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Le origini





La storia del libro inizia con la necessità 
dell’uomo di conservare e tramandare informa-
zioni, una sfida che ha spinto le civiltà antiche a 
sviluppare forme di scrittura e supporti materiali 
sempre più sofisticati. Intorno al III millennio a.C., 
gli Egizi inventarono i rotoli di papiro, un materiale 
ottenuto dalla pianta di papiro, lavorata in strisce 
incrociate, pressate e fatte asciugare. Il rotolo era 
lungo, fragile e difficile da maneggiare, ma rap-
presentava il primo esempio di supporto per la 
scrittura relativamente standardizzato.

Con il passare del tempo, il rotolo fu adottato 
anche dai Greci e dai Romani, che lo utilizzavano 
per registrare testi di diritto, poesia e letteratura. 
Tuttavia, la crescente complessità della scrittura 
e la necessità di accedere rapidamente a specifi-
che sezioni di un testo portarono all’evoluzione 
verso un formato più pratico: il codice. Questo 
nuovo formato, composto da fogli piegati e cuciti, 
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consentiva di organizzare i contenuti in modo 
sequenziale e facilitava la consultazione, segnando 
una svolta cruciale nella storia del libro.

Parallelamente, i progressi tecnologici influirono 
sulla scelta dei materiali. La pergamena, introdotta 
intorno al II secolo a.C. a Pergamo, in Asia Minore, 
divenne il supporto principale per la scrittura 
nei secoli successivi. Realizzata con pelli animali 
lavorate, la pergamena era resistente e flessibile, 
benché costosa. Questa innovazione tecnologica 
influenzò anche la progettazione grafica dei testi: 
la possibilità di scrivere su entrambi i lati del mate-
riale aumentò l’efficienza, mentre la qualità della 
superficie permise un uso più creativo dello spazio, 
con decorazioni e illustrazioni che arricchivano i 
manoscritti.

Un elemento fondamentale nella storia del libro 
è l’invenzione della carta, un materiale che rivolu-
zionò la produzione e la diffusione del testo scritto. 
Introdotta in Cina durante la dinastia Han (II secolo 
d.C.) grazie agli esperimenti di Cai Lun, la carta era 
prodotta con una miscela di fibre vegetali, acqua 
e colle animali o vegetali. Il processo si diffuse 
lentamente verso l’Occidente, arrivando nei paesi 
islamici intorno al VIII secolo e in Europa intorno 



al XIII secolo. La carta era più economica e facile 
da produrre rispetto alla pergamena, aprendo 
la strada a una maggiore accessibilità al libro e 
influenzando il modo in cui i contenuti venivano 
progettati e organizzati. 1 -
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Con il declino dell’Impero Romano, il libro 
assunse un ruolo cruciale nella conservazione e 
trasmissione del sapere. Nei monasteri, luoghi di 
isolamento e studio, i manoscritti venivano copiati 
a mano dagli amanuensi con una cura meticolosa, 
trasformandosi in veri e propri tesori culturali. 
Questi volumi non erano semplicemente strumenti 
funzionali, ma autentiche opere d’arte, arricchite 
da miniature, iniziali ornate e decorazioni che 
esaltavano il valore del testo sacro o letterario.

La produzione di un manoscritto medievale era 
un processo lungo e laborioso. La pergamena, 
preparata con pelle animale, richiedeva una lavo-
razione complessa per ottenere una superficie 
adatta alla scrittura. Successivamente, i monaci 
trascrivevano i testi con penne di canna o piume 
d’oca, utilizzando inchiostri artigianali. Infine, le 
decorazioni e le miniature venivano realizzate 
con pigmenti preziosi, come il blu ottenuto dal 
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lapislazzuli e l’oro in foglia, che conferivano al 
manoscritto un’aura di sacralità e bellezza.

Un esempio straordinario di questa tradizione 
è il Libro di Kells, prodotto intorno all’800 d.C. 
dai monaci celtici. Ogni pagina di questo capo-
lavoro è un’esplosione di dettagli artistici: motivi 
intrecciati, figure simboliche e colori vibranti si 
intrecciano con il testo, creando un’esperienza 
visiva e spirituale unica. In queste opere, il libro 
non era solo un mezzo per trasmettere infor-
mazioni, ma anche uno strumento di elevazione 
spirituale e culturale, dove ogni elemento grafico 
assumeva un significato simbolico.

Nel contesto irlandese e celtico, un altro esem-
pio significativo è il Libro di Durrow, che sfidava le 
regole tradizionali della leggibilità con decorazioni 
astratte e intricate. Le immagini spesso sovrasta-
vano il testo, creando una fusione tra contenuto 
e forma che rompeva con la rigidità delle conven-
zioni. Questi esperimenti visivi trasformavano i 
manoscritti in opere d’arte simboliche, dove la 
bellezza grafica era centrale quanto il contenuto 
testuale.

In ambito carolingio, sotto il patrocinio di Carlo 
Magno, la produzione di manoscritti raggiunse 



nuove vette. Opere come il Codex Aureus di St. 
Emmeram (IX secolo) combinavano il classicismo 
romano con innovazioni grafiche, utilizzando oro, 
argento e colori vibranti per enfatizzare il carat-
tere sacro del testo. Questi manoscritti non si 
limitavano a riprodurre le tradizioni precedenti, 
ma sperimentavano nuove soluzioni estetiche e 
di layout. La rinascita carolingia, infatti, tentò di 
unificare e standardizzare il design dei libri, intro-
ducendo una gerarchia visiva chiara e margini ben 
definiti che avrebbero influenzato le convenzioni 
grafiche per i secoli a venire.

Durante tutto il Medioevo, il libro rappresentò 
un equilibrio tra funzionalità e ornamento. Le con-
venzioni grafiche dell’epoca includevano margini 
ampi per annotazioni, spazi ben definiti tra righe e 
paragrafi, e l’introduzione di iniziali elaborate per 
segnare l’inizio dei capitoli. Tuttavia, la dimensione 
simbolica e decorativa era altrettanto centrale: 
non si trattava solo di leggere, ma di contemplare 
un oggetto in cui arte e spiritualità si fondevano.

In questo periodo, i manoscritti miniati diven-
nero il culmine della cultura visiva del libro. Dai 
monasteri irlandesi ai centri scriptoria carolingi, 
ogni tradizione locale contribuì a modellare il libro 
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medievale come un capolavoro che trascendeva la 
sua funzione pratica per diventare un’espressione 
dell’identità culturale e religiosa del tempo.

La comparsa della stampa a caratteri mobili nel 
XV secolo rappresentò una delle trasformazioni 
più significative nella storia del libro e della pro-
gettazione editoriale. Johannes Gutenberg, un 
orafo tedesco, combinò diverse tecnologie preesi-
stenti – come la pressa da vino, i caratteri mobili in 
metallo e un inchiostro a base oleosa – per creare 
un sistema di stampa efficace e replicabile. Il risul-
tato fu la Bibbia a 42 linee, completata nel 1455, 
considerata il primo esempio di libro stampato in 
serie. Questo evento inaugurò l’era della riprodu-
cibilità tecnica, in cui la conoscenza poteva essere 
distribuita su vasta scala.

La stampa portò con sé una crescente standar-
dizzazione nella progettazione grafica. I caratteri 
tipografici, come il gotico, furono progettati per 
imitare la scrittura manuale dei manoscritti, 
creando una continuità con le tradizioni visive 
del Medioevo. La disposizione del testo seguiva 
convenzioni consolidate: ampi margini per anno-
tazioni, capitoli numerati e l’introduzione di 
elementi come indici e frontespizi, che facilita-



vano la navigazione e conferivano ordine ai libri 
stampati.
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L’evoluzione





Tuttavia, nonostante l’affermazione di queste 
convenzioni, alcune figure del tempo iniziarono 
a sfidarle, introducendo elementi di sperimenta-
zione che avrebbero avuto un impatto duraturo 
sul design editoriale. François Rabelais, scrittore e 
umanista francese del XVI secolo, fu una di queste 
figure. Nei suoi libri, Rabelais giocò con la strut-
tura del testo e con l’uso creativo della tipografia, 
inserendo note a margine, giochi di parole e una 
disposizione non convenzionale delle pagine. 
Questo approccio, irriverente e innovativo, sfidava 
l’idea di un testo rigidamente ordinato e rifletteva 
lo spirito satirico e caotico delle sue opere.

Parallelamente, Aldo Manuzio, tipografo e 
editore veneziano, ridefinì il design del libro, 
combinando praticità e bellezza estetica. Nel 
XVI secolo, Manuzio introdusse il formato tasca-
bile, rendendo i libri più economici, portatili e 
accessibili a un pubblico più ampio. I suoi volumi, 
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spesso dedicati ai classici greci e latini, furono 
accompagnati dall’uso innovativo dei caratteri ita-
lici, disegnati da Francesco Griffo. Questa scelta 
tipografica rompeva con le forme gotiche pesanti 
dell’epoca, introducendo un’estetica più fluida e 
moderna, che sottolineava la leggibilità e la bel-
lezza visiva.

Manuzio non si limitò a democratizzare il libro: le 
sue edizioni erano curate nei minimi dettagli, dalla 
tipografia all’impaginazione, enfatizzando il ruolo 
del design editoriale come arte. L’introduzione di 
frontespizi eleganti e del formato portatile tra-
sformò il libro da oggetto elitario a strumento 
personale e funzionale. La sua eredità influenzò 
profondamente il mondo dell’editoria, fissando 
nuovi standard per la progettazione grafica e l’ac-
cessibilità del testo.

L’età della stampa, quindi, rappresentò un 
periodo di contrasti: da un lato, la standardiz-
zazione portata dalla tecnologia; dall’altro, il 
desiderio di alcuni designer e autori di rompere 
con le convenzioni per esplorare nuove possibilità 
creative. Questo dualismo tra tradizione e inno-
vazione avrebbe continuato a plasmare il design 
del libro nei secoli successivi.



Con l’avvento dell’età moderna, il libro iniziò a 
trasformarsi non solo come mezzo di diffusione 
del sapere, ma anche come oggetto di design 
influenzato dai movimenti artistici e dalle esigenze 
culturali dell’epoca. Durante il Rinascimento, l’in-
teresse per l’armonia e l’equilibrio visivo portò a 
una vera e propria rivoluzione nella progettazione 
editoriale. Artisti e tipografi come Geoffroy Tory e 
Albrecht Dürer introdussero principi matematici e 
proporzioni geometriche nella progettazione dei 
libri. Tory, in particolare, nelle sue opere come 
Champ Fleury (1529), cercò di unire arte e fun-
zione, rompendo con le impaginazioni medievali 
per proporre soluzioni più eleganti e razionali. 
Nonostante il suo approccio rigoroso, Tory spe-
rimentò con l’ornamentazione e la tipografia, 
creando opere che erano al contempo funzionali 
e artistiche.

Parallelamente, Albrecht Dürer portò l’arte 
dell’incisione al servizio del libro, contribuendo 
con illustrazioni  che dialogavano armoniosamente 
con il testo. La combinazione di immagini e parole 
diventò una caratteristica distintiva dei libri del 
Rinascimento, anticipando un’estetica integrata 
che avrebbe ispirato generazioni di designer.
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Durante l’Illuminismo, la progettazione edito-
riale evolse ulteriormente, riflettendo i principi 
di chiarezza e razionalità propri dell’epoca. Un 
esempio emblematico è l’Encyclopédie di Denis 
Diderot e Jean le Rond d’Alembert, un’opera 
monumentale che stabilì nuovi standard per l’or-
ganizzazione visiva dei contenuti. L’impaginazione 
ordinata, gli indici chiari e le illustrazioni schema-
tiche facilitarono la navigazione e la comprensione 
dei testi, promuovendo un ideale di accessibilità 
e trasparenza.

Nel contesto produttivo, l’uso della carta – ormai 
diventata il supporto dominante – rese i libri più 
economici e accessibili, incentivando una mag-
giore sperimentazione grafica. Questo materiale 
flessibile e versatile favorì la diffusione dell’editoria 
su scala più ampia, aprendo nuove possibilità per 
il design editoriale.

Non tutti, però, seguirono le convenzioni del 
tempo. William Blake, poeta, incisore e tipografo 
del tardo XVIII secolo, sfidò apertamente le norme 
tradizionali del libro stampato. Opere come Songs 
of Innocence and of Experience rappresentano un 
esempio straordinario di integrazione tra testo e 
immagine. Blake progettava e stampava personal-



i suoi libri, utilizzando tecniche innovative come la 
stampa a rilievo. In questo processo, le illustrazioni 
non erano semplici aggiunte decorative, ma parte 
integrante della narrazione, creando un’esperienza 
estetica unica e immersiva.

Un’altra figura di rilievo fu Giambattista Bodoni, 
che operò alla fine del XVIII secolo. Sebbene il suo 
lavoro si inserisse principalmente nel solco delle 
convenzioni editoriali classiche, Bodoni introdusse 
un’attenzione ossessiva alla precisione tipogra-
fica e all’uso dello spazio bianco. La sua estetica 
rompeva con la tradizione decorativa barocca, 
proponendo un design essenziale e moderno. Le 
sue edizioni erano caratterizzate da una chiarezza 
visiva impeccabile, con caratteri nitidi e un’impagi-
nazione ariosa che enfatizzava l’eleganza del testo.

Queste figure, ognuna a suo modo, sfidarono 
o reinventarono le norme del loro tempo, con-
tribuendo a plasmare il design editoriale come 
lo conosciamo oggi. L’età moderna segnò quindi 
un periodo di transizione, in cui tradizione e 
innovazione convivevano, creando le basi per le 
sperimentazioni e le convenzioni future.
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Alla fine del XIX secolo, con l’avvento della rivo-
luzione industriale e la diffusione della stampa 
meccanica, il libro iniziò a essere prodotto su 
larga scala. Questo processo portò alla standar-
dizzazione della produzione, che, se da un lato 
democratizzava l’accesso ai libri, dall’altro limitava 
spesso la creatività grafica. Tuttavia, movimenti 
come Arts and Crafts in Inghilterra e Art Nouveau 
in Europa si opposero a questa standardizzazione, 
proponendo un ritorno all’artigianalità e all’este-
tica come valori fondamentali.

Uno degli esponenti più celebri di questa fase fu 
William Morris, fondatore della Kelmscott Press 
nel 1891. Morris cercò di unire bellezza e funzio-
nalità, creando libri che erano veri e propri oggetti 
d’arte. Le sue edizioni, caratterizzate da caratteri 
tipografici disegnati su misura, decorazioni flore-
ali e una particolare attenzione all’impaginazione, 
anticiparono un approccio più consapevole alla 
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progettazione editoriale. Sebbene ispirato dalla 
tradizione medievale, il lavoro di Morris mostrò 
che la bellezza del libro poteva coesistere con la 
funzionalità. Negli stessi anni, in Francia e Belgio, 
l’Art Nouveau rivoluzionò il design dei libri con 
ornamenti sinuosi e caratteri tipografici innovativi. 
Artisti come Eugène Grasset e Alfons Mucha inte-
grarono illustrazioni elaborate con testi, sfidando 
le convenzioni rigide della separazione tra conte-
nuto e decorazione. I libri prodotti in questo stile 
erano opere totali, in cui ogni elemento – coper-
tina, frontespizio, testo e immagini – contribuiva 
a un’esperienza visiva unitaria, dando vita a un 
design dove la forma era altrettanto importante 
quanto il contenuto.

Nel contesto della tipografia, l’innovazione tec-
nologica giocò un ruolo fondamentale. Il lavoro di 
Ottmar Mergenthaler con la Linotype e di Tolbert 
Lanston con la Monotype portò a una maggiore 
precisione e flessibilità nella composizione tipo-
grafica. La Linotype introdusse un sistema che 
permetteva la composizione automatica delle 
linee di testo, semplificando notevolmente la 
produzione dei libri e aprendo la strada a nuove 
possibilità di design. Tali sviluppi tecnologici, pur 



standardizzando il processo tipografico, offrirono 
anche nuove opportunità per l’esplorazione crea-
tiva nella progettazione dei libri.

La vera transizione verso la modernità arrivò con 
la reazione al decorativismo e l’affermazione di 
movimenti come il Costruttivismo in Russia, il De 
Stijl nei Paesi Bassi e il Bauhaus in Germania, che 
abbracciarono la geometria, la semplicità e la fun-
zionalità come principi cardine del design. Questi 
movimenti, sebbene diversi nelle loro manifesta-
zioni, condividevano un rifiuto della tradizione 
decorativa e una visione radicale per un design 
che rispecchiasse i cambiamenti sociali, culturali 
ed economici in atto. Un nome cruciale in questa 
transizione fu quello di El Lissitzky, figura centrale 
del Costruttivismo, che nei suoi lavori, come il libro 
Of Two Squares (1922), ridefinì completamente il 
layout del libro. Lissitzky utilizzò forme geometri-
che, composizioni asimmetriche e una tipografia 
audace per comunicare idee visive e concettuali, 
creando un equilibrio tra testo e immagine che 
sfidava le convenzioni tradizionali del design edi-
toriale. In questo periodo, la forma e la funzionalità 
non erano più distinte, ma si integravano in un’u-
nica visione estetica e concettuale.
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Il movimento del De Stijl, fondato da Piet 
Mondrian e Theo van Doesburg, portò avanti una 
visione del design che enfatizzava l’uso della geo-
metria e dei colori primari. Il libro, come oggetto 
grafico, divenne un mezzo per esprimere l’armo-
nia universale attraverso la composizione di linee 
rette, colori puri e spazi bianchi, rifiutando ogni 
decorazione superflua. In questi lavori, il libro 
divenne una “macchina” di comunicazione, pro-
gettata per trasmettere un messaggio concettuale 
e visivo in modo preciso e diretto. L’architettura 
e il design grafico si mescolarono, creando una 
nuova visione integrata dell’oggetto libro.

Nel XX secolo, il movimento della Bauhaus, 
fondato in Germania nel 1919 da Walter Gropius, 
divenne il cuore pulsante della rivoluzione del 
design. Il Bauhaus promuoveva un ritorno a forme 
semplici, pulite e razionali, e applicò questi prin-
cipi al design di ogni tipo di oggetto, dai mobili 
alla tipografia. Nel campo della progettazione 
editoriale, il Bauhaus influenzò profondamente il 
design del libro, facendone un mezzo per trasmet-
tere idee e concetti in modo leggibile, funzionale 
e chiaro. I designer della Bauhaus, come Herbert 
Bayer, Josef Albers e Jan Tschichold, crearono 



composizioni tipografiche che riflettevano l’ideale 
di un design funzionale ed essenziale, in cui l’uso di 
caratteri sans-serif e la struttura asimmetrica dei 
layout rompevano con la tradizione delle compo-
sizioni ornate e simmetriche. La funzione del libro, 
secondo il Bauhaus, non doveva essere solo quella 
di contenere testo, ma di veicolare un messaggio 
visivo chiaro, utilizzando una tipografia semplice 
e leggibile.

Un altro esponente fondamentale di questa tra-
sformazione fu Jan Tschichold, che, con la sua Neue 
Typographie (Nuova Tipografia) pubblicata nel 
1928, codificò molte delle tecniche che sarebbero 
diventate il fondamento della grafica moderna. 
Tschichold sosteneva che la tipografia dovesse 
essere al servizio del contenuto e della comunica-
zione, piuttosto che un fine estetico in sé. La sua 
visione influenzò non solo il design editoriale, ma 
anche la progettazione dei libri, portando all’ado-
zione di caratteri più leggibili, all’eliminazione delle 
decorazioni superflue e alla creazione di compo-
sizioni più dinamiche e fluide. Il suo approccio 
razionalista si allontanava dai decori tipici dei libri 
del passato e portava avanti un design minimalista 
e funzionale, incentrato sulla leggibilità e sull’effi-
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cacia della comunicazione visiva. Parallelamente, 
i movimenti Futurismo e Dadaismo rifiutarono le 
convenzioni stilistiche e strutturali esistenti, pro-
ponendo un approccio radicalmente nuovo al libro 
come oggetto visivo.

I futuristi italiani, capeggiati da Filippo Tommaso 
Marinetti, non solo abbandonarono la pagina come 
supporto esclusivamente testuale, ma riorganiz-
zarono il layout in modo tale che il significato del 
testo si fondesse con il dinamismo delle immagini. 
Nei libri come Parole in libertà, il testo non seguiva 
più una semplice sequenza lineare, ma si frantu-
mava, si sovrapponeva e si inclinava, riflettendo 
le idee futuriste di movimento e discontinuità. La 
tipografia stessa diventava una parte attiva del 
contenuto, riflettendo il flusso di energia e inno-
vazione che caratterizzava la visione futurista.

Il Dadaismo, a sua volta, contribuì alla sfida delle 
norme grafico-visive con libri che incorporavano 
collage, immagini scombinate e testi frammentati. 
Artisti come Tristan Tzara e Hugo Ball rifiutavano 
ogni forma di ordine prestabilito, mettendo in 
discussione la concezione stessa di libro come 
oggetto di conoscenza. Le opere dadaiste sovver-
tivano non solo la struttura del libro, ma anche il 



suo scopo, proponendo un’arte visiva che andava 
oltre la tradizione e la razionalità.

Con l’avvento della Seconda Guerra Mondiale 
e negli anni ‘50, la grafica editoriale continuò a 
evolversi sotto l’influenza di movimenti come 
il Modernismo. Designer come Josef Müller-
Brockmann e Massimo Vignelli svilupparono un 
design minimalista, incentrato sulla chiarezza e 
sulla funzionalità. Il loro approccio enfatizzava 
la composizione equilibrata, il rigore geometrico 
e una tipografia semplice, ma estremamente 
potente. Questo periodo vide il consolidamento di 
un design che privilegiava la razionalità e l’ordine, 
in cui la forma e il contenuto erano armonizzati 
per guidare il lettore attraverso la pagina in modo 
preciso e diretto.

In questi decenni, la progettazione editoriale 
sviluppò una visione radicalmente diversa del 
libro: non più solo un contenitore di parole, ma un 
oggetto esteticamente e concettualmente signifi-
cativo, capace di trasmettere emozioni e riflessioni 
attraverso la forma tanto quanto attraverso il con-
tenuto. I movimenti Arts and Crafts, Art Nouveau, 
Costruttivismo, De Stijl, Bauhaus, Futurismo 
e Dadaismo hanno svolto un ruolo cruciale nel 

2 
- 

D
al

la
 B

el
le

 É
po

qu
e 

al
 

se
co

nd
o 

do
po

gu
er

ra



trasformare il libro da semplice veicolo di infor-
mazioni a oggetto di design integrato, anticipando 
la rivoluzione grafica che avrebbe caratterizzato 
la seconda metà del XX secolo. 



L’editoria 
contemporanea





L’editoria underground ha sempre rappre-
sentato un punto di rottura rispetto ai modelli 
editoriali dominanti, agendo come catalizza-
tore di innovazione visiva e culturale. Nata come 
forma di espressione indipendente e ribelle, si è 
sviluppata parallelamente ai grandi movimenti 
controculturali del XX secolo, trovando espres-
sione in fanzine, riviste alternative e pubblicazioni 
artigianali che sovvertivano le regole del design 
editoriale tradizionale.

Le radici dell’editoria underground affondano nei 
primi decenni del XX secolo, quando movimenti 
come il Dadaismo iniziarono a sperimentare con 
collage, sovrapposizioni tipografiche e tecniche di 
stampa non convenzionali. Tuttavia, è con il boom 
della controcultura degli anni ‘60 e ‘70 che l’edi-
toria alternativa prende forma come strumento 
politico e sociale. Riviste come Oz nel Regno Unito 
e The San Francisco Oracle negli Stati Uniti utiliz-
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zavano tecniche artigianali come il ciclostile e la 
stampa offset per produrre materiali visivi a basso 
costo ma di grande impatto.

Negli stessi anni, un altro movimento culturale 
ha scosso profondamente il design editoriale: la 
cultura psichedelica. Influenzata dalla musica 
rock e dai movimenti controculturali, la grafica 
psichedelica ha introdotto una visione radical-
mente nuova, caratterizzata da colori vivaci, forme 
distorte e tipografie surreali. Le copertine degli 
album, come quelle dei Pink Floyd e dei Beatles, 
e i manifesti dei concerti sono diventati esempi 
iconici di questo stile. Anche i libri e le riviste 
cominciarono a esplorare un design più audace, 
con l’uso di caratteri allungati, forme non con-
venzionali e decorazioni ispirate al surrealismo. 
Questo approccio ha rappresentato un allontana-
mento dalle regole tradizionali del design, aprendo 
la strada a una maggiore libertà creativa anche 
nell’editoria.

In Italia, pubblicazioni come Il Male hanno incar-
nato l’anima irriverente dell’editoria underground, 
mescolando satira politica, grafica volutamente 
provocatoria e linguaggio visivo sperimentale. 
Queste riviste hanno utilizzato il design per scar-



dinare le norme estetiche e comunicative del 
mainstream, creando un nuovo vocabolario visivo 
che puntava alla provocazione e alla riflessione 
critica.

Con l’ascesa del movimento punk negli anni ’70, 
l’editoria underground raggiunse un nuovo apice 
di creatività visiva. Le fanzine punk, come Sniffin’ 
Glue e Maximum RocknRoll, erano caratterizzate 
da un’estetica grezza e aggressiva, in cui il collage 
e la tipografia manuale diventavano strumenti di 
ribellione. L’uso di immagini ritagliate, caratteri 
scritti a mano e layout caotici creava una narrativa 
visiva che incarnava la disillusione e la rabbia di 
una generazione, trasformando ogni pagina in un 
manifesto di ribellione. Questo stile rifletteva lo 
spirito DIY (Do It Yourself) del punk, enfatizzando 
l’idea che chiunque potesse creare e distribuire 
contenuti senza bisogno di risorse o competenze 
specializzate.

Un esempio iconico dell’estetica punk è la coper-
tina dell’album dei Sex Pistols, Never Mind the 
Bollocks, progettata da Jamie Reid. La copertina 
ha sfidato apertamente le convenzioni del design 
commerciale, utilizzando elementi tipografici che 
esprimevano il caos e l’urgenza del movimento 
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punk. Questo spirito di rottura è stato ripreso 
anche nell’editoria mainstream. Progetti come 
McSweeney’s Quarterly Concern hanno sperimen-
tato con formati inusuali, materiali alternativi e 
layout fuori dagli schemi, mantenendo tuttavia 
un accesso alla lettura interessante e stimolante 
per il pubblico.

Un elemento chiave dell’editoria underground 
è stato l’uso deliberato di imperfezioni grafiche. 
Le tipografie irregolari, i collage improvvisati e le 
immagini crude non erano semplici limiti tecnici, 
ma scelte stilistiche consapevoli che miravano 
a sottolineare l’autenticità e la spontaneità del 
messaggio. La mancanza di una finitura levigata 
diventava un simbolo di opposizione all’omolo-
gazione e al controllo estetico delle grandi case 
editrici. Le tecniche di stampa alternative, come 
il ciclostile e la fotocopia, hanno svolto un ruolo 
centrale nello sviluppo dell’editoria controcul-
turale. Questi strumenti economici e accessibili 
hanno permesso a chiunque di produrre pubbli-
cazioni senza dover dipendere da infrastrutture 
industriali, favorendo la diffusione di idee e stili 
visivi rivoluzionari. La texture grezza delle stampe 
ciclostilate e le distorsioni delle immagini fotoco-



piate aggiungevano un elemento visivo distintivo 
che veniva associato a una cultura underground 
autentica e non filtrata.

Un altro aspetto innovativo fu l’uso del formato 
poster all’interno delle pubblicazioni. Alcune rivi-
ste underground, invece di seguire un formato 
standard, si aprivano in grandi poster che combi-
navano testi, disegni e messaggi politici in un’unica 
composizione visiva. Questa soluzione non solo 
sovvertiva le aspettative del lettore, ma trasfor-
mava ogni pubblicazione in un oggetto artistico 
da esporre, rompendo la separazione tra editoria 
e arte.

L’editoria underground, con il suo approccio 
sperimentale e il rifiuto delle regole tradizionali, ha 
quindi dimostrato come la creatività possa emer-
gere attraverso strumenti semplici e un’estetica 
fuori dagli schemi. Le sue innovazioni, nate da 
un contesto di resistenza e indipendenza, hanno 
influenzato profondamente non solo le sottocul-
ture, ma anche il panorama editoriale più ampio, 
ridefinendo il rapporto tra forma, contenuto e 
messaggio.
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A partire dalla fine degli anni ‘80 e durante gli 
anni ‘90, la tipografia digitale ha rappresentato una 
rivoluzione senza precedenti nel design editoriale. 
L’introduzione di software come Adobe InDesign 
e Illustrator ha offerto ai designer un controllo 
senza paragoni su layout, caratteri e immagini, 
permettendo una manipolazione precisa e rapida 
che ha trasformato l’approccio alla progettazione 
grafica. Questa nuova libertà creativa ha stimolato 
un’intensa sperimentazione, dando vita a stili gra-
fici innovativi e diversificati.

La transizione al digitale ha coinciso con l’e-
mergere del postmodernismo, un movimento 
che ha messo in discussione le regole rigide del 
modernismo per abbracciare una pluralità di stili e 
linguaggi visivi. Designer come Paula Scher e David 
Carson hanno incarnato questa rivoluzione este-
tica, sfidando le convenzioni con approcci audaci e 
irregolari. Carson, in particolare, è noto per il suo 
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lavoro sulla rivista Ray Gun, dove ha sviluppato 
uno stile caratterizzato da layout caotici, tipogra-
fie disordinate e un’anarchia visiva che provocava 
reazioni viscerali nei lettori. Associato al “grunge 
design”, Carson ha saputo catturare l’energia e 
la confusione di un periodo segnato da profondi 
cambiamenti sociali e culturali.

Un altro protagonista chiave di questo periodo 
è Neville Brody, celebre per il suo lavoro su rivi-
ste come The Face e Arena. Brody ha introdotto 
forme geometriche audaci, colori intensi e un uso 
dinamico della tipografia, trasformando la grafica 
editoriale in un mezzo espressivo ed emozionale. 
Le sue creazioni hanno reso la tipografia prota-
gonista dell’esperienza visiva, ridefinendo il ruolo 
della grafica non solo come elemento funzionale 
ma come veicolo di coinvolgimento e narrazione.

La tipografia digitale ha avuto un impatto anche 
sul mondo del libro, ridefinendo le convenzioni 
grafiche consolidate. L’avvento degli e-book negli 
anni ’90 ha rappresentato una svolta epocale, tra-
sformando il libro da oggetto fisso a esperienza 
fluida e interattiva. La progettazione grafica ha 
dovuto adattarsi a un formato responsivo, capace 
di garantire leggibilità su dispositivi con schermi 
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di dimensioni e risoluzioni variabili. Questa evolu-
zione ha imposto una semplificazione delle scelte 
tipografiche, mantenendo come priorità un’espe-
rienza di lettura confortevole su e-reader, tablet 
e smartphone.

Parallelamente, il design editoriale ha continuato 
a esplorare nuove forme di comunicazione visiva. 
Il lavoro di Matthew Carter e Adrian Frutiger ha 
lasciato un segno indelebile sull’estetica tipogra-
fica del periodo, grazie alla creazione di caratteri 
iconici che combinavano funzionalità e bellezza 
visiva. Questi designer hanno dimostrato come la 
tipografia potesse essere non solo un elemento 
chiave per la leggibilità, ma anche un mezzo per 
arricchire l’esperienza visiva complessiva.

Gli anni ‘90 hanno segnato anche una riflessione 
sul concetto stesso di “libro” e sulla sua funzione, 
grazie alle possibilità offerte dalla tecnologia digi-
tale. Questo periodo ha visto la nascita di un nuovo 
modo di pensare la grafica editoriale, in cui forma 
e contenuto si integravano per creare esperienze 
che andavano oltre la tradizionale fruizione del 
testo stampato. I designer hanno sfidato le con-
venzioni narrative, esplorando layout non lineari 
e soluzioni innovative che trasformavano il libro 



in un oggetto dinamico e interattivo. In sintesi, 
gli anni ’80 e ’90 hanno rappresentato un periodo 
di straordinaria trasformazione per il design 
editoriale. La combinazione tra le innovazioni 
tecnologiche e la rottura delle convenzioni este-
tiche ha ridefinito i confini della progettazione 
grafica, aprendo nuove possibilità creative che 
continuano a influenzare il panorama editoriale 
contemporaneo.



L’inizio del XXI secolo ha segnato un punto di 
svolta per l’editoria, con l’introduzione di nuove 
tecnologie digitali che hanno trasformato radi-
calmente la progettazione, la produzione e la 
fruizione dei libri. Parallelamente, la stampa tra-
dizionale ha trovato nuovi spazi di espressione 
attraverso l’editoria non convenzionale, dove 
sperimentazione e creatività hanno sfidato le con-
venzioni consolidate. 

Un momento cruciale per l’editoria è stato il 
lancio del Kindle da parte di Amazon nel 2007. 
Questo dispositivo, grazie alla tecnologia a inchio-
stro elettronico, replicava l’esperienza visiva del 
libro tradizionale, garantendo una leggibilità otti-
male anche in piena luce. Il Kindle non solo ha 
rivoluzionato il mercato editoriale, ma ha anche 
stimolato una riflessione sulla progettazione dei 
libri digitali. Designer come Craig Mod hanno 
esplorato modi per integrare la narrazione visiva 
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con elementi interattivi, creando esperienze di 
lettura multimediali e personalizzate.

Progetti sperimentali come The Silent History 
hanno ulteriormente ampliato i confini del libro 
digitale, trasformandolo in un’esperienza narrativa 
interattiva e non lineare, fondendo i linguaggi del 
libro, del cinema e del videogioco. Queste inno-
vazioni hanno ridefinito il ruolo del lettore, che 
da semplice fruitore è diventato parte attiva nella 
costruzione della storia.

Nonostante l’avanzata del digitale, il libro fisico 
ha mantenuto un ruolo centrale, trasformandosi 
in un oggetto di design e sperimentazione crea-
tiva. Le case editrici hanno puntato su edizioni 
di pregio, utilizzando materiali di alta qualità e 
design innovativi per rendere i libri oggetti unici 
e desiderabili. Progettisti come Irma Boom hanno 
ridefinito il concetto di libro come opera d’arte, 
dimostrando come la stampa potesse continuare 
a essere un terreno fertile per la creatività.

Un esempio emblematico di questa tendenza è 
Tree of Codes di Jonathan Safran Foer, un libro che 
utilizza l’intaglio delle pagine per creare un’espe-
rienza tattile e visiva unica, sfidando le convenzioni 
della narrativa tradizionale. Questo approccio ha 



sottolineato l’importanza della dimensione fisica 
del libro, che il digitale non è in grado di replicare 
pienamente.

Negli anni 2000, l’editoria indipendente è emersa 
come un laboratorio di sperimentazione per nuovi 
linguaggi visivi e narrativi, raccogliendo l’eredità 
di movimenti come la scena punk e le fanzine. 
Adottando approcci artigianali e contenuti non 
convenzionali, ha continuato a sfidare le con-
venzioni tradizionali, adattandosi ai cambiamenti 
culturali e tecnologici.

Le zine moderne, spesso realizzate con tecnolo-
gie digitali come il risograph, combinano l’estetica 
DIY con strumenti contemporanei per affrontare 
temi attuali come la sostenibilità, la giustizia sociale 
e l’identità di genere. L’uso di tecniche artigianali 
e la valorizzazione della materialità del prodotto 
finale offrono un’esperienza tattile e visiva unica, 
in contrasto con l’omogeneità del digitale.

La diffusione di piattaforme di autopubblicazione 
e crowdfunding ha ulteriormente democratizzato 
l’accesso alla produzione editoriale, permettendo 
a una nuova generazione di creatori di portare 
avanti lo spirito ribelle dell’underground. Queste 
forme di editoria continuano a rappresentare una 
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voce indipendente e innovativa, esplorando nuovi 
linguaggi e sfidando continuamente le norme este-
tiche e culturali dominanti.

Designer come David Carson hanno introdotto 
elementi di antidesign, giocando con la tipografia 
e la composizione per creare pubblicazioni che 
sfidano le regole del design editoriale tradizionale. 
Piattaforme come Blurb hanno reso possibile la 
creazione di libri personalizzati, spostando il focus 
dalla produzione centralizzata alla creazione indi-
viduale e democratica.

L’evoluzione digitale ha trasformato anche il 
mondo della tipografia, rendendola uno stru-
mento ancora più versatile e potente. Designer 
come Jonathan Hoefler e Tobias Frere-Jones 
hanno creato caratteri iconici come Gotham e 
Whitney, che hanno influenzato l’estetica visiva 
delle pubblicazioni contemporanee, adattandosi 
perfettamente ai nuovi media digitali.

Contemporaneamente, designer come Jessica 
Hische ed Erik Spiekermann hanno riscoperto 
l’artigianato tipografico, combinando tecniche tra-
dizionali con strumenti digitali. Questa fusione ha 
rappresentato una reazione contro l’omogeneizza-
zione estetica del design digitale, conferendo alla 



tipografia una dimensione espressiva che racconta 
la storia del contenuto stesso.

L’avvento delle piattaforme social ha avuto un 
impatto profondo sull’editoria, ridefinendo i modi 
in cui i libri vengono promossi, distribuiti e per-
cepiti. Social network come Instagram, TikTok 
e Twitter hanno favorito la nascita di commu-
nity di lettori, come quelle legate agli hashtag 
#Bookstagram e #BookTok, dove utenti di tutto 
il mondo condividono recensioni, consigli e con-
tenuti visivi legati ai libri.

Queste piattaforme hanno anche permesso 
agli autori indipendenti di autopromuoversi e di 
raggiungere un pubblico globale senza passare 
attraverso i canali tradizionali. Il self-publishing, 
spesso supportato da strategie di marketing sui 
social, ha democratizzato ulteriormente l’accesso 
al mercato editoriale, offrendo nuove opportunità 
a scrittori emergenti. Inoltre, i social media hanno 
influenzato il design dei libri stessi. La copertina 
è diventata un elemento cruciale per catturare 
l’attenzione visiva nei feed digitali, spingendo i 
designer a creare grafiche accattivanti e fotogeni-
che. Questo fenomeno ha portato a una maggiore 
attenzione verso l’estetica editoriale e ha contri-
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buito a rafforzare il ruolo del libro come oggetto 
di culto, oltre che di lettura.

Parallelamente all’ascesa degli e-book e dei social 
media, gli audiolibri hanno vissuto una crescita 
esponenziale, trasformandosi in un fenomeno glo-
bale. Piattaforme come Audible e Storytel hanno 
reso l’esperienza di ascolto accessibile a un pub-
blico sempre più vasto, grazie a cataloghi ricchi e 
alla possibilità di fruire dei contenuti ovunque e 
in qualsiasi momento.

Gli audiolibri non solo offrono un’alternativa al 
libro tradizionale, ma stanno ridefinendo il con-
cetto stesso di lettura. Attraverso interpretazioni 
vocali di alta qualità e produzioni audio sempre 
più sofisticate, spesso arricchite da effetti sonori e 
musiche originali, gli audiolibri stanno diventando 
una forma d’arte autonoma. Questo formato si è 
dimostrato particolarmente inclusivo, rendendo la 
lettura accessibile a persone con difficoltà visive o 
con poco tempo per leggere in modo tradizionale.

Inoltre, l’aumento della popolarità degli audioli-
bri ha influenzato anche la produzione editoriale, 
spingendo a investire in narrazioni vocali coin-
volgenti e a considerare l’esperienza uditiva come 
parte integrante della progettazione del libro.



L’editoria non convenzionale e l’evoluzione del 
libro dagli anni 2000 a oggi mostrano come la coe-
sistenza di formati digitali e cartacei abbia aperto 
nuove possibilità creative, sia nella forma che nei 
contenuti. Se da un lato il digitale ha rivoluzionato 
la distribuzione e l’accessibilità dei libri, dall’altro 
ha stimolato una rinascita della stampa tradizionale 
come spazio di sperimentazione artistica. Questo 
dialogo continuo tra analogico e digitale continua 
a ridefinire il futuro del libro, offrendo inesauribili 
opportunità per l’innovazione nell’editoria.
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Dalla pergamena agli e-book, la storia 
del libro attraversa secoli di evoluzione 
grafica e innovazione. Dai codici miniati 
medievali alle copertine rivoluzionarie del 
Novecento, ogni trasformazione riflette il 
dialogo tra tecnologia, arte e cultura. Un 
viaggio attraverso le forme e le idee che 
hanno reso il libro un simbolo di creatività 
e cambiamento.


