
Diseño gráfico 
Mientras que los lápices y rotuladores se utilizan para bosquejar las ideas iniciales, hoy en día se 

utilizan computadoras para las etapas posteriores del proceso de diseño gráfico. 

El diseño gráfico es una profesión cuya actividad consiste en concebir, organizar, proyectar y 

realizar comunicaciones visuales, producidas en general por medios industriales y destinadas a 

transmitir mensajes específicos a grupos sociales y con objetivos claros y determinados. Esta 

actividad posibilita comunicar gráficamente ideas, hechos y valores procesados y sintetizados en 

términos de forma y comunicación, factores sociales, culturales, económicos, estéticos y 

tecnológicos. También se conoce con el nombre de diseño en comunicación visual, debido a que 

algunos asocian la palabra gráfico únicamente a la industria gráfica, y entienden que los mensajes 

visuales se canalizan a través de muchos medios de comunicación, y no solo los impresos. 

Dado el crecimiento veloz y masivo en el intercambio de información, la demanda de diseñadores 

gráficos es mayor que nunca, particularmente a causa del desarrollo de nuevas tecnologías y de la 

necesidad de prestar atención a los factores humanos que escapan a la competencia de los 

ingenieros que las desarrollan. 

Algunas clasificaciones difundidas del diseño gráfico son: el diseño gráfico publicitario, el diseño 

editorial, el diseño de identidad corporativa, el diseño web, el diseño de envase, el diseño 

tipográfico, la cartelería, la señalética y el llamado diseño multimedia, entre otros. 

 

Historia del diseño gráfico 

La definición de la profesión del diseñador gráfico es más bien reciente, en lo que se refiere a su 

preparación, su actividad y sus objetivos. Aunque no existe consenso acerca de la fecha exacta en la 

que nació el diseño gráfico, algunos lo datan durante el período de entre guerras. Otros entienden 

que comienza a identificarse como tal para finales del siglo XIX. 

Puede argumentarse que comunicaciones gráficas con propósitos específicos tienen su origen en las 

pinturas rupestres del Paleolítico y en el nacimiento del lenguaje escrito en el tercer milenio a. de C. 

Pero las diferencias de métodos de trabajo, ciencias auxiliares y formación requerida son tales que 

no es posible identificar con claridad al diseñador gráfico actual con el hombre de la prehistoria, 

con el xilógrafo del siglo XV o con el litógrafo de 1890. 

La diversidad de opiniones responde a que algunos consideran como producto del diseño gráfico a 

gorda manifestación gráfica y otros solamente a aquellas que surgen como resultado de la 

aplicación de un modelo de producción industrial; es decir, aquellas manifestaciones visuales que 

han sido "proyectadas" contemplando necesidades de diversos tipos: productivas, simbólicas, 

ergonómicas, contextuales, etc. 

 

La historia de la tipografía —y por carácter transitivo, también la historia del libro— está 

estrechamente vinculada a la del diseño gráfico; esto puede ser así porque prácticamente no existen 

diseños gráficos en los que no se incluyan elementos gráficos de este tipo. De ahí que cuando se 

habla de la historia del diseño gráfico, también se cita la tipografía de la columna trajana, las 

miniaturas medievales, la imprenta de Johannes Gutenberg, la evolución de la industria del libro, 

los afiches parisinos, el Movimiento de Artes y Oficios (Arts and Crafts), William Morris, la 

Bauhaus, etc. 

La introducción de los tipos móviles por Johannes Gutenberg hizo a los libros más baratos de 

producir, además de facilitar su difusión. Los primeros libros impresos (incunables) marcaron el 

modelo a seguir hasta el siglo XX. El diseño gráfico de esta época se ha llegado a conocer como 

Estilo Antiguo (especialmente la tipografía que estos primeros tipógrafos usaron) o Humanista, 

debido a la escuela filosófica predominante de la época. 

Tras Gutenberg, no se vieron cambios significativos hasta que a finales del siglo XIX, 

específicamente en Gran Bretaña, se hizo un esfuerzo por crear una clara división entre las Bellas 

Artes y las Artes Aplicadas. 



Siglo XIX 

  

Primera página del libro The Nature of Gothic de John Ruskin, editado por la imprenta Kelmscott. 

El Arts and Crafts proponía revivir el arte medieval, la inspiración en la naturaleza y el trabajo 

manual. 

Durante el siglo XIX el diseño de mensajes visuales fue confiado alternativamente a dos 

profesionales: el dibujante o el impresor. El primero estaba formado como artista y el segundo como 

artesano, ambos frecuentemente en las mismas escuelas de artes y oficios. Para el impresor tenía 

como arte el uso de ornamentos y la selección de fuentes tipográficas en sus composiciones 

impresas. El dibujante veía a la tipografía como un elemento secundario y prestaba más atención a 

elementos ornamentales e ilustrativos. 

Entre 1891 y 1896, la imprenta Kelmscott de William Morris publicó algunos de los productos 

gráficos más significativos del Movimiento de Artes y Oficios (Arts and Crafts), y fundó un 

lucrativo negocio basado en el diseño de libros de gran refinamiento estilístico, vendiéndolos a las 

clases pudientes como objetos de lujo. Morris demostró que existía un mercado para los trabajos de 

diseño gráfico, estableciendo la separación del diseño con respecto a la producción y las bellas artes. 

El trabajo de la imprenta Kelmscott está caracterizado por su recreación de estilos históricos, 

especialmente medievales. 

 

Primeras vanguardias 

Diseño de pictogramas actuales, para el servicio de Parques Nacionales de los Estados Unidos. La 

idea de simplificar al máximo las formas en los símbolos se desarrolló durante la década de 1950. 

El diseño de principios del siglo XX, al igual que las bellas artes del mismo periodo, fue una 

reacción contra la decadencia de la tipografía y el diseño de finales del siglo XIX. 

El interés por la ornamentación y la proliferación de cambios de medida y estilo tipográfico en una 

misma pieza de diseño, como sinónimo de buen diseño, fue una idea que se mantuvo hasta fines del 

siglo XIX. El Art Nouveau, con su clara voluntad estilística fue un movimiento que aportó a un 

mayor orden visual en la composición. Si bien mantuvo un alto nivel de complejidad formal, lo hizo 

dentro de una fuerte coherencia visual, descartando la variación de estilos tipográficos en una 

misma pieza gráfica. 

Los movimientos artísticos de la segunda década del siglo XX y la agitación política que los 

acompañaba, generaron dramáticos cambios en el diseño gráfico. El Dada, De Stijl, Suprematismo, 

Cubismo, Constructivismo, Futurismo, y el Bauhaus crearon una nueva visión que influyó en todas 

las ramas de las artes visuales y el diseño. Todos estos movimientos se oponían a las artes 

decorativas y populares, así como también el Art Nouveau, que bajo la influencia del nuevo interés 

por la geometría evolucionó hacia el art déco. Todos estos movimientos aparecieron con un espíritu 

revisionista y transgresor en todas las actividades artísticas de la época. En este período también 

proliferaron las publicaciones y manifiestos, mediante los cuales los artistas y educadores mostraron 

sus opiniones. 

Durante la década de 1930 se desarrollaron aspectos interesantes para la composición del diseño 

gráfico. El cambio de estilo gráfico fue trascendental porque muestra una reacción contra el 

organicismo y eclecticismo ornamentalista de la época y propone un estilo más despojado y 

geométrico. Este estilo, conectado con el constructivismo, el suprematismo, el neoplasticismo, el 

De Stijl y el Bauhaus, ejerció una influencia duradera e ineludible en el desarrollo del diseño 

gráfico del siglo XX. Otro elemento importante en relación a la práctica profesional, fue el creciente 

uso de la forma visual como elemento comunicacional. Este elemento apareció sobre todo en los 

diseños producidos por el Dada y el De Stijl. 

El símbolo de la tipografía moderna es la tipografía sin serifa o de palo seco, inspirada por los tipos 

industriales de finales del siglo XIX. Destacan Edward Johnston, autor de la tipografía para el 

Metro de Londres, y Eric Gill. 

 

 



Las escuelas de diseño 

Jan Tschichold plasmó los principios de la tipografía moderna en su libro de 1928, New Typography. 

Más tarde repudió la filosofía que expone en esta obra, calificándola de fascista, pero continuó 

siendo muy influyente. Herbert Bayer, que dirigió desde 1925 hasta 1928 el taller de tipografía y 

publicidad en la Bauhaus, creó las condiciones de una nueva profesión: el diseñador gráfico. Él 

puso la asignatura de “Publicidad” en el programa de enseñanza incluyendo, entre otras cosas, el 

Análisis de los medios de publicidad y la Psicología de la publicidad. Cabe destacar que el primero 

en definir el término Diseño Gráfico fue el diseñador y tipógrafo William Addison Dwiggins en 

1922. 

Es así como Tschichold, Herbert Bayer, László Moholy-Nagy, y El Lisitski se convirtieron en los 

padres del diseño gráfico como lo conocemos hoy día. Fueron pioneros en las técnicas de 

producción y en los estilos que se han ido usando posteriormente. Hoy, los ordenadores han alterado 

drásticamente los sistemas de producción, pero el enfoque experimental que aportaron al diseño es 

más relevante que nunca el dinamismo, la experimentación e incluso cosas muy específicas como la 

elección de tipografías (la Helvética es un revival; originalmente era un diseño basado en la 

tipografía industrial del siglo XIX) y las composiciones ortogonales. 

 

La idea de simplicidad como característica de buen diseño continuó presente por muchos años, no 

sólo en el diseño de alfabetos sino también en otras áreas. La tendencia de simplificar influyó todos 

los medios en la vanguardia del diseño en la década de 1950. En ese momento, se desarrolló el 

consenso de que simple, no sólo era equivalente de bueno, sino que también era equivalente de más 

legible. Una de las áreas más afectadas fue el diseño de símbolos. Los diseñadores se plantearon el 

problema de hasta qué punto se los podía simplificar sin destruir su función informativa. Sin 

embargo, recientes investigaciones, han demostrado que sólo la simplificación de formas de un 

símbolo no incrementa necesariamente su legibilidad. 

Segundas vanguardias 

La reacción a la cada vez mayor sobriedad del diseño gráfico fue lenta pero inexorable. Los 

orígenes de las tipografías postmodernas se remontan al movimiento humanista de los años 

cincuenta. En este grupo destaca Hermann Zapf, que diseñó dos tipografías hoy omnipresentes 

Palatino (1948) y Óptima (1952). Difuminando la línea entre las tipografías con serifa y las de palo 

seco y reintroduciendo las líneas orgánicas en las letras, estos diseños sirvieron más para ratificar el 

movimiento moderno que para rebelarse contra él. 

Un hito importante fue la publicación del Manifiesto lo primero es lo primero (1964), que era una 

llamada a una forma más radical de diseño gráfico, criticando la idea del diseño en serie, carente de 

valor. Tuvo una influencia masiva en toda una nueva generación de diseñadores gráficos, 

contribuyendo a la aparición de publicaciones como la revista Emigre. 

Otro notable diseñador de finales del siglo XX es Milton Glaser, que diseñó la inconfundible 

campaña I Love NY (1973), y un famoso cartel de Bob Dylan (1968). Glaser tomó elementos de la 

cultura popular de los sesenta y setenta. 

Los avances de principios del siglo veinte fueron fuertemente inspirados por avances tecnológicos 

en impresión y en fotografía. En la última década del mismo siglo, la tecnología tuvo un papel 

similar, aunque esta vez se trataba de ordenadores. Al principio fue un paso atrás. Zuzana Licko 

comenzó a usar ordenadores para composiciones muy pronto, cuando la memoria de los 

ordenadores se medía en kilobytes y las tipografías se creaban mediante puntos. Ella y su marido, 

Rudy VanderLans, fundaron la pionera revista Emigre y la fundición de tipos del mismo nombre. 

Jugaron con las extraordinarias limitaciones de los ordenadores, liberando un gran poder creativo. 

La revista Emigre se convirtió en la biblia del diseño digital. 

David Carson es la culminación del movimiento contra la sobriedad y la constricción del diseño 

moderno. Algunos de sus diseños para la revista Raygun son intencionadamente ilegibles, diseñados 

para ser más experiencias visuales que literarias. 

 

 



Actualidad 

Hoy en día, gran parte del trabajo de los diseñadores gráficos es asistido por herramientas digitales. 

El diseño gráfico se ha transformado enormemente por causa de los ordenadores. A partir de 1984, 

con la aparición de los primeros sistemas de autoedición, los ordenadores personales sustituyeron de 

forma paulatina todos los procedimientos técnicos de naturaleza analógica por sistemas digitales. 

Por lo tanto los ordenadores se han transformado en herramientas imprescindibles y, con la 

aparición del hipertexto y la web, sus funciones se han extendido como medio de comunicación. 

Además, la tecnología también se ha hecho notar con el auge del teletrabajo y en especial del 

crowdsourcing o tercerización masiva, ha comenzado a intervenir en las modalidades de trabajo. 

Este cambio ha incrementado la necesidad de reflexionar sobre tiempo, movimiento e interactividad. 

Aun así, la práctica profesional de diseño no ha tenido cambios esenciales. Mientras que las formas 

de producción han cambiado y los canales de comunicación se han extendido, los conceptos 

fundamentales que nos permiten entender la comunicación humana continúan siendo los mismos. 

Herramientas digitales para el diseño gráfico 

Durante la última década ha cambiado por completo el proceso de producción editorial, y como se 

preparan los textos y gráficos que constituyen las publicaciones impresas o digitales. Los sistemas 

digitales se han impuesto por completo. 

Los programas que son la esencia de la auto edición —o composición digital de documentos— son: 

1- Los programas de composición de página, como Indesign, QuarkXpress o Scribus. Pretenden 

hacer lo mismo algunas alternativas más domésticas como el Publisher de Microsoft o Serif 

PagePlus. 2- Aplicaciones de ilustración (o dibujo vectorial) como Illustrator, CorelDraw, Inkscape 

o Freehand. 3- Utilidades de tratamiento de imágenes y fotografías, como Photoshop o Gimp. 

Adobe Photoshop 

Adobe Photoshop es el programa de diseño gráfico más vendido de todo el mundo, en más de 100 

idiomas. En su plataforma ofrece diversas herramientas muy específicas para poder editar cada 

elemento de una imagen digital. Este programa forma parte del paquete de Adobe denominado 

Adobe Creative Suite, que a su vez contiene también el Illustrator, InDesign, Flash, Acrobat Pro, 

Dreamweaver, entre otras herramientas útiles. 

Este software se utiliza principalmente para realizar retoques fotográficos, pero también es muy 

usado para la realización de diseños web, y para la creación de cualquier tipo de diseño gráfico que 

puede incluir una tarjeta de presentación o un panfleto. 

Adobe Illustrator 

Es un programa que crea imágenes digitales usando parámetros matemáticos. No es recomendable 

para dibujo técnico, aunque podría realizar trabajos relacionados con sus herramientas. De hecho, 

está diseñado para la elaboración de logotipos, ilustraciones, tipografías, documentos sencillos 

como tarjetas de presentación. 

Crea dibujos trazando líneas rectas y curvas, cerrando contornos y llenándolos de color. Permite 

agregar fotos y textos aunque esta función no es su fuerte. Se complementa con Photoshop, que es 

un programa para editar fotos, ajustarlas y generar efectos especiales. 

A diferencia de las fotografías digitales las imágenes de ilustrador no pierden su calidad al 

agrandarse porque se crean a través de parámetros matemáticos y no en mapas de puntos. Son muy 

livianas y de muy buena calidad. 

El software Adobe Illustrator CS3 permite crear sofisticadas ilustraciones vectoriales prácticamente 

para cualquier medio. Las herramientas de dibujo estándar en el sector, los controles flexibles de 

color y los controles de tipo profesional le ayudarán a capturar sus ideas y experimentar libremente 

con ellas, mientras que las funciones de ahorro de tiempo, como las opciones de acceso fácil, le 

permiten trabajar de forma rápida e intuitiva. El rendimiento mejorado y la estrecha integración con 

otras aplicaciones de Adobe también facilitan la creación de extraordinarios gráficos para diseños 

de impresión, imágenes web e interactivas, y gráficos animados y para móviles. 

 

 

Este es un programa que sirve como selector de color para todos los ordenadores que tengan 



instalado alguna versión del sistema operativo de Microsoft Windows, entre otros. 

De hecho, estos últimos años se ha dado una tendencia a engordar estos programas, añadiendo 

prestaciones, de modo que pueden llevar a cabo tareas de casi las tres bases de la auto edición 

comentadas. La consecuencia principal ha sido la aparición de programas, innecesariamente 

complicados, devoradores de recursos y lentos, que a veces hacen añorar las primeras versiones, 

más rápidas simples y fiables, y con un mejor enfoque en trabajos específicos. 

Las reglas básicas del diseño son aplicables también al diseño digital. La simplicidad, consistencia, 

una buena composición, son una garantía de buenos resultados, como lo eran antes de la invención 

de los ordenadores. Dentro de la nueva era digital, tanto en el campo de la fotografía cómo en el 

diseño gráfico, cada vez se utilizan más las nuevas tecnologías, la informática, los ordenadores y los 

equipos digitales en general. 

 


