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Il successo dei 
fumetti americani 

portò ad una 
analoga 

proliferazione 
negli altri paesi 
occidentali e in 

Giappone.

Si svilupparono 
generi e stili tipici 
per ogni paese, 

che permettono di 
riconoscere epoca 
e luogo di fattura 

di ogni storia.



Negli U.S.A. si consolidarono alcuni generi, come quello 
umoristico, con disegni stilizzati, specie nelle strisce giornaliere.
La migliore strip di sempre rimane Peanuts di
Charles Schulz.



Grande rilevanza ha 
pure uno stile 

realistico, derivato 
dalla tradizione 
europea e, in 

particolare, italiana: 
dalla pittura 

rinascimentale 
(Michelangelo) e da 
alcuni fumetti italiani 

d’avventura
(qui Guido Moroni 

Celsi paragonato al
Flash Gordon di
Alex Raymond).



Altro stile 
realistico di 

grande 
raffinatezza è 

quello di
Hal Foster,

con le storie di
Tarzan e

Prince Valliant.



 

Nel corso della
II Guerra Mondiale i fumetti 

vennero utilizzati per sostenere il 
morale dei militari.

Qui vediamo la cover del primo 
numero di Captain America, del 
1940, col supereroe che sferra 

un pugno a Hitler.



Ma negli anni ‘50 
i fumetti di gran 

lunga più venduti 
erano quelli 

romantici, horror 
e soprattutto 
dedicati al 
crimine.

In piena psicosi 
“maccartista”, il 

proliferare di 
questi titoli 

violenti scatenò 
delle inchieste 
parlamentari.

 

https://www.comics.org/issue/11216/


 

Vennero organizzati roghi di 
fumetti e la chiesa cattolica 
americana si premurò di 
introdurre nella messa una 
solenne promessa da far recitare 
ai fedeli, giusto dopo la lettura
del Vangelo: "Io condanno le 
immagini indecenti e immorali e 
quelle che glorificano il crimine e i 
criminali. Prometto di unirmi a 
tutti coloro che protestano contro 
di essi... E prometto di rimanere 
lontano da luoghi di svago che 
mostrino immagini che possano 
essere occasione di peccato." 



 

Uno psicologo di basso livello, 
Wertham, sfruttò questo clima 
per avere notorietà, col libro 
Seduction of the Innocent,
e lo stesso fece un politico, 
Estes Kefauver, che sfruttò la 
notorietà così guadagnata per 
candidarsi alla presidenza 
U.S.A. Venne però sconfitto 
alle elezioni, lasciando 
successivamente il campo 
democratico libero a Kennedy.
Le editrici, per sopravvivere, 
organizzarono un’autorità di 
autocensura: in questa foto il 
censore, Murphy, spiega come 
modificare le vignette per non 
impressionare i giovani:



Le conseguenze furono:
la perdita di lavoro per molte persone; 

un suicidio;
la chiusura di centinaia di testate;
il ridimensionamento dei supereroi 

come personaggi ridicoli;
la censura sui coportamenti troppo liberi 
delle figure femminili: Wonder Woman, 
ad esempio, perse i poteri e non potè 

più combattere criminali uomini…



Presto si sviluppò 
una reazione 
contraria alla 

censura: i fumetti 
underground, 

diffusi in modo più 
libero dei comics 

autorizzati e 
contenenti 

tematiche ancora 
più forti dei 

precedenti sul 
crimine. Come la 
rivista Mad e le 
illustrazioni di 

Ralph Steadman. 



Negli anni ’70, in 
concomitanza 
con le rivolte 

studentesche, il 
genere dei 
supereroi, 
accettato e 

rappresentativo 
dell’etica a stelle 

e strisce, 
dominato dalle 
editrici D.C. e 

Marvel, si 
svincolò dalla 

censura, 
affrontando temi 

scottanti: le rivolte studentesche, la critica alla guerra in Vietnam
e il dramma della droga

(con Spider-Man di Stan Lee e John Romita).



Ancora la disperazione della 
droga, quindi la condizione del 
proletariato e l’eroismo delle 
persone di colore nella serie
Green Lantern/Green Arrow,

di Dennis O’Neal e Neal Adams.



Quindi la rivalutazione del ruolo delle 
donne: Susan Storm dei Fantastici 

Quattro, Ms. Marvel
(oggi Captain Marvel) e 

Tempesta/Storm: donna, di colore, 
considerata dea da un popolo e regina 
da un altro; spesso capo degli X-Men, 
gruppo di eroi ma temuti in quanto nati 

con diversità genetiche.



La prima delle supereroine era 
stata nel 1940 Wonder Woman, 
ideata dallo psicologo William 

Moulton Marston (noto per il test 
della “macchina della verità”) con 

lo scopo di sostenere il valore 
delle donne.

Negli anni ’70 riacquistò i poteri e, 
in questa storia scritta da Gerry 

Conway e disegnata dallo 
spagnolo Garcia Lopez, sconfisse 

persino Superman:





La Marvel Comics 
affrontò anche il 
ruolo attivo nella 

società delle 
persone con 

handicap: tema 
caro a Stan Lee, 

col suo motto, 
“supereroi con 

superproblemi”.
Qui a destra il 

supereroe cieco 
Daredevil e il dio 

zoppo Thor.



Quindi la valorizzazione degli eroi di colore:
Cyborg, Falcon e il caso eclatante di Pantera Nera, eroe 

che sconfigge facilmente i bianchi Fantastici Quattro, re di 
una nazione più progredita degli Stati Uniti e che porta il 

nome dei ribelli di colore degli anni ’60 (e autentici terroristi). 
Personaggio di recente premiato con un Oscar per il 

cinema, decisione presa per contrastare
la politica reazionaria del presidente Trump
(e per ricordare Stan Lee, morto da poco). 



Negli anni ’80 comparve, 
poi, la prima di tutte le

bad-girls, prima ancora di 
quelle cinematografiche: 

Elektra di Frank Miller
(e poi di Bill Sienkiewicz).





Con Will Eisner nasce il 
termine graphic-novel, per 

intendere una storia di largo 
respiro, unica e di grande 

valore narrativo, come
fosse un vero

“romanzo grafico”. Primo 
esempio di questo autore 
completo (autore di testi e 

disegni) è Contratto con Dio, 
del 1978, anche se il termine 

esisteva dal decennio 
precedente. 



Eisner è autore anche di 
importanti saggi teorici sul 

fumetto, nei quali propose di 
cambiare il termine comics in

Sequential Art o anche 
Graphic Storytelling.  



Negli anni ’80 alcuni 
disegnatori americani 

si ispirarono a 
innovazioni fino allora 

ignorate nei fumetti 
mainstream:  il 

movimento 
underground, la 

raffinatezza del fumetto 
d’autore argentino e 

europeo, il dinamismo 
giapponese; dando vita 

a graphic-novel
post-moderne, molto 

complesse, con la 
presenza 

contemporanea di più 
stili grafici: prima di 
tutti, Frank Miller…



Miller rinnovò
il fumetto U.S.A.,
lo rese visivamente più 
dinamico che mai e 
nelle storie affrontò 
tematiche innovative.



 



Seguirono 
immediatamente 
altri artisti, che si 

considerarono 
liberi di scatenare 
la loro fantasia:

Bill Sienkiewicz… 



 



Dave McKean… 



John J. Muth… 



John Bolton… 



David Mazzucchelli 



Alcune
graphic-novel 
hanno vinto 

riconoscimenti 
prestigiosi:

soprattutto quelle 
dello scrittore 
Alan Moore: 
Watchmen,

V for Vendetta
e altre...



Mentre Maus di Art Spiegelman nel 1992
ha vinto addirittura il premio Pulitzer,

solitamente riservato a giornalismo e letteratura.
È il racconto delle reali memorie del padre 

dell’autore, nella tragedia dei campi di 
concentramento, con gli ebrei-topi e i nazisti-gatti.



Il realismo storico di 
Maus ha sviluppato 

il fenomeno del
graphic-journalism: 
alcuni fumettisti si 
recano in zone a 

rischio come 
fossero reporter e 
documentano con i 

loro disegni tutto 
ciò a cui assistono. 

Rappresentano 
quindi la realtà del 
presente, invece 
che la finzione. 

L’esempio più noto 
è Palestina,

di Joe Sacco. 



In Italia vennero creati molti 
fumetti destinati apposta ai 
bambini, molto creativi ma 

con tematiche infantili.
Ecco il Signor Bonaventura, 
di Sergio Tofano, pubblicato 

sul Corriere dei Piccoli.

Per molto tempo
i testi erano in rima,

sotto le vignette,
per proseguire la tradizione 

colta delle illustrazioni 
medievali. 



 



 

In epoca fascista i fumetti 
furono utilizzati con un 

preciso intento 
propagandistico,

per fare un lavaggio del 
cervello nazionalista e 

razzista ai giovani italiani. 



 



 



 



 



 



 

Nel corso del ventennio fascista la 
censura sulla stampa colpiva anche i 

fumetti: venne redatta una precisa lista 
dei fumetti da proibire, soprattutto 

quelli americani… con l’eccezione di 
Topolino, perché era apprezzato dai 

nipoti di Mussolini.

L’editore Nerbini continuò pertanto a 
pubblicare le storie Disney (che venne 

in italia di persona chiamato dal 
“Duce”), anche con storie già 
disegnate da artisti italiani.



Il termine italiano 
“fumetto” deriva 
dalle nuvolette 
contenente i 
dialoghi, che 

assomigliano a 
fumo che esce 

dalle bocche dei 
personaggi.

Lo vediamo nel 
Commissario 

Spada, di Gianni 
De Luca.



 

De Luca dagli anni ’60
ideava tavole caratterizzate da 

una frammentazione del 
dinamismo che venne poi 

imitata dai disegnatori 
americani.



 



 

http://socks-studio.com/img/blog/de-luca-rj-05.jpg


 

http://socks-studio.com/img/blog/de-luca-rj-08.jpg


Presto ebbero larga 
diffusione anche in 

Italia fumetti legati al 
crimine (Diabolik, 

Satanik) ma da noi 
erano riservati
ai lettori adulti.

Con Tex si impose il 
formato “alla Bonelli”, 

con avventure in bianco 
e nero.



Da storie avventurose ma semplici si arrivò a quel capolavoro 
che è Ken Parker, di Berardi (testi) e Milazzo (disegni).



Le avventure 
dell’editrice 

Bonelli continuano 
ancora oggi con 

storie di una 
qualità sempre più 

alta, come nel 
caso di Dylan Dog 
(in una copertina 
di Angelo Stano). 



Alcuni importanti intellettuali, 
come Umberto Eco, 

riconobbero le potenzialità 
del fumetto come

mass-media e sostennero
la nascita di riviste culturali, 

prima fra tutte Linus
(la prima rivista antologica

di fumetti del mondo),
oggi diretta da Igort.



Questa 
considerazione da 

parte della 
“cultura alta” portò 

alla notorietà di 
alcuni autori 

considerati artisti 
a tutti gli effetti, 
primo fra tutti 

Hugo Pratt, il cui 
personaggio

più noto è
Corto Maltese. 



Quindi, in Italia
(e in Francia) nacque 
una generazione di 

fumettisti esaltati dalla 
cultura alta.

Anche uno dei 
principali romanzieri 
italiani, Dino Buzzati, 

si cimentò nella 
realizzazione 

sperimentale di
un fumetto:

“Poema a fumetti”



Altri fumetti italiani, 
conosciuti in tutto 
il mondo e 
destinati 
esclusivamente
al pubblico colto e 
adulto sono quelli 
erotici, di autori 
come Crepax... , il 
il cui personaggio 
Valentina è 
diventato un 
fenomeno di 
riferimento per il 
merchandise più 
raffinato.



Oggi il più noto 
autore di questo 
genere è
Milo Manara.
In particolare,
due storie 
affascinanti sono 
state disegnate
da Manara
su testi di Pratt. 



L’underground italiano ha avuto una vetta di straordinaria creatività in Andrea Pazienza, 
che, tra l’altro, studiò al DAMS di Bologna e insegnò in un corso di fumetto.



Pazienza disegnò 
una striscia 
satirica dedicata 
all’allora 
Presidente della 
Repubblica, 
Sandro Pertini, 
(che apprezzava):



 

"Mi chiamo Andrea Michele 
Vincenzo Ciro Pazienza.
Ho la patente da sei anni ma non 
ho la macchina. Quando mi 
serve, uso quella di mia madre, 
una Renault 5 verde.
Dal '76 pubblico su alcune riviste. 
Disegno poco e controvoglia. 
Sono comproprietario del mensile 
'Frigidaire'.
Mio padre, anche lui 
svogliatissimo, è il più notevole 
acquerellista ch'io conosca.
Io sono il più bravo disegnatore 
vivente. Amo gli animali ma non 
sopporto di accudirli.
Morirò il sei gennaio 1984".



Questa è una 
locandina 
cinematografica
di Pazienza per
un film di
Federico Fellini 
(che venne però 
rifiutata dal 
regista).



 

Il grande regista Fellini faceva uso di 
disegni fumettistici per progettare i suoi 

lungometraggi e visualizzare le sue 
fantasie:

“Il mio cinema non nasce dal cinema.
Se ha dei debiti di gratitudine

o deve riconoscere delle matrici,
le identificherei nelle strisce

a fumetti americane”.



 

…e scrisse storie, 
che non aveva 

tempo di trasformare 
in film, destinandole 

alla matita
di Milo Manara:

http://www.fumettologica.it/wp-content/uploads/2013/10/mastroianni1.jpg


Oggi anche in 
Italia è diffuso il 

genere del 
reportage. Il caso 

più eclatante è 
Kobane Calling,
di Zerocalcare, 
(pseudonimo di 
Michele Rech), 

campione di 
incassi nelle 

librerie negli ultimi 
anni, che racconta 
la guerra in corso 

in Siria.  



Un altro 
importante  
disegnatore 

italiano degli ultimi 
anni è

Lorenzo Mattotti, 
autore di fumetti 
come Fuochi e 

illustratore di fama 
mondiale.

I suoi disegni 
vengono esposti 

nelle gallerie 
d’arte. 







È però in Francia e 
in Belgio che il 
fumetto viene 

unanimamente 
considerato come 

una vera arte, con il 
Presidente della 

Repubblica 
Francese che 

conferisce 
onorificenze ai 

maggiori cartoonist 
del mondo, alla pari 
con pittori, scultori, 

stilisti e registi: 
Cavalieri o Ufficiali 
dell'Ordine delle 

Arti e delle Lettere.

I personaggi più famosi 
sono Tin Tin (di Hergé) 

e Astérix
(di Goscinny e Uderzo), 
considerati addirittura 

simboli stessi della 
Francia, come fossero

eroi nazionali.



Il fumetto franco-
belga viene 

chiamato B.D., 
abbreviazione di 
Bande Dessinée.

La sua 
caratteristica è un 
disegno chiaro nei 

contorni, con 
pochi chiaroscuri 
(ligne claire), e 
una scelta dei 

colori 
contraddistinta da 

grande 
raffinatezza.  

Vediamo queste 
caratteristiche

nella serie
Blake & Mortimer,

di E.P.Jacobs.

La storia intitolata
“Il marchio giallo” 
viene considerata 

esemplare e  
l’emblema stesso 

dell’arte
del fumetto. 







Altro fumettista 
notissimo della B.D.

è lo scrittore
Jeanne Van Hamme, 
autore della serie XIII



E l’ottimo disegnatore disegnatore Enki Bilal. 



Il miglior disegnatore francese era considerato 
Jean Giraud, abilissimo in uno stile realistico 
nella serie western Blueberry ed eccezionale 
nelle storie fantascientifiche, firmate con lo 
pseudonimo Moebius e spesso scritte dal 
romanziere e regista Jodorowsky, fondatore del 
movimento culturale “Panico”.



Un’altra patria del 
fumetto, dove 

viene chiamato 
col temine 

“Historieta”, è il 
sud-america, e in 
particolar modo 

l’Argentina.
Famosa in tutto il 
mondo è l’arguta 

Mafalda, di Quino.



Gli autori argentini hanno sempre avuto stretti contatti con quelli 
italiani, oltre a molti problemi con la censura della dittatura argentina. 

Il più importante  
sceneggiatore 

argentino è stato, 
Hector Hoestereld, 
divenuto purtroppo 
un desaparecido, 

fatto scomparire dai 
militari, in quanto 

autore di
El Eternauta,

serie 
simbolicamente 

critica nei confronti 
della dittatura.



 

Il più grande disegnatore argentino è stato 
Alberto Breccia,

che rischiò la vita come l’amico scrittore,
dato che avevano realizzato insieme una 

biografia di Che Guevara.
Alla scomparsa di Oesterheld, Breccia pensò 

bene di sotterrare nel proprio giardino le tavole 
originali del fumetto, disseppellite dopo diversi 

anni, al termine della dittatura fascista.



Breccia era in grado di 
variare il suo stile, sempre 
ad altissimi livelli artistici,

in bianco e nero o a colori: 





 

Il fumetto giapponese deriva 
evidentemente dagli esempi 

che già abbiamo osservato, dal 
Medioevo all’Ottocento,

e l’animazione dalle immagini 
della “lanterna magica” 

ottocentesca: le gento-ban, 
diapositive in vetro colorate a 
mano, che simulano l’effetto 

delle stampe artistiche.



 

La prima vera tavola a fumetti, 
con vignette e testi, risale al 

1902: Il viaggio di Tagosaku e 
Mokubē a Tokyo,

di Kitazawa Rakuten, 
pubblicato su di una rivista
(Jiji Shinpo, “Eventi attuali”)

che rivendicava esplicitamente 
il nome Manga per questa 

forma narrativa.



Il moderno fumetto giapponese 
nasce però nel 1946 con i 
lavori di Tezuka Osamu, il 
quale si ispirò direttamente

ai personaggi americani
(Betty Boop, Mickey Mouse), 

con teste tonde e grandi occhi.

I suoi primi successi furono Kimba il leone bianco e Atom (in occidente Astroboy), 
protagonista del primo moderno film di animazione giapponese -  anime - nel 1963.



I manga vengono stampati nel 
formato della lettura orientale,
da destra a sinistra, e sono in 

maggioranza costituiti da 
numerose pagine in bianco e nero 

con immagini molto stilizzate e
testi brevi, molti effetti dinamici e 
onomatopee di forte impatto: tutte 

caratteristiche ideali per una 
lettura veloce nei brevi momenti di 
pausa di un popolo che lavora per 
tutto l’anno (e anche per essere 

letto stando in piedi, in 
metropolitana, reggendo il 

volumetto con una mano sola).



Vediamo esempi da Akira di Katsuhiro Ōtomo (anche lui ufficiale francese 
delle arti), con l’inversione di stampa e la modificazione di balloon e 

onomatopee per il mercato occidentale:



Il re degli anime è oggi Hayao Miyazaki, inizialmente anche autore di manga,
con Nausicaä della Valle del vento:



Manga e anime, nel paese d’origine, 
sono differenziati in base al pubblico

al quale sono destinati;
questi i principali generi:

Kodomo - per bambini fino ai 10 anni; 
Shōjo - per ragazze dai 10 anni fino alla 

maggiore età;
Josei (o Redsu, dall'inglese ladies) - per un 

pubblico femminile dai 18 anni in su; 
Shōnen - per ragazzi dai 10 anni fino alla 

maggiore età; 
Seinen - per un pubblico maschile dai 18 

anni in su.

E poi abbiamo numerosi sotto-generi, 
destinati a maschi, femmine, adulti, 

anziani…

https://it.wikipedia.org/wiki/Kodomo
https://it.wikipedia.org/wiki/Sh%C5%8Djo
https://it.wikipedia.org/wiki/Josei
https://it.wikipedia.org/wiki/Sh%C5%8Dnen
https://it.wikipedia.org/wiki/Seinen


Kodomo 
Aniparo – parodie di altri anime, spesso 

in stile super-deformed; 
Fantasī – storie fantastiche e fantasy;

Shōjo / Josei 
Mahō shōjo – storie con protagoniste 

dotate di poteri magici; 
Shōjo-ai – storie d'amore tra ragazze; 
Shōnen-ai – storie d'amore tra ragazzi; 
Ren'ai – storie d'amore; 
Romakome – commedie romantiche;

Shōnen / Seinen 
SF – storie di fantascienza; 
Mecha – storie di fantascienza 

incentrate sui robot; 
Spokon – storie sportive; 
Meitantei – storie poliziesche; 
Fantasī – storie fantastiche e fantasy;

Seinen / Josei 
Gekiga – storie drammatiche; 
Gore, Kyōfu o Horā – storie violente, del 

terrore o dell'orrore; 
Suriraa – storie di suspense e azione (gialli); 
Hentai – storie a carattere pornografico; 
Ecchi – storie a carattere erotico; 

Yaoi – erotismo/pornografia 
omosessuale maschile; 

Yuri – erotismo/pornografia 
omosessuale femminile; 

Lolicon – erotismo/pornografia 
adolescenziale femminile; 

Shotacon – erotismo/pornografia 
adolescenziale maschile.

https://it.wikipedia.org/wiki/Aniparo
https://it.wikipedia.org/wiki/Fantastico
https://it.wikipedia.org/wiki/Fantasy
https://it.wikipedia.org/wiki/Mah%C5%8D_sh%C5%8Djo
https://it.wikipedia.org/wiki/Sh%C5%8Djo-ai
https://it.wikipedia.org/wiki/Sh%C5%8Dnen-ai
https://it.wikipedia.org/wiki/Fantascienza
https://it.wikipedia.org/wiki/Mecha
https://it.wikipedia.org/wiki/Robot
https://it.wikipedia.org/wiki/Spokon
https://it.wikipedia.org/wiki/Gekiga
https://it.wikipedia.org/wiki/Splatter
https://it.wikipedia.org/wiki/Giallo_(genere)#Thriller
https://it.wikipedia.org/wiki/Hentai
https://it.wikipedia.org/wiki/Pornografia
https://it.wikipedia.org/wiki/Ecchi
https://it.wikipedia.org/wiki/Erotismo
https://it.wikipedia.org/wiki/Yaoi
https://it.wikipedia.org/wiki/Yuri
https://it.wikipedia.org/wiki/Lolicon
https://it.wikipedia.org/wiki/Shotacon


Una reazione ai fumetti più stereotipati e dinamici è rappresentata dalle opere 
poetiche di Jirō Taniguchi, degne della filosofia zen: in questa immagine una vignetta 

tratta da L’uomo che cammina.



Un’altra reazione ai disegni 
più conformisti si ebbe già 

nel 1956.
Mentre “Man-ga” significa 

letteralmente
“immagini disimpegnate”, 

alcuni mangaka, Yoshihiro e 
i fratelli Yoshiharu, si 

incontrarono e fondarono
il movimento

“Geki-ga”:
“immagini drammatiche”.

Alcuni disegni di Tsuge 
Yoshiharu e il manifesto 

programmatico del Geki-ga:



“I nostri predecessori ci avevano 
insegnato che il fumetto era comico,
e usava deformare, amplificare le 
espressioni o gli atteggiamenti,
e faceva uso di gag.
Si trattava di far ridere il lettore.
A noi non interessa più questo modo
di fare.
Ci interessa rappresentare la realtà.
Useremo le luci in modo drammatico
e i primi piani per mostrare le emozioni 
del volto, cercando di far cogliere la 
dimensione psicologica.
Noi ci rivolgiamo a lettori più maturi,
in grado di comprendere” 



 

Nel 1970 lo 
scrittore
Kazuo Koike e il 
disegnatore 
Gōseki Kojima 
realizzarono 
un’altra serie cult,
Lone Wolf and 
Cub, un manga 
seinen di tipo 
Gekiga che viene 
considerato anche 
da Frank Miller 
come un modello 
da studiare.



Sull’onda dei nuovi fumetti realistici, Tezuka Osamu pensò di utilizzare il suo segno stilizzato per 
illustrare serie riservate al pubblico adulto: la più importante è la Storia dei tre Adolf:



C’è da notare che 
alcuni paesi 

ignorano l’esistenza 
del fumetto e non 

possiedono 
neanche un termine 

per indicarlo.
È il caso soprattutto 

delle nazioni che 
erano sotto il giogo 

dell’Unione 
Sovietica e del 

Patto di Varsavia, 
probabilmente per 

evitare la diffusione 
di ideologie 

occidentali, ma 
anche della 

Turchia. 

In Cina il fumetto venne invece sfruttato
in modo propagandistico, per istruire i giovani

all’ideologia comunista (come in Italia era accaduto
con quella fascista): 



Altri paesi 
storicamente 

avulsi dal fumetto 
stanno 

recuperando il 
tempo perduto: 
come alcune 

nazioni africane
o l’Iran, da cui 

proviene l’intensa 
storia Persepolis, 
opera dell’artista 
Marjane Satrapi.



 

Un progetto 
israeliano ha 

riscosso grande 
notorietà anche 

all’estero: il film di 
animazione

Valzer con Bashir, 
di Ari Folman e 

David Polonsky che, 
diversamente dalla 
consuetudine, ha 
ispirato anche la 

versione a fumetti:
è la ricostruzione 

dei retroscena 
dietro al massacro 

di profughi 
palestinesi nei 

campi di Sabra e 
Shatila. 



 

Nel continente africano i fumetti si stanno 
sviluppando dagli anni ’90 e sono rivolti 

alla presa di coscienza dei problemi 
economici e sociali che affliggono quei 

paesi.

Molti sono autoprodotti dagli stessi autori 
sotto forma di fanzine underground.

Altri vengono distribuiti gratuitamente 
dalle ONG per educare i giovani,

ad esempio per salvaguardarli dall’AIDS.
Qui un esempio del fumettista Mfumu'Eto:


