotografados. A partir de 1894, 
quando a primeira capa colorida da revista apareceu, a publicação começou a utilizar belas ilustrações e 
fotografias.



À esquerda, Harper’s Bazar n.1, 2 de novembro de 1867. À direita, edição n.49, 3 de outubro de 1868.



Harper’s Bazar: duas capas dos anos 1890. A da direita, de 1892, traz ilustração de Sandor e novo logotipo.



Vogue (1892) 
Idealizada por Arthur 
Baldwin Turnure e Harry 
McVickar (um ilustrador), foi 
lançada em 1892 na cidade 
de Nova York como um 
pequeno folhetim semanal 
de moda, com 
aproximadamente 30 
páginas, destinado às 
mulheres da alta sociedade 
no final do século XIX.

Em 1909 foi adquirida pela 
Condé Nest Publications.

No canto esquerdo, capa da 
primeira edição, ilustrada 
por A. B. Wenzel, 1892. O 
título foi um desenho de 
McVickar, presente na 
publicação até 1906.

Ao lado, ilustração de C.M. 
Relyea, capa de 1894.



Com a Condé Nast, a Vogue passou a ser mensal, 
mais atraente, e teve conteúdo reformulado, 
valorizando a moda como “objeto de desejo” e 
“sonho de consumo”.

À direita: capa sem assinatura de 1909.
Acima, capa de George Wolf Plank, 1918.



Life (1883 – 1936)
A primeira fase da revista, mais voltada para o 
humor, durou até 1936.

Era uma revista de interesse geral e entretenimento 
leve, cheia de ilustrações, cartuns e comentários 
sociais.

À esquerda, capa da primeira edição, ilustração de 
John Ames Mitchell, 1883.
Acima, capa de Charles Dana Gibson, 1889.



Capas dos 
primeiros anos da 
revista Life.
Fonte: 
WorthPoint
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Winsor McCay: “Little Nemo in Slumberland”, criado em 1905. 



Maxfield Parrish (1870 – 1996)
Representante da Era de Ouro da Ilustração.

Em 1885 seu trabalho apareceu na edição Leste da Harper’s 
Bazaar. Em 1900 ele já era um membro da Society of 
American Artists.

À esquerda: The Lantern Bearers, Collier’s magazine, 1908.
Acima, “Jack Frost”, 1926.



Clarence Coles Phillips (1880 – 1927)
Famoso pelas ilustrações na abordagem “Fade Away Girl”, com elementos do corpo de garotas “desaparecendo”. 
Em 1907 Phillips conheceu J. A. Mitchell, editor da revista Life, e aos 26 anos foi contratado como membro da equipe. 
Acima, capas pra revista Life de 1911 (esq.) e 1926 (dir.).



Gerda Wegener (1886 – 1940)
Foi uma pintura, desenhista e ilustradora dinamarquesa.
Obteve muito sucesso tanto na pintura quanto em ilustrações criadas para a Vogue, La Vie Parisienne, Fantasio e outras. 
É conhecida por suas ilustrações para moda e pelas pinturas que abordaram questões de gênero e amor daquela época.

Acima, foto do casal Gerda e Einar Wegener (que depois se descobriria Lili Elbe e passaria por uma cirurgia de mudança de sexo).
Fonte da foto: revista Continente Multicultural.



O trabalho de Gerda apresentava muitas vezes mulheres
elegantes atuando em uma variedade de atividades – posando
ou participando de eventos artísticos no teatro, dança e 
literatura. 

Ao mesmo tempo em que alterava o modo como as mulheres
eram representadas na arte, ela também explorou questões de 
gênero e identidade sexual em seu trabalho. Fez isso, por vezes, 
de modo sutil, desenhando por exemplo homens com corpos
delgados e contornos leves, ou pintando seu parceiro
transgênero Lili Elber.

Ao lado, “Lili Elbe”, por Gerda Wegener, 1928.
Acima, fotos de Einar Wegener / Lili Elbe. 



Capas de Gerda Wegener para La Baionnette (1916) e Vore Damer (1927).



Helen Dryden (1882 – 1972): artista americana e designer industrial de sucesso nas décadas de 1920 e 1930.
Fonte da foto: Cooper Hewitt.



Depois de uma recusa inicial em 1909, a Vogue – sob a nova direção da Condé Nast – contratou Dryden iniciando um período de colaboração que 
durou de 1909 a 1922. Seu estilo essencialmente romântico produziu imagens atraentes e com tom fantástico para as capas da Vogue, em
frequentes representações imaginárias de vestidos. Também ilustrou para outros títulos da Condé Nast como a Vanity Fair e House and Garden. 
Acima, capas de 1911 e 1922.



Ver Sacrum (1898 – 1903)
Foi a publicação offcial da Secessão vienense. Fundada por Gustav Klimt e Max Kurzweil, circulava apenas entre os membros da 
associação. Trazia desenhos e design no estilo da Secessão com contribuições literárias de escritores da Europa.
O simbolismo da capa da primeira edição foi idéia do redator-chefe Alfred Roller: as raízes de uma árvore em flor, apresentando em seus
ramos os escudos de armas da arquitetura, pintura e escultura. Diferentes motivos florais aparecem em outros momentos da revista.
Na direita, capa de artista desconhecido, 1899.



Jugend (1896-1940): Acima, capa de Hans Pfaff para a primeira
edição da revista, 1896.
À direita, capa de Ludwig von Zumbusch em litografia, 1896.

O nome da publicação (“jovem”) gerou a denominação
Jugendstill, o Art Noveau alemão.



Duas capas de Geis para a revista Jugend, de 1928 e 1931.



Simplicissimus (1896 – 1967) foi 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. 
Ao lado, capa da primeira edição (ilustrador não identificado, aparentemente se chama A. Janf).

Uma referência importante para compreendermos a ousadia gráficada revista: 
Thomas Theodor Heine (1867 – 1948) foi um pintor e ilustrador alemão, influenciado pelas qualidades
gráficas de Toulouse-Lautrec, Beardsley e pela xilogravura japonesa.
Acima, duas propagandas de Thomas Theodor Heine, ambas de 1896.



O Malho (1902 – 1952) foi uma revista ilustrada que tinha como principal característica a sátira política e o humor. 
Acima, capas de Helios, 1904 e 1903. 



Anne Harriet Fish (Sefton) (1890 – 1964)

Cartunista e ilustradora britânica. Nascida em
Bristol, estudou na London School of Art e em
Paris.
Morou nos Estados Unidos e fez inúmeras capas
para a revista Vanity Fair.

Cronista da Jazz Age, ela inicialmente chamou
atenção na Inglaterra, nas páginas da Punch e 
The Tatler. 

A síntese gráfica de seu desenho e a exploração
de silhuetas pretas é uma reminiscência de John 
Held Jr., que, como ela, está associado à
Melindrosa (a ousada figura feminina da época).

No alto, canto esquerdo, foto da artista tirada
por volta de 1915. Fonte: Condé Nest Store Blog.
Ao lado, capa de Anne Fish para a Vanity fair, 
1919.



Capas de Benito para a Vogue, edições de 1927 e 1929.



Acima: Capa de John Held Jr. 
Para a Life: “Teaching Old
Dogs New Tricks”, 1926.



O primeiro ano da New Yorker, fundada em 1925, trouxe várias capas de H. O. Hofman. Acima, dois exemplos de 1925.



J. Carlos: capas da Para Todos, edições de 1926 e 1927.



J. Carlos, página dulpa da revista Para Todos, 1927.



Raul Pederneiras: Páginas da Revista da Semana, 1934.



À esquerda, capa do importante cartazista francês A. M. Cassandre para a Harper’s Bazaar, 1937; à direita, capa do designer gráfico A. 
Brodovitch, 1939.



Capas da revista Life um pouco antes dela sofrer uma 
grande mudança editorial e passar a apresentar apenas  
fotografia nas capas.

À esquerda, ilustração de Dr. Seuss para a Life, 1934.
Acima, capa de Llyaba, 1933.



Ao lado, primeira capa da nova fase da Life, fotografia de 
Margaret Bourke-White da Represa Forth Peck, 1936.
Adquirida por Henry Luce, que comprou os direitos da 
marca, tornou-se uma nova e icônica publicação centrada 
no fotojornalismo.

Acima, capa com o ator Adam West vestido de Batman, 
foto de Yale Joel, 1966.



Jean Carlu, cartazista europeu: capas para a Vanity 
Fair, 1930 e 1931. 



Miguel Covarrubias: capas para a Vanity Fair, edições de 1929 e 1933. 



Fortunato Depero: capas para a Vanity Fair, 
ambas de 1930. 



Ilustrações sem assinatura para as capas da Fon Fon, 1934 e 1935.



Modern Sketch (1934 – 1937)
Revista mensal chinesa de Shangai. Tinha duas outras
revistas “irmãs”: Modern Cinema e Modern Pictorial.

Foram publicadas 39 edições. A edição 29, impressa em
1936, teve recepção negativa de Xu Shiying, embaixador
da China no Japão. Como resultado, as autoridades
suspenderam a revista em março de 1936 e o editor Lu 
Shaofei foi detido.



Capas de Takeo Takei para a revista ilustrada japonesa “Kodomo no kuni”(Children’s Land) (1922 – 1933)
À esquerda, capa de 1926. À direita, capa de 1933. 



O Cruzeiro, capa de Manuel Móra (1929)O Cruzeiro, ano I, n.1, capa de Manuel Móra (1928)



Trabalhos do artista plástico Di Cavalcanti, que 
também era ilustrador: capas para a revista O 
Cruzeiro.

Ao lado, capa de 1931.
Acima, capa de 20 de abril de 1929.



Alceu Penna, “As Garotas” em O Cruzeiro. Alceu começou a trabalhar para a revista em 1933.



Capas da revista Broom – An International Magazine of the Arts (1921 – 1924)
Revista fundada por Harold Loeb e Alfred Kreymborg, que tinha a intenção de trazer mais arte vanguarda para os Estados Unidos.
À esquerda, xilogravura de Léger, 1922; à direita, capa de Ladiseaw Medges, 1922.



Minotaure (1933 – 1939)
Revista de orientação surrealista fundada por Albert Skira e E. Tériade em Paris. Publicou artes plásticas, poesia e literatura.
À esquerda, capa de Miró, 1935; à direita, capa de André Masson, 1939.
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IMPRESSÃO OFFSET
Processo cuja essência consiste na repulsão entre água e gordura (tinta gordurosa).
É a impressão litográfica aperfeiçoada e automatizada, porém com um fator diferenciado: é 
indireta e envolve três cilindros. Na impressão offset a imagem passa para outro cilindro 
intermediário com uma manta de borracha (blanqueta) e posteriormente a imagem é transferida  
da blanqueta para o papel.

Foi inventada, de modo quase simultâneo, por Caspar Hermann e Ira Washington Rubel em 1904. 
Só chegou ao Brasil na década de 1920, de forma lenta e pouco difundida. Ainda assim, em 1922 
a Companhia Lithographica Ferreira Pinto, do Rio de Janeiro, importou a primeira impressora 
offset no Brasil. Em 1924 foi a vez da Gráfica e Editora Monteiro Lobato importar um 
equipamento offset, o segundo do Brasil e o primeiro da indústria paulista.

Nas décadas de 1950 e 1960 as gráficas editoriais entraram de vez no offset, assim como a 
imprensa logo em seguida adotou o equipamento, a começar pela A Folha de S. Paulo.



IMPRESSÃO ROTOGRAVURA

Processo desenvolvido pelo austríaco Karl Klic em 1860, 
foi a grande revolução na produção de jornais e em 
especial revistas, desde a invenção do cilindro e o seu uso 
nas tipografias. 

A sua introdução no Brasil no final da década de 20 
representou inicialmente a possibilidade de imprimir 
frente e verso em altas velocidades e resultou numa 
qualidade de impressão uniforme (sendo esse o grande 
diferencial em relação aos processos de impressão em off-
set com rotativas Marinori que vigorava na grande 
imprensa da época).

O invento revolucionou a reprodução de imagens, em 
especial fotografias, em revistas. Klic, que era fotógrafo, 
apostou na espessura da tinta para obter imagens em 
todos os seus pormenores e valores tonais.

No Brasil, tudo indica que a técnica foi introduzida em 
1928: “O Cruzeiro que inaugurou a rotogravura na 
imprensa ilustrada nacional, (...) inaugurará em breve a 
rotogravura a cores (cromo-rotogravura)” (dezembro de 
1930). 

http://portalimprensa.com.br/noticias/opiniao/532/a+rev
olucao+da+rotogravura



Capas de Paul Rand para a revista Direction, ambas de 1939.



Enrique Herreros: capas para a revista La Codorniz, ambas de 1946.



A primeira capa da carreira de Steinberg foi publicada
na primeira edição da revista brasileira Sombra, 
dezembro de 1940 – janeiro de 1941.

Acima, uma das várias páginas com cartuns de 
Steinberg publicados na Sombra n.1.



Contexto: Anos 50

“CINQUENTA ANOS EM CINCO” é o lema de quem tem pressa E o presidente JK tinha tanta pressa
que conseguiu construir a nova capital do país em menos de cinco anos, fato sem precedentes no 
mundo. O sonho de Brasília marca a década, alimentado pela forte industrialização. Alinhar a cultura
ao plano de desenvolvimento econômico e ao panorama internacional torna-se questão de Estado.
A arte construtiva foi o passaporte para colocar o Brasil na modernidade. Não é possível falar em
design modernista brasileiro sem falar em arte construtiva”.

(Chico Homem de Melo / Elaine Ramos, “Linha do tempo do design gráfico no Brasil”, Cosac Naify, 
2011). Foto: Thomaz Farkas, 1959.



Jim Flora (1914 – 1998)
Mesmo em trabalhos para revistas de economia e 
assuntos técnicos, sua ilustração era leve e 
imaginativa. Flora é muito conhecido pelas capas de 
disco de jazz das décadas de 1940 e 1950. Também
foi um ilustrador comercial prolífico e autor e 
ilustrador de 17 livros infantis.

Ao lado, à esquerda, capa para a Fortune, 1952.
Acima, capa para a revista Electromechanical Design, 
1959.



Capas da revista Rio.
À esquerda, capa de Burle Marx, 1953. À direita, capa de Habina, 1946. 



Capas da revista Holiday.
À esquerda, capa de George Giusti (1950). À direita, capa de Saul Steinberg (1951) 



Capas de Saul Steinberg para a revista The New Yorker, 1964 e 1969.



Senhor (1959 – 1964)
Depois do importante e mais conhecido momento incial, ainda teve mais
duas fases: de 1971 a 1972; e de 1978 a 1988.

A revista trazia qualidade e refinamento aliados à aptidão para o mercado. O 
director de arte foi o artista plástico Carlos Scliar, que definiu um padrão
inédito em revistas brasileiras. O projeto editorial era calcado no jornalismo
cultural, de visão ampla e postura crítica.

Ao lado, capa de Carlos Scliar, 1959.
Acima, algumas capas da revista.



Páginas internas da 
revista Senhor.

No alto, na imagem
central, ilustração de 

Ziraldo Alves Pinto. 
À direita, página

dupla de edição de 
1963, ilustração de 
Darel Valença Lins.



Bea Fleiter (1938 – 1982) 
Foi uma designer e diretora de arte
brasileira. Fez capas de livros, particpou
da revista Senhor e atuou em publicações
internacionais como Harper’s Bazaar, 
Ms., Rolling Stone e na edição de estréia
da Vanity Fair. Sua vida foi interrompida
abruptamente aos 44 anos por um 
câncer. 

Bea teve sua primeira experiência com 
periódicos nessa revista: a 
experimentação permitida e a busca por 
inovação dos conceitos gráficos foram
importantes para ela praticar e definir
sua afinidade com a área. 

Capas da Bea Fleiter para a revista
Senhor, 1960. 



Depois que saiu da Senhor, Bea foi por dois anos assistente de arte na Harper’s Bazaar. Posteriormente, alcançou o posto de co-
diretora de arte com Ruth Ansel. Durante uma década inteira comandaram uma das publicações mais sofisticadas do mundo. Em 1972, 
deixou a Bazaar e fundou a revista Ms. ao lado de Gloria Steinem. Nessa publicação ela conseguiu abordar as perspectivas feministas
da época e eliminou os estereótipos da “mulher do lar”. Acima, capas da revista Ms., 1972 e 1973.



Grete Stern (1904 – 1999) era uma fotógrafa e ilustradora argentino – alemã. Como seu marido Horacio Coppola, ela
ajudou a modernizer as artes visuais na Argentina. Apresentou a primeira exposição de arte fotográfica moderna em
Buenos Aires em 1935. Acima, auto-retrato de 1943.



Em 1948, Grete começou a trabalhar para a Idilio, uma
revista feminina ilustrada. Stern criou Los Soños, ilustrações
para a coluna “El Psicianalisis le ayudara”. Os leitores eram
estimulados a submeter seus sonhos para serem analisados
pelo especialista Richard Rest. A cada semana um sonho
era selecionado e ilustrado por Grete por meio da 
fotomontagem. Acima, capa da revista de 1950.



Contexto: Anos 60

“O TEMPO RODOU NUM INSTANTE”, diz a canção “Roda Viva”, de Chico Buarque, apresentada no festival de 
música da TV Record de 1967. De fato, em poucos anos, as coisas mudam num ritmo nada menos do que 
alucinante: pílulas, drogas, contracultura; guerra no Vietnã, homem na Lua; ditaduras na América Latina; 
revoltas estudantis no mundo todo; bossa nova, MPB, jovem guarda, tropicalismo; Beatles e Woodstock; 
cinema novo; Teatro de Arena e Teatro Oficina. Tudo acontecendo ao mesmo tempo agora”. 
(Chico Homem de Melo / Elaine Ramos, “Linha do tempo do design gráfico no Brasil”, Cosac Naify, 2011).

Abaixo, foto da passeata dos cem mil em protesto contra a ditadura militar com Eva Todor, Tônia Carrero, 
Eva Wilma, Leila Diniz, Odete Lara e Norma Bengell, Rio de Janeiro, 1968. Foto de Evandro Teixeira, que na
época trabalhava para o Jornal do Brasil.



Na década de 60 ocorre um processo de 
institucionalização do design modernista. 

1960 – Inauguração de Brasília

1962 – Curso da FAU-USP incorpora ao currículo
o Desenho Industrial e Programação Visual.

1963 – Criação da ESDI (Escola Superior de 
Desenho Industrial), Rio de Janeiro.

1964 – Exposição de arte concreta, em São 
Paulo, e neoconcreta, no Rio de Janeiro.

1968 – Primeira Bienal Internacional de 
Desenho Industrial, no Museu de Arte Moderna
do Rio de Janeiro.

“A grande instituição formadora do design 
modernista carioca foi a ESDI, mas a grande
escola prática foi o escritório de Aloísio
Magalhães” (Chico Homem de Melo).

Imagens: Aloísio Magalhães e o símbolo do IV 
Centenário do Rio de Janeiro, 1964.



Millôr: página dupla da coluna Pif-Paf,  O Cruzeiro, 1961.



Millôr: arte original pra coluna Pif-Paf,  O Cruzeiro, 1961. Publicada no catálogo “Millôr: obra gráfica”, IMS, 2016.



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, capa com foto de Karl Ferris, 1970. 
Ao lado, arte de Colin Fulcher (aka Barney Bubbles), 
“Existence is Unhapiness”, poster da Oz no.12, 1968.



The East Village Other / EVO: Jornal underground americano da cidade de Nova York, publicado quinzenalmente durante a 
década de 1960. Durou de 1965 a 1972.



Duas capas do The East Village Other: HQ 
underground, ficção científica e psicodelia.

À esquerda, capa de edição de 1971.
Acima, capa de Spain Rodriguez em edição de 
1968.
À direita, capa de edição de 1968.



ZAP Comix, revista criada em 1968 por Robert Crumb, e que logo teve a participação de Moscoso, Spain, S. Clay Wilson, Robert 
Williams, Rick Griffin e Gilbert Shelton. Acima, capa de Moscoso para a quarta edição.
“Quando Crumb fez a primeira Zap, isso simplesmente atingiu toda a cena underground como um furacão”(Spain).



Maio de 1968: “É sem dúvida um movimento de jovens (…) Apesar da falta de rigor ideológico, tão lamentada
pela esquerda tradicional, é uma luta anticapitalista, sendo ao mesmo tempo uma luta contra o 
autoritarismo, o racism, o machismo,  o militarism, o burocrativismo, o moralismo e o consumismo.” (Rogério
de Campos, ZAP Comics)
Foto: trabalhadores da fábrica de automóveis Nanterre Citroen participam da manifestação organizada pelo
sindicato dos trabalhadores franceses da CGT em maio de 1968. Fonte: upr.org



Ty I ja (1960 – 1973)
Revista mensal polonesa de cultura. O conceito gráfico
foi criado por Roman Cieslewicz. À esquerda, capa de Jan 
Lenica, 1972.
Acima, capa de Henryk Tomaszewski, 1968.



Moebius / Jean Giraud (1938 – 2012)
À esquerda, capa para a francesa Metal Hurlant, 1976.
Acima, capa da americana Heavy Metal, 1977.



Capas de Milton Glaser para a The New York magazine, 1976. Uma das primeiras do gênero “lifestyle”, a revista foi fundada em 1968 por 
Glaser e Clay Felker para responder à competição da revista The New Yorker. O seu propósito era oferecer menos notícias nacionais e divulgar
as novidades mais mundanas da cidade. 



Benício: capas para a revista Xodó, editora Monterrey. A publicação semanal começou a circular nas bancas nos idos de 1968. Trazia
contos de amor, sexo, violência e tinha 36 páginas. Na época o DOPS proibiu a circulação e mandou recolher nas bancas as edições 6 a 11, 
por motivo de atentado aos bons costumes. A revista parou de circular na edição n.16, provavelmente devido à censura vigente na época.



Página dupla da revista Fairplay, ilustração de S. Mattar,  1969.



Plexus magazine, publicação francesa do final dos 
anos sessenta e começo dos setenta.

À esquerda, capa de Roman Cieslewics, 1969.
Acima, capa de Bonneville, 1969.
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Acima: Factor Zero, fanzine brasileiro feito em xerox no 
começo dos anos 1980.
Ao lado, página do fanzine anti-Usual, editado por  
Alberto Monteiro e publicado no final dos anos 80 e 
começo dos anos 90.



Hajime Sorayama: capa e quarta capa da revista Heavy Metal, 1980.

Aerógrafo: instrumento utilizado para elaborar pinturas e 
gravuras por meio da pulverização proveninente de uma
fonte de ar comprimido, como compressores de ar e latas de 
spray, cuja tinta é expelida pela pressão da fonte de ar.

O primeiro instrumento similar a um aerógrafo foi
patenteado em 1876 por Francis Edgar Stanley de Newton, 
voltado para pinturas sem fins artísticos.



Capas da RAW: à esquerda, arte de Kaz, 1986. 
Acima, ilustração do belga Joost Swarte, 1989.



Revista japonesa Garo, capas de Terry King, 1982 e 1987.



Barbara Nessim (nascida em 1939).
Artista, ilustradora e educadora
americana. 

Suas ilustrações apareceram nas capas
de quase todas as principais revistas
americanas, incluindo Time, Rolling 
Stone e New York Times Magazine. 

Trabalha com ilustrações e capas para 
revistas, estampas provocativas, 
desenhos e pinturas que representam
suas visões feministas, e arte para 
campanhas publicitárias de empresas
como Levi’s e Ralph Lauren.



Barbara Nessim: à esquerda, capa da Art Direction, 1973. 
Acima, colagem “Missing You”, 2010. 

Ela emprega uma ampla variedade de técnicas, incluindo
desenho, aquarela, gravura, fotografia e colagem.



Barbara Nessim: capas de revista. À esquerda, capa da Time, 1982. À direita, capa da revista ITD, 1980.



NESSIN, PIONEIRA NO USO DO COMPUTADOR COMO FERRAMETA ARTÍSTICA
Acima, “Ode to the Statue of Liberty”, fotografia Cibachrome da tela do computador, 1982-1984.

Em 1980, Nessim encontrou um patrocinador interessante, a Time Incorporated / Time Video Information Services (TVIS), que tinha
computadores e a convidou para ser uma artista residente. Ela foi autorizada a trabalhar nos computadores das 17h às 9 da manhã, e 
explorou os recursos durante dois anos (até 1983). Usando manuais para aprender a navegar em programas complicados, se tornou
proficiente na criação de arte computacional.



No Brasil, Millôr Fernandes foi um dos pioneiros a usar o computador em charges, cartuns e desenhos.
Imagem retirada de video sobre o artista no Youtube. 



Millôr: trabalho publicado na revista Istoé. Anos 80.



Ao lado, capa da revista inglesa i-D de 1985, voltada para 
música, arte cultura jovem.
Acima, capa da publicação quando ela tinha outro formato, 
em 1982.

Observar como a interferência sobre fotografias pode ser  
um modo de criar ilustração.



Grafismo de Emilio Damiani usado em capa da Ilustrada, Folha de S. Paulo, 1985.

Na hora de montar, o texto de Pepe Escobar ficou menor do que o previsto.
O designer do jornal resolveu copiar o grafismo do Emilio e usar em outras áreas da página: 
pediu ao pastup pra cortar tiras em “ondinhas” e cobriu os espaços em branco com as melhores
partes.



Ilustração de Glauco e Emilio Damiani para a Folha de S. Paulo, anos 80.



Acima, o ilustrador Orlando Pedroso na
redação do jornal Folha de S. Paulo, anos 80.

À esquerda, Orlando com o cartunista, 
chargista e quadrinista Glauco (1957 – 2010), 
criador do personagem Geraldão.

Fonte: Orlando Pedroso



Trabalhos de 
Trimano para o 
Caderno 2, caderno
cultural do jornal
“Estadão”, O Estado 
de S. Paulo, 1988.

Vale observar a 
importância da 
diagramação no 
resultado final, 
valorizando a 
ilustração.



Luiz Gê, Alcy e outros no Caderno 2 do Estadão (final dos anos 1980). As ilustrações, cartuns e tirinhas conferiam dinamismo e ousadia ao
caderno e desempenhavam papel importante no jornal, contribuindo diretamente para sua identidade.



Guto Lacaz, capas da revista Around.
Ao lado, capa de 1985, e acima, capa de 1984.

A publicação da boate paulista Gallery, editada por Joyce 
Pascowitch, depois se tornou a revista A-Z.



Ilustração de Marcelo Cipis para texto de Caio Fernando Abreu na revista Around, anos 80.



Reparem como, nesse trabalho de Cipis, é mantido o padrão da ilustração na página dupla seguinte. Nessa narrativa desconexa, os mesmos
quadrinhos são reembaralhados, gerando uma nova leitura.



Ilustrações de Gizem Vural - jovem
ilustradora de origem turca que vem
atuando no mercado americano - para 
temas culturais: escrita e música.

À esquerda, capa para o jornal The 
Guardian Review sobre o conceito de 
apropriação cultural do escritor, 2016.

No canto direito, ilustração para a seção de 
música clássica do jornal The New York 
Times, 2021.



A ilustradora japonesa Natsu Wakabayashi investe em cenários cheios de detalhes. Acima, desenho recente da artista.



Capas da revista Piauí. À esquerda, arte de Andrés Sandoval, 2010. À direita, capa de Gérard Dubois, 2011. 



Revista 3x3, revista americana especializada em ilustração.
Ao lado, capa de Martin Haake para a edição n.11.
Acima, capa de Michael Slack para a edição n.18.



Colagem de Rico Lins para capa da 
revista Serrote n.23, IMS.
Confiram em ricolins.com



Manuela Eichner: ilustração com colagem para revista Trip na Alemanha, 2016. Vale reparar como a cor amarela do fundo exerce forte 
impacto no resultado. 



Na página dupla seguinte é mantido o partido e abordagem no design e ilustrações.



Trabalhos para textos 
poéticos podem ser 
bastante abertos, 
mantendo uma 
conexão por vezes 
sutil com o texto -
sugerindo um tom ou 
ambientação, por 
exemplo. 

Ilustrações de Mariana 
Serri para a seção 
“Imaginação” na 
quarta capa da  
Ilustríssima, caderno 
de cultura do jornal 
Folha de S. Paulo, 
ambos intitulados 
“Dois Poemas”. O 
primeiro texto é de 
Eucanaã Ferraz, 
publicado em 2010, e 
o segundo é de Afonso 
Henriques Neto, 2011.



Capa de Laura Teixeira - com exploração de 
fitas adesivas coloridas - para a primeira edição 
da revista de ensaios literários Quatro Cinco 
Um, 2019.



Andrés Sandoval: desenho com carimbos feito para a revista Bauweit, Berlin, 2014. 



Capas de Rico Lins – com composição impactante e exploração de fotografia, cores fortes, formas com contornos despojados e sintéticos - para a revista de cultura Bravo!, Editora Abril. 
Publicadas, da esquerda para a direita, em 1998 1997, 2000.



MIXED MEDIA:

Ilustrações de Walter Vasconcelos que misturam  desenhos a traço a colagem manual e digital. Manchas de tinta, 
rabiscos, papéis velhos, fontes gráficas, fotos antigas são revisitadas em seu vocabulário gráfico.

Editor de arte da revista Ciência Hoje das Crianças, ilustrou para coluna na Revista da Cultura, e já colaborou para 
inúmeros jornais e revistas do Brasil e EUA. Fonte: @waltervasconcelos01



Capas da Revista da Cultura (direção de arte de Carol Grespan): à esquerda, ilustração de Rico Lins que explora carimbos, desenho, colagem, 2009; acima, à direita, trabalho 
de Flavio Morais com elementos inspirados na cultura popular, 2015.



Ilustrações também podem ser feitas 
com elementos tridimensionais, como 
nesses trabalhos do ilustrador Flavio 
Morais, residente em Barcelona. 
Fonte: rede social do artista.
À direita, uma capa para a revista Time 
Out Barcelona de 2010, em estilo 
inspirado em xilogravura de cordel. 



ILUSTRAÇÃO EDITORIAL: 
ARTE & CULTURA

Processo criativo / Colagem



EXEMPLOS DE TRABALHOS: PROCESSO CRIATIVO



CASO 1

Trabalho realizado para o jornal Folha de S. Paulo.

Espaço: Seção Imaginação, última página do caderno cultural Ilustríssima, publicado todo domingo 
no jornal. A seção traz sempre um texto ou trecho de texto de um escritor, de modo geral um conto, 
uma ficção ou poema. Tanto o texto quanto a ilustração tendem a promover leituras mais abertas.

Formato: O designer passou um template com sugestão de diagramação, definindo o espaço de 
texto e de ilustração. Esta ocuparia quase toda a página do jornal aberto.

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: 1 semana, de 1 a 7 do mês.



Após ter sido sondado pelo cliente no dia 1 de outubro, recebi um briefing com idéias gerais e comecei a 
desenvolver rascunhos. Só no dia 5 recebi o texto definitivo, enviado pelo editor, e um template (ao lado) 
com indicações de espaços para texto (o texto ali na imagem ainda é falso) e ilustração. 

Trabalhei bastante do dia 5 ao 6, chegando numa solução bastante próxima da final.



PARTIDO FORMAL 

Defini para mim mesmo uma 
limitação: iria trabalhar apenas com 
formas geométricas (recorte digital de 
papel texturizados, a maioria delas  
previamente escaneados) e elementos 
de cartilhas antigas e clichês.



Biblioteca

Desde o início de minha 
carreira, fui acumulando 
elementos escaneados, que ia 
guardando  numa pasta.

Essa imagem, por exemplo, foi 
tirada de uma cartilha escolar 
antiga de meu avô. 

Trabalhei o contraste, deixei o 
fundo bem claro e em preto e 
branco pra facilitar a 
sobreposição na ilustração.



No dia 6 enviei para a designer um “rascunho” com arte final bastante adiantada.
Esse é o texto que escrevi na mensagem com o rascunho anexado, nele explico a ideia geral.

Reparem que os clichês não foram aplicados de modo gratuito, há uma razão para o uso deles: 
associo esses elementos a “conhecimento técnico”.



No caso, o rascunho 
serve de guia para o 
desenvolvimento da 
ilustração.

Apesar das diretrizes um 
tanto fixas do rascunho, 
há ainda espaço para um 
processo de criação 
intuitivo, na escolha das 
texturas, cores e 
detalhes.



A proposta traz um certo nível de abstração, mas existe 
a atenção à comunicação de determinados elementos, 
fundamentais para a leitura e compreensão do leitor: o 
rosto, capacete e barba do personagem, e a lança e 
escudo – a percepção deles deve ser mais clara.

Além da preocupação em deixar um espaço adequado 
para o texto ser inserido, estudei um papel mais claro 
pro fundo de modo a permitir leitura.



CASO 2

Trabalho realizado para o jornal Folha de S. Paulo.

Espaço: Mais um trabalho para a seção Imaginação, da Ilustríssima.

Formato: O designer passou um template com sugestão de diagramação, definindo o espaço de 
texto e de ilustração. Esta ocuparia quase toda a página do jornal aberto.

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: mais ou menos 1 semana, de 28 de agosto a 6 de setembro.



Recebi do cliente um 
texto razoavelmente 

longo em arquivo 
word.

Imediatamente 
chamou minha 

atenção a palavra 
“escrita” em alguns 

títulos.



A própria editora do caderno comentou, quando me encomendou o trabalho, que o texto 
era difícil, complexo. 

Li, fiz anotações, trabalhei em cima e no dia 1 de setembro enviei uma mensagem com três 
esboços e  explicações.

Escrevi dizendo que algumas coisas em chamaram a atenção no texto, como a palavra 
“escrita”, e uma menção ao sujeito se desfazendo e se desmanchando.



Outro trecho difícil, que achei interessante, falava em “argamassa única de escrita e 
existência”. 

Na minha mensagem pro cliente explico minha intenção em fazer uma figura esfacelada, 
cheia de elementos amontoados da escrita e do cotidiano.

Como ainda não tinha a mancha de texto (a página diagramada com os espaços pra 
ilustração e texto), disse que depois poderia ajustar e retrabalhar a composição.”



Esboços



A editora e a designer gostaram desse rascunho com a garrafa e enviaram a 
página com o texto final e esboço aplicado (ao lado). Reparem que há 
bastante texto, duas colunas verticais.

Depois disso, fiz versões mais finalizadas levando em consideração esses dois 
blocos de texto. Testei a imagem com fundo texturizado e  fundo branco. O 
cliente preferiu o fundo texturizado.



Na hora de enviar a arte 
finalizada, testei uma nova 
versão com cores mais 
chapadas e fortes. Mandei as 
duas e deixei pro cliente 
escolher. Eles seguiram 
preferindo a de fundo mais 
texturizado.

Acabei gostando bastante 
dessa versão com fundo 
amarelo, ela virou quarta capa 
de uma edição da revista 
americana 3x3 em 2021.



OBSERVAÇÃO: Nem sempre é possível compreender 100% o que está escrito num texto que devemos 
ilustrar. 

Num trabalho, por vezes, temos que lidar com temas e conteúdo que desconhecemos. 

É claro que é importante tentar entender tudo ao máximo – e vale dizer, gostar de ler ajuda. 

Nessas situações, uma saída é explorar algo que conseguimos entender: pode ser um detalhe ou um 
aspecto geral.



UMA DICA: Ao ilustrar um texto, você não deve se preocupar em falar, comentar e explicar TUDO o que 
está no texto. 

Vale anotar palavras e aspectos importantes, e procurar selecionar UM PONTO DE PARTIDA. 

A partir desse ponto de partida, o ilustrador pode desenvolver sua imagem e, inclusive, trazer 
elementos novos que enriquecem o conjunto da obra, o texto + ilustração. 

Apenas repetir de modo excessivamente óbvio o que está no texto, ou seja, ser redundante, não gera 
boas ilustrações.



REPERTÓRIO E PESQUISA: Quando peguei esse trabalho e li esse conteúdo difícil, lembrei de um artista 
italiano - que fez importantes obras no começo do século passado - chamado De Chirico. 

Seu trabalho, bastante metafísico e que aborda a alienação do ser humano, explora objetos muitas vezes 
amontoados que se apresentam destituídos de sua função habitual. 

De algum modo De Chirico me inspirou, mas busquei fazer algo bastante diferente. 

Comento isso pra enfatizar a importância de ter referências e ir, aos poucos, desenvolvendo um 
repertório capaz de enriquecer nosso trabalho.



COLAGEM: DICAS

É comum o artista com pouca 
prática gastar um tempo enorme 
procurando um determinado 
elemento (que pretende aplicar na 
colagem) em revistas. Por exemplo, 
ele quer encontrar um rosto e não 
acha nada satisfatório no material 
que tem à disposição.

É importante ter consciência de  
que a colagem é um terreno de 
grande liberdade: o artista pode, 
por exemplo, criar um rosto 
recortando silhuetas de uma 
página colorida, ou de uma folha 
com uma textura. Esse recurso 
pode agilizar bastante o trabalho 
do ilustrador.

Na ilustração ao lado, foi recortada 
uma silhueta que lembra rostos e 
sugere o vapor que sai da xícara.
Trabalho de Daniel Bueno 
publicado na revista Continente 
Multicultural.



Quando encontramos um 
rosto para ser usado numa 
colagem, não 
necessariamente 
precisamos recortar ele 
direitinho, acompanhando 
todo seu contorno: 
podemos inventar um 
novo contorno e formato 
para ele. 

No caso dessa ilustração, o 
rosto de cada uma das 
figuras ao lado foi 
recortado num formato 
semi-circular ou oval. 
Parte do rosto original 
ficou de fora, o que ajuda 
a disfarçar a procedência 
das imagens numa 
colagem. E lembre-se: as 
formas podem ser muito 
variadas, e a ousadia é 
bem-vinda em trabalhos 
com colagem.

Ilustração de Daniel Bueno 
para o site Vitrivius.
Fotos: publicadas na 
Vanity Fair, anos 1930-40.



Não existe muito o “jeito certo” na colagem. Mas é preciso ter 
consciência das suas inúmeras possibilidades.

É muito comum em oficinas o pessoal ter fotos à disposição e recortar 
imagens grandes e blocadas, colando e criando composições com 
figurinhas, sem muita elaboração. Mais uma vez, vale dizer: isso não é 
necessariamente errado, tudo vai depender do contexto e da intenção 
do ilustrador. 

Mas boa parte do que é criado com colagem vai além disso. As 
colagens podem ser feitas, por exemplo, com recortes de contornos 
inusitados e justaposição de fragmentos, como veremos a seguir.



Reparem como é possível ousar e recortar pedaços das imagens sem sequer seguir as linhas 
de contorno. Depois, ainda dá pra sobrepor e conectar os fragmentos. 
Esse é apenas um exemplo rápido do procedimento, as possibilidades são inúmeras.



Aqui nesse caso fragmentos são recortados e depois empregados numa nova composição.
Observem como até o fundo da imagem pode ser utilizado: no caso, os elementos escuros que 
definem rosto, pescoço e nariz dos personagens foram criados com o recorte livre das texturas 
de fundo.



Os trabalhos da artista Hannah Höch são verdadeiras aulas de colagem. Criados há muito tempo atrás, ainda influenciam ilustradores 
contemporâneos e funcionariam bem em publicações atuais. Observem a liberdade no recorte dos contornos e a mistura e sobreposição 
inusitada de elementos. Esses trabalhos mostram como é enorme o leque de possibilidades: ao invés de recortar simplesmente um rosto 
inteiro, existe a opção de mesclar fragmentos de rostos diferentes (e mesmo de uma máscara!), brincando com escalas diferentes, etc.
Detalhe da colagem “Fashion Show”, 1925-1935.



Hannah Höch (1889 – 1978)

Artista alemã, foi uma das mais importantes
representantes do movimento dadaísta e precursora
da fotomontagem. Apropriava e recombinava imagens 
e textos da cultura de massas para criticar a cultura da 
época, a República de Weimar e a condição da mulher
na sociedade.
Hannah passou os anos do Terceiro Reich na
Alemanha, tentando permanecer quieta e no plano de 
fundo. Foi incluída na lista dos “artistas degenerados” 
e só em 1946 pode expor novamente em seu país.
Desafiou as representações das mulheres, levantando
questões sobre sexualidade e gênero.
Acima, trabalho de 1946. Ao lado, retrato da artista
quando jovem.



Nesse outro trabalho de Hannah 
Höch, da década de 1930, reparem 
como os elementos – pernas, busto, 
cabeça – não precisam 
necessariamente ser proporcionais 
ou ter a mesma cor e textura. 

Tais misturas causam estranhamento 
– no bom sentido. Instigam o 
observador, provocam sua percepção 
e imaginação.

É bacana ver também como a artista 
é cuidadosa na escolha das texturas 
de fundo, leves para permitir uma 
boa leitura das figuras principais.
As texturas do fundo enriquecem a 
cena, cada detalhe conta muito.

Hannah Höch: “Liebe” (Love), 1931.


