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Entro le decine di fondi che costituiscono la collezione raccolta 
dall’Archivio Progetti dell’Università Iuav di Venezia, 
l’archivio di Paolo De Poli è un componente di prestigio. 
Originato dall’intenzione di conservare l’identità dell’ateneo, 
l’Archivio Progetti ha sempre più sviluppato la propria capacità di attrazione, 
garantendo l’intero processo che dall’acquisizione si compie nella continua 
valorizzazione. Raggiunta una dimensione nazionale e una riconoscibilità 
internazionale e ampliata ad altre discipline del progetto la propria attività, 
l’Archivio conserva una speciale attenzione al territorio veneto: 
l’opera di Paolo De Poli diviene così essenziale per il suo essere un protagonista 
del Novecento, che, radicato nel tessuto produttivo e nel dibattito culturale, 
da questa regione ha conquistato un orizzonte internazionale.

Paolo De Poli (Padova, 1905 - 1996), formatosi in ambito artistico 
e nella lavorazione dei metalli, dalla metà degli anni Trenta si dedica 
alla smaltatura del rame, avviando la propria attività a Padova. 
Intraprende da subito un’intensa collaborazione con artisti e architetti, 
in particolare Gio Ponti: su loro disegno o su propria ispirazione realizza 
un altissimo numero di opere di notevole qualità: pannelli, oggetti 
e complementi d’arredo in rame smaltato. De Poli trasforma l’attività artigianale 
in una micro-impresa secondo modalità caratteristiche del design italiano 
e sviluppa un’autonoma progettualità, che spazia dal pezzo unico alla piccola 
e media serie produttiva. Soprattutto nel secondo dopoguerra i suoi lavori 
sono presenti in mostre e riviste nazionali e internazionali, 
distribuiti e venduti in tutto il mondo.
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«Pezzi particolarmente semplici di linee, ravvivati 
con toni di colore contrastanti, ma sobri»1: così lo 
stesso Paolo De Poli nel 1971 presenta al comitato 
di una delle tante mostre di arte sacra a cui ha par-
tecipato le sue creazioni, dagli arredi ecclesiastici, 
stazioni di Via crucis2 e pale d’altare3, agli oggetti 
liturgici, ai piccoli pannelli decorativi d’arredo do-
mestico con iconografia religiosa. 
Sul tema sacro De Poli si cimenta prima ancora 
di specializzarsi nello smalto. Per la prima im-
portante Esposizione internazionale d’arte sacra 
moderna, tenuta a Padova nel 1931-32, dopo una 
parentesi pittorica tornava alla tecnica della sua 
formazione, lo sbalzo su rame, proponendo quat-
tro opere4 premiate e forse non passate inosserva-
te a Gio Ponti, che qualche anno dopo, al tempo 
del legame professionale e amicale con il disegna-
tore patavino, avrebbe ricordato quella mostra di 
svolta, che aveva portato in evidenza la rinascita 
del sodalizio fra arte e chiesa5, dopo i primi passi 
mossi verso il rinnovamento artistico degli spazi e 
degli arredi religiosi intrapreso nelle prime Bien-
nali di Monza. 

Nei famosi “schiacciati” dell’illustre apparato scul-
toreo della basilica di Sant’Antonio, al cui patro-
no era dedicata l’esposizione indetta per celebrar-
ne il settimo anniversario della morte, il giovane  
De Poli avrà trovato un naturale repertorio di rife-
rimento alto, recependo gli incitamenti a rinnova-
re l’arte sacra rigenerata sulla tradizione, che giun-
gevano dall’intellighenzia ecclesiastica. Già nel  
1920 dalle pagine di «Arte Cristiana» Giovanni 
Costantini6, fratello minore di monsignor Cel-
so7 fondatore della rivista e autore di numerosi 
scritti a sostegno della rinascita dell’arte religiosa 
moderna, salutava il nuovo corso dell’artigianato 
artistico e il suo aggiornamento, ribadendo quan-
to sostenuto dal più influente fratello nel volume 
edito nel 1935, Arte sacra e novecentismo8. Anche 
nel caso delle cosiddette arti minori – che in am-
bito religioso non sono secondarie per il loro uso 
litugico –, il passato annoverava grandi nomi, da 
Verrocchio, a Pollaiolo, a Ghiberti e Cellini..., ri-
cordati come padri tutelari per un rinnovamento 
moderno. L’invito era anche in questo caso a in-
terrompere il lungo corso delle «copie pedestri»9 e 

2. San Rocco, 
sbalzo su rame, 
1931

3. Sant Antonio, 
sbalzo su rame, 
1931
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ad arginare il rischio, contro cui Costantini mette-
va in guardia, del rude e semplice «partito preso» 
di molto novecentismo, annientamento di ogni 
armonia che suonava come profana insolenza. 
Ma non era il caso degli sbalzi di De Poli, che ri-
spettavano quell’«ingegnoso innesto» per «sponta-
nea e naturale evoluzione» dalla tradizione10, «in-
terpreta[ta] con un senso nuovo»11 in sintonia con 
la razionalità signorile12 degli spazi d’allestimento 
patavini in quel 193113: temi e forme risentono di 
un repertorio compendiario da Giotto14 a Dona-
tello, ma si nutrono anche di una sintesi morbida 
e scabra distante da gelide interpretazioni.
Non poteva mancare fra i temi dei pannelli la raf-
figurazione di Sant’Antonio15 [3], che pare aver 
assorbito la lezione di Donatello nel volto rea-
listico ed espressivo erto oltre le sintetiche linee 
dell’abito, in un realismo che, se nel santo do-
natelliano trapassa dal volto alle mani venate, in 
quello a sbalzo di De Poli prosegue nei piedi nudi 
e similmente sanguigni. All’usuale attributo del 
giglio diffuso nell’iconografia pittorica16 del santo  
De Poli sostituisce la fiamma meno frequente, for-

se celando un riferimento autobiografico, essendo 
in procinto di dedicarsi allo smalto17 a fuoco, con 
il quale avrebbe dipinto proprio il Santo su uno 
dei suoi primissimi piccoli pannelli decorativi. 
La scelta di questo materiale affonda le ragioni 
nelle qualità traslucide di una «vasta gamma di 
colori, dai toni profondi e decisi alle più delica-
te trasparenze» – di cui lo sbalzo era totalmente 
esente – che, come ha sempre ribadito De Poli, 
hanno garantito «vantaggi pratici e funzionali [...] 
sempre nuove possibilità di applicazione, per im-
preziosire oggetti e renderli più rispondenti alle 
esigenze moderne»18. Era quanto aveva colpito 
Ponti che, riprodotti i primi smalti su «Domus» 
nel 1934 e nel 193619, quelli premiati alla vi Trien-
nale di Milano, iniziava a collaborare con lo smal-
tatore patavino nel 1940, «cercando forme» per i 
suoi smalti. Anche nei confronti di De Poli egli 
sarà stato mosso dall’idea che l’artista moderno 
sapesse arricchire di «suggerimenti» ogni manu-
fatto e che dovesse essere investito di un’autorità e 
di una responsabilità direttiva dal principio della 
produzione fino al suo finale20. Dall’intreccio del-

4. Flagellazione, 
sbalzo su rame, 
1931

5. Crocifissione, 
sbalzo su rame, 
1931
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le loro abilità prese forma il noto spazio d’ambian-
ce che Ponti allestì alla Galleria Ferruccio Asta a 
Milano nel 1942 per la prima mostra personale 
di De Poli, nel pieno gusto eclettico della casa 
moderna. Fra gli smalti che adornavano gli arredi 
dalle linee essenziali ed eleganti, dove si mescola-
vano buccheri alle ceramiche antiche e moderne, 
ricorrevano angioletti in varie attitudini quotidia-
ne21, un motivo sacro di tono giocoso che doveva 
incontrare il gusto del tempo, se s’osserva la loro 
frequente riproduzione a corredo degli scritti de-
dicati all’esposizione22 [20 - 21]. 
Lo stile leggero che li connotava rinnova il valo-
re dello smalto moderno, in passato considerato 
ornamento prezioso dell’oreficeria, che per molti 
secoli coincise con quella sacra23 e ora – in piena 
sintonia col pensiero pontiano – aggiornato da  
De Poli in un prezioso continuum pittorico, come 
decoro di mobilia o pannelli d’arredo laico per 
ambienti vissuti dall’uomo moderno. Questi aveva 
per Ponti il compito di ritrovare «una vivacità di 

costume [...] perduta», secondo quel «cristianesi-
mo vivente», capace di «purgare, purificare» i luo-
ghi di culto esistenti, edificare nuove chiese – cioè 
quanto stava promuovendo l’apostolato ambrosia-
no del cardinale Schuster – attraverso «opere d’ar-
te [...] d’autore» che, scriveva Archias alias Ponti, 
«devono far parte della nostra atmosfera spirituale 
e materiale», condividendo le posizioni di Costan-
tini e degli intellettuali religiosi più illuminati. 
L’arte andava riportata dunque sugli altari, resti-
tuitale «una degna iconografia»24, così come negli 
spazi laici della casa. Basta sfogliare le riviste, da 
«Lo Stile» a «Domus» a «Casabella»: l’immagine 
sacra trova sempre asilo sulle pareti moderne di 
Caccia Dominioni, di Ponti e di molti altri. 
Archias puntualizzava: «non – intendiamoci – l’ar-
te a buon mercato, l’artepertutti, le millecosedi-
buongusto, ma quelle d’autore, magari poche»25. 
L’artigianato prezioso, come lo smalto, trovò quin-
di un motore di ripresa col diffondersi di tali pen-
sieri nel clima della ricostruzione postbellica che 

6. Crocifissione, per la cappella 
del Conventino di Bergamo, 
smalto su rame, 1948

7. Crocifissione, 
smalto su rame, 
1948

8. Crocifissione, 
smalto su rame, 
1950



68

favorì un mercato altoborghese e imprenditoriale, 
soprattutto a Milano dove De Poli trovava spesso 
i suoi acquirenti26. Non a caso dai curatori e dai 
regolamenti delle numerose mostre sacre, spesso 
sotto il patrocinio del Centro nazionale dell’arti-
gianato – come quelle promosse dall’Associazione 
milanese Angelicum, dall’ucai (Unione cattolica 
degli artisti italiani) o dall’Enapi (Ente nazionale 
artigianato e piccola industria) –, venivano richie-
sti oggetti di proporzioni contenute (per la casa) 
con lo scopo di sostituire le «consuete immagini 
dozzinali»27. E sotto l’egida del rinnovato incorag-
giamento rivolto alle arti perché si accostassero 
ai temi sacri con moderna libertà interpretativa, 
data tanto dal discorso di Pio xi, che aveva inau-
gurato nel 1932 la Pinacoteca Vaticana «aprendo 
le porte – seppure ancora cautamente – ad ogni 

novità artistica», quanto dall’enciclica di Pio xii 
sulla liturgia del 1947, che confermava la necessi-
tà di dare «libero corso alle ricerche moderne»28,  
questi enti seppero dar vita a una capillare cam-
pagna di esposizioni e fiere dedicate a un ag-
giornato artigianato artistico. A esse De Poli era 
costantemente presente, secondo quanto attesta 
dal dopoguerra agli anni Ottanta la produzione 
di raffinati e costosi smalti policromi a carattere 
religioso cotti a fuoco su rame o su altri metalli29. 
Dal 1949 al 1963 egli non manca di aderire alle 
mostre dell’Angelicum30 dedicate all’arte sacra per 
la casa cristiana o all’artigianato selettivo, né di 
rappresentare oltralpe le qualità artigianali nazio-
nali anche in questo genere31. 
Lo studio De Poli proseguiva sul doppio registro 
degli oggetti liturgici (lampade votive, candela-

9. Stazione della Via crucis 
per la cappella del Conventino 
di Bergamo, smalto su rame, 1948

10. Stazione della Via crucis 
per la cappella del Conventino 
di Bergamo, smalto su rame, 1948

11. Nella pagina 
seguente: 
Via crucis 
per la chiesa 
di San Nicolò 
di Padova, 
smalto su rame, 
1968
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bri, pissidi, calici e patene) e dei pannelli figura-
tivi di 40 × 60 cm al massimo, misure ideali per 
le stazioni delle Via crucis e per la devozione pri-
vata, pannelli talvolta uniti per garantire misure 
più ampie alle opere, come il Vescovo Giordano 
(1941) per l’Università di Padova o le pale d’al-
tare. Il materiale portava all’estremo il chiarismo 
pittorico di De Poli e gli affiliava naturalmente, 
anche nei soggetti sacri, artisti votati al colore, 
da Severini a Saetti da Rambaldi a Casarini, di 
cui traduceva le opere in smalto con risultati mai 
scontati, nonostante pesasse il giudizio di Ponti 
che, pur avendo fornito lui stesso dei modelli, ri-
teneva tale servizio agli artisti un «hobby» di sem-
plice virtuosistica «trasposizione»32. Questa attivi-
tà s’intensifica nel pieno fermento dell’arte sacra, 
generato dal Concilio ecumenico vaticano ii,  
che dal 1962 incoraggiò con forza la Chiesa a ri-
volgersi agli artisti senza pretendere da loro una 
professione di fede – «artisti occorrono e non 
credenti», come già dagli anni Trenta ripetevano 

gli intellettuali33 – nella consapevolezza che «la 
forma deve essere la veste attraverso la quale il 
contenuto viene espresso». Sarà allora il linguag-
gio artistico contemporaneo, nella sua forma e 
nel suo significato, il più adatto a soddisfare gli 
impulsi dell’animo moderno34. 
In questo clima la produzione di De Poli ne è 
incoraggiata: egli passa dall’esercizio sui maestri 
come Giotto degli Scrovegni35 [12 - 13], a profili 
neobizantini o alla sintesi delle forme, che ricor-
da gli smalti classici smarginati (Via crucis del 
Conventino) [6, 9 - 10], fino a ridurre le immagi-
ni agli effetti cromatici della materia come nel-
la Via crucis di San Nicolò a Padova (1968) [11], 
evidente anche dagli studi preparatori, condotti a 
pastello o matite grasse per simulare trasparenze, 
sfumati, cangianze e toni profondi propri dello 
smalto. Lo stesso eclettismo caratterizza l’ampia 
produzione di piccoli manufatti decorativi desti-
nati alle stanze domestiche, in cui le regole conci-
liari incoraggiavano la preghiera privata36. 

12. Angeli reggitunica, 
smalto su rame, 1944

13. Incontro alla Porta Aurea, 
smalto su rame, 1944
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Il Concilio ratificò soprattutto per l’artigianato 
artistico. Secondo le nuove disposizioni gli altari 
fronteggianti i fedeli avrebbero permesso una ce-
lebrazione condivisa e più vicina, sostenuta anche 
dall’uso di corredi comunicativi pratici ed espres-
sivi. Dal 1962 fu istituito infatti un comitato tecni-
co coordinato dall’Enapi, che ricevette dagli artisti 
interpellati modelli di arredi «non strettamente 
liturgici, ma anche decorativi» dalle «linee nuo-
ve e funzionali». Ne nacque un «campionario di 
sacre suppellettili», diffuso con l’intento di «una 
rivalutazione artistica ed economica e del perfe-
zionamento tecnico»37. 
Dal laboratorio De Poli fin dagli anni Cinquanta 
uscirono oggetti che potevano indistintamente 
avere un uso laico o religioso: coppe e ostensori, 
calici e trofei per vittorie sportive o portabiscotti 
e fiori, «forme sobrie prive di ogni desiderio de-
corativista», asciutte nelle semplificazioni archi-
tettoniche moderne e frutto di un metabolizzato 
bagaglio culturale che si direbbe affondi le ori-

gini fra arte arcaica, stilemi medievali barbarici 
nonché rivisitazioni moderne della tradizione 
germanica e nordica. 
Come ricordano i suoi figli, durante i viaggi in oc-
casione di tante partecipazioni espositive interna-
zionali De Poli non mancava mai di visitare i mu-
sei archeologici, dove ad attrarlo dovevano essere 
i manufatti più essenziali e primitivi, così come il 
Museo di Padova, dove avrà trovato riscontri origi-
nari nella civiltà triveneta per le sue linee asciutte e 
stilizzate, per le nuove sagome che non rinnegano 
la tradizione: dalle coppe barbariche in rame espo-
ste nel 1954 alla xxvii Biennale, ai calici a basi tron-
coconiche, ai profili massicci dei candelabri cilin-
drici (1965)38 si palesa il repertorio di riferimento 
condiviso con la moderna oreficeria del Werkbund 
tedesco, dalla Scuola di Halle – a cui «Domus» 
aveva riservato attenzione fin dal 1932 quale 
esempio di «battaglia contro il “finto antico”»39 –  
alla Gilda di Colonia, la propulsiva diocesi la cui 
rivista transitava dal laboratorio De Poli. 

14 - 15. Pale d’altare: sant’Antonio e la Vergine 
per la chiesa del Sacro Cuore di Abano Terme, 
disegno di Pino Casarini, smalto su rame, 1964
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Lo smalto rivestiva però di unicità le forme del 
laboratorio patavino che, erede dell’illustre tradi-
zione liturgica che unisce l’altare di Sant’Ambro-
gio a Milano al Tesoro di San Marco a Venezia, 
s’aggiornava nel continuum della superficie smal-
tata di potenti effetti traslucidi, liberati dal cloi-
sonnisme e dal champlevisme, che alla luce delle 
esigenze conciliari poteva esprimere valori sim-
bolici e teologici e insieme, come il commentato-
re di «Domus» scrive, evocare universi misteriosi 
e sottofondi marini40. 
Ed infatti se spesso la presenza delle antiche cop-
pe «odorose di incenso» nelle esposizioni dell’ar-
tigianato moderno voleva «auspicarne il risorgere 

sull’esempio inesauribile di un glorioso passato»41, 

come nel 1950 a San Vidal a Venezia, il confron-
to nel caso dello smalto di Paolo De Poli sottoli-
neava «l’evoluzione delle forme», anzi «l’inecce-
pibile e insuperabile effetto dello smalto puro», 
come ebbe a scrivere Ponti. Era un’invenzione 
tutta sua, faceva eco Lisa Licitra, dove finalmente  
De Poli poteva «sfogare il suo amore per le for-
me informi, e portare al massimo la capacità di 
far preziosa la materia»42: potremmo aggiungere, 
diventando così un punto di riferimento dialetti-
co per quei disegnatori, come il giovane Sottsass, 
attratti dal connubio fra smalto e forme organi- 
che elementari43. 

16. Disegno 
di Paolo De Poli 
con le opere 
esposte alla Mostra 
d’arte sacra 
a Villa Contarini 
Simes a Piazzola 
sul Brenta, 
penna su carta, 1977

17. Portacandele, 
smalto su rame, 
1973
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Quella sua peculiarità – riuscire a disciogliere le 
forme nel puro colore luminoso che le avvolge – 
ne faceva il fautore di un’artigianato che poteva 
essere considerato teologico e simbolico, fatto che 
indusse la sezione padovana dell’ucai a scegliere 
un corredo liturgico a smalto di De Poli quale 
dono per papa Giovanni Paolo ii, consegnatogli 
durante un’udienza a Roma da una delegazione 
patavina nel dicembre 1980 [18 - 19].
Gli elementi che lo compongono, calice, patena 
ornata dallo stemma papale, candelabro e pisside, 
sono stati ideati in anni post Concilio (1962-65), 
conclusosi con il saluto agli artisti di Paolo vi, che 
ribadiva il messaggio di amicizia della Chiesa e 
di esortazione alla coerenza col proprio ideale44. 
Nell’archivio si rintracciano datazioni che partono 
dal 1973 (un disegno della pisside45), e comunque 
nel 1977 il corredo era già presente nel repertorio di 
opere proposte per la Mostra d’arte sacra realizzata 
a Villa Contarini Simes, a Piazzola sul Brenta46 [16].

Gli smalti qui a tinte unite fanno vibrare intensa-
mente la luce47 e i colori, scelti con consapevolezza 
teologica trinitaria – rosso, blu e oro –, sono con-
soni alla simbilogia sacramentale: il rosso, colore 
della Passione, del martirio e dello Spirito Santo, 
avvolge le basi; in blu, colore del cielo (a lungo 
ritenuto colore barbaro), sono le coppe; mentre è 
riservato all’oro, segno della maestà divina, il ri-
vestimento interno ai recipienti, destinati a con-
tenere i simboli del corpo e del sangue di Cristo, 
così come in oro è la piccola croce sul coperchio 
della pisside. De Poli aveva progettato dunque un 
arredo in piena sintonia con il rituale religioso  
postconciliare.
Giovanni Paolo ii, proseguendo sulla strada aperta 
dai suoi predecessori, negli anni del dono patavi-
no incoraggiava allo “stupore” che, diceva, «non 
apre soltanto una via spesso dimenticata alla natu-
ra come creazione di Dio, ma anche una via all’ar-
te come opera dell’uomo che crea»48.

18  - 19. Arredo per altare e piatto, 
dono di Paolo De Poli a Papa Giovanni ii, 
smalto su rame, 1973
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Desidero esprimere la mia gra-
titudine ad Aldo De Poli per le 
lunghe conversazioni chiarifi-
catrici e ricche di informazioni 
sulle attività di suo padre; grazie 
anche ad Alberto Bassi, Teresita 
Scalco ed Eleonora Charans.

1. Lettera di P. De Poli al comi-
tato organizzativo Mostra arte 
sacra, Roma, 11 ottobre 1971, 
iuav, ap, fpdp 1.3, np 069224.

2. Nel 1948, quando il tema 
sacro guadagna posto anche 
alla xxiv Biennale di Venezia (si 
conserva nel fondo De Poli una 
foto Danesin con una crocifis-
sione a sbalzo), le sue stazioni 
della Via crucis in stile nove-
centesco d’accenti neomedie-
vali, esposte presso la Mostra 
nazionale d’arte sacra a Palazzo 
dei Tre passi a Bergamo, ven-
gono acquistate per la chiesa 
del Conventino di Bergamo; 
per la stessa chiesa realizzerà, 
nel 1974, una serie di pannelli 
con angeli cantori, sempre in 
smalto su rame, documentati 
in iuav, ap, fpdp 4.1, np 067586. 
Nel 1968 una Via crucis è desti-
nata alla chiesa di San Nicolò 
in Padova, dove torna a toni 
accesi di sapore chiarista. 

3. Paolo De Poli esegue nel 
1964 per la chiesa del Sacro 
Cuore ad Abano Terme (Pado-
va) due polittici per gli altari di 
Sant’Antonio e della Vergine 
su disegno di Pino Casarini.

4. Vedi Esposizione interna-
zionale d’arte sacra cristiana 
moderna, Padova 1931-1932.  
A p. 37 sono elencati gli sbalzi 
raffiguranti Sant’Antonio (che 
si conservano presso il Museo 
Antoniano), Via crucis, Flagel-
lazione e San Rocco. Fra le foto 
Danesin riproducenti le opere 
esposte (fpdp 4.1, np 067549) 
si trova un paliotto recante al 
centro la Crocifissione e i quat-
tro evangelisti, mentre non si 
conservano tracce di Vie crucis 
a sbalzo di quegli anni. De Poli 
ottenne a Padova la medaglia 
d’argento (iuav, ap, fpdp 2.2). 

5. Si veda M.B. Gia, L’esposi-
zione internazionale d’arte sacra 
cristiana moderna di Padova nel 
1931-32, «Il Santo», a. 52, 2012, 
fasc. 3, pp. 397-434. Sorta su 
sollecitazione dello scultore 
Paolo Boldrin, segretario del 
Sindacato artisti della provin-
cia, con l’avallo delle gerarchie 
ecclesiastiche, la mostra ebbe 
larga risonanza. Si vedano:  
F. Margotti, La mostra inter-
nazionale d’arte sacra a Pado-
va, «Arte Cristiana», 19, 1931,  
p. 22; U. Nebbia, La mostra in-

ternazionale d’arte sacra di Pa-
dova, «Emporium», vol. lxxiv, 
440, 1931, pp. 110 - 119.

6. Fratello minore di Celso, 
Giovanni insegnò all’Università 
di Venezia Storia dell’arte e Ar-
chitettura sacra, condividendo 
col fratello il sostegno al rin-
novamento dell’arte sacra. Cfr.  
G. Costantini, Le arti minori alla 
mostra d’arte sacra di Venezia, 
«Arte Cristiana», novembre-di-
cembre 1920, pp. 205-211. 

7. Per la figura di Celso Costanti-
ni si rinvia a B. Pighin, Celso Co-
stantini. Un cristiano da imitare, 
Roma, Libreria editrice Vatica-
na, 2015, con ampia bibliografia. 

8. Gli arredi sacri e l’arte moder-
na, conferenza tenuta a Roma 
nel 1934 (cfr. G. Costantini,  
Le arti minori, cit.), che conflui-
sce l’anno seguente in Arte sacra 
e novecentismo, Roma, Libreria  
F. Ferrari, 1935, pp. 183-215.

9. Arte sacra e novecentismo, cit., 
p. 205.

10. Ivi, p. 229.

11. Ivi, p. 230.

12. Cfr. C. Carrà, L’arte sacra 
moderna all’Esposizione di Padova, 
«L’Ambrosiano», 5 giugno 1931.

13. Edoardo Persico commentò 
con entusiasmo gli aggiornati al-
lestimenti dell’esposizione pado-
vana, che avevano smantellato 
ogni eco di spazi chiesastici imi-
tativi di una stanca abitudine 
storicistica per offrire un «esem-
plare» padiglione razionale e 
neutro (dai retrogradi detto 
hangar o silos), chiaro messag-
gio volto a smentire «il dissidio 
fra arte moderna e spirito reli-
gioso», cfr. E. Persico, La mostra 
di Padova, «La Casa Bella», 8, 
1931, p. 21. Altri commentatori 
osservavano l’armonia che vige-
va fra l’allestimento razionalista 
e i toni cromatici sobri, allinea- 
ti, di vetri opachi, «marmi in 
semplici geometrie, argenti e 
rame», delle opere d’arte, e ri-
tenevano giunto il momento 
in cui era «possibile pregare in 
una chiesa del novecento, [...] 
inginocchiare dinanzi a un 
Cristo del 1931 come dinan-
zi a un Cristo bizantino», cfr.  
O. Vergani, L’anno antoniano 
a Padova. La mostra d’arte sacra 
moderna, «Corriere della Sera», 
6 giugno 1931, p. 3.

14. In iuav, ap, fpdp 2.2 si con-
serva una cartella con grandi 
riproduzioni da Giotto degli 
Scrovegni e dai mosaici di 

20. Disegno 
di Gio Ponti 
per lo studio 
di croci e crocifisso, 
penna su carta, 
inizio anni Quaranta

21. Croce, 
progetto di Gio Ponti, 
smalto su rame, 1942
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Galla Placidia a Ravenna. La 
dedizione e l’ammirazione per 
il passato distinguono l’etica 
professionale di De Poli: è noto 
il suo impegno immediato per 
recuperare i frammenti del 
Mantegna della cappella Oveta-
ri distrutta dai bombardamenti. 

15. Il Sant’Antonio, ampiamen- 
te riprodotto (cfr. ad es. Esposi-
zione internazionale d’arte sacra 
cristiana moderna, in Padova 
1932. Centenario antoniano. 
xiv Fiera, numero speciale di 
«Padova» rivista mensile del 
Comune, giugno 1932, p. 35) 
fu acquistato dal Museo An-
toniano. Altri sbalzi furono 
commissionati nello stesso stile 
per il pulpito e il cassone della 
chiesa di San Rocco ad Asiago 
(Vicenza), di cui si conservano 
i disegni e i bozzetti per lo sbal-
zo in iuav, ap, fpdp 2.2.

16. Cfr. Sant’Antonio in settecen-
tocinquant’anni di storia dell’ar-
te, Padova, Banca Antoniana di 
Padova e Trieste, 1981, p. 34. 

17. Cfr. V. Cafà, Paolo De Poli  
(1905-1996), maestro dello smal- 
to a gran fuoco, «Ais/Design 
Storia e Ricerche», 4, novem-
bre 2014. L’autrice ipotizza 
l’accostamento allo smalto da 
parte di De Poli sull’esempio 
di Giuseppe Guidi, presente a 
Padova nel 1932 dove ottenne 
la medaglia d’oro postuma, 
essendo venuto a mancare in 
quello stesso periodo. Era arti-
sta amato da D’Annunzio, che 
prediligeva i suoi temi sacri e 
aveva acquistata una Via crucis  
per il Vittoriale, realizzata 
però con tecnica tradiziona-
le a innesto nel metallo e in 
forme flessuose debitrici alla 
transizione d’inizio Novecen-
to, cfr. V. Donati e R. Casadio 
Donati, Giuseppe Guidi. Un ar-
tista per D’Annunzio, Faenza,  
Edit Faenza, 2003. Mentre 
Paolo De Poli ricordava di 
aver trovato prima ispirazio-
ne negli smalti donatigli dal 
cognato, scultore, di ritorno 
da un viaggio parigino, cfr. 
F. Pellegrini, Paolo De Poli, 
homo faber pioniere dell’arte 
dello smalto, in Studi d’artista. 
Padova e il Veneto, a cura di  
D. Barzato, V. Baradel, F. Pel- 
legrini, Padova, Il Poligrafo, 
2010, pp. 53-71. 

18. Cfr. P.L. Fantelli, Lo smal-
to: tecnica e storia, in L’arte dello 
smalto: Paolo De Poli, catalogo 
della mostra (Padova, Palaz-
zo della Ragione, 13 ottobre -  
20 novembre 1984), a cura di 
P.L. Fantelli, Padova, Comune 
di Padova e Unione provinciale 

artigiani, Arte grafica Bolzonel-
la, 1984, pp. 13-17.

19. Oggetti d’arte decorati-
va alla Triennale: la sezione 
dell’E.n.a.p.i., «Domus», 103, 
luglio 1936, pp. 34-36; Metalli 
alla vi Triennale, «Domus», 103, 
luglio 1936, pp. 46-47.

20. Cfr. G. Ponti, La casa all’i-
taliana, Domus, Milano 1933, 
p. 78; Gio Ponti e Paolo De Poli. 
L’architetto e l’artigiano-designer, 
a cura di A. Bassi e V. Cafà, 
Pordenone, Universalia, c.s.

21. Il tema torna sul fronte di 
un cantonale, sul pannello La 
tavola degli angeli (30 × 80), su 
un pannellino decorativo a pa- 
rete con due Angeli (27 × 43) 
femminili impegnati in una 
sorta di passo di danza, e su 
uno con Angelo alla finestra. 
Nell’elenco in catalogo figura 
anche una croce.

22. Non sarà un caso che l’espo- 
sizione abbia avuto un’eco nel- 
la stampa di costume, dove 
appunto i pannelli con gli an-
geli ricorrono: [L. Bo Bardi], 
Preziosità dello smalto. Una 
mostra di mobili di eccezione, 
«Cordelia», supplemento a  
«La Donna», 3, giugno-luglio 
1942, pp. 36-37, 48; Marta, 
Smalti e mosaici Novecento. 
Paolo De Poli e Enrico Galassi, 
«Grazia», 190, 18 giugno 1942, 
pp. 12-13; R.G.M., Orientamenti 
per Ia vostra casa. Una mostra di 
Paolo De Poli, «Eva», 26, giugno 
1942, p. 7. La tavola degli an-
geli è riprodotta anche in uno 
dei volumi decalogo dell’ar-
redamento moderno quale 
quello di Guglielmo Ulrich,  
G. Ulrich, Arredamento, mobili 
ed arte decorativa, con prefa- 
zione di Gio Ponti, Milano, 
Gorlich, s.d. [1940].

23. Cfr. C.A. Felice, L’orefice-
ria, Enciclopedia delle moderne 
arti decorative italiane, a cura di 
G. Marangoni, vol. 4, Milano, 
Ceschina, 1927.

24. Le citazioni sono da Ar-
chias [G. Ponti], Ringrazio 
Iddio che le cose non vanno a 
modo mio. Inchiesta ai cattolici, 
Milano, Antoniazzi editore, 
1945, pp. 82-83. Nella Milano 
industriale, in cui la riqualifi-
cazione urbanistica portò con 
sé fervida attività progettuale 
ecclesiastica, la chiesa è intesa 
come una «casa degna di per-
sone umane», moderna e ac-
cogliente grazie all’operato di 
architetti come Muzio e Ponti, 
e ad artisti che operavano per 
realizzare spazi attivi e combat-

tere una tradizione prebellica 
fatta di «predilezione mielosa 
per Gesù, Madonna e Santi che 
ne fanno solo dei manichini 
ben pettinati» (ivi, p. 144). 

25. Ivi, pp. 82-83.

26. De Poli frequentava assi-
duamente la città; dal 1958 al 
1980 fece parte del comitato 
direttivo della Triennale.

27. Regolamento, in v Mostra 
italiana di arte sacra per la casa 
cristiana, aprile-giugno 1949, 
Milano, Angelicum dei Frati 
Minori, 1949, p. 7. Del comita-
to ordinatore fanno parte Aldo 
Carpi, Achille Funi e Giovan-
ni Muzio, autore nel 1939-41 
dell’edificio destinato ad acco-
gliere l’Angelicum.

28. Ivi, p. 4.

29. Più volte De Poli si trova a 
chiarire le ragioni dei prezzi alti 
per i costi di lavorazione e dei 
materiali: cfr. lo scambio di mis-
sive con un potenziale acqui-
rente milanese della Via crucis  
esposta alla Mostra nazionale 
dell’Angelicum nel maggio 
1949, iuav, ap, fpdp 1.3, np 
069056. Cospicui gli inviti ad 
esposizioni d’arte sacra e le sche-
de di adesione che si conservano 
nel fondo archivistico, nonché i 
cataloghi delle rassegne che a 
Milano, Padova, Venezia, Ber-
gamo, Assisi e Roma si molti-
plicarono fra anni Cinquanta e 
Sessanta all’epoca di una rinno-
vata politica culturale artistica 
della Chiesa, anche valicando i 
confini nazionali. 

30. L’Associazione laica reli-
giosa dei Frati minori, nata nel 
1939 e trasformata nel 1944 in 
ente morale, «divenne un pun-
to di riferimento e una viva 
presenza per ricreare rapporti 
di convivenza civile» nella co-
munità ambrosiana, guidata 
dall’arcivescovo Schuster (R. Be- 
nanti, Angelicum, «Civiltà Am-
brosiana», a. xviii, 5, 2001).

31. A titolo d’esempio, nel 1970 
De Poli rappresenta la produ-
zione italiana degli smalti nel 
padiglione dell’arte sacra alle-
stito nella mostra Exempla per 
la xxiii Internationale Hand- 
werks-Messe di Monaco di Ba-
viera, rilevante esposizione in-
ternazionale di arti decorative, 
alla quale De Poli conta pluri-
me presenze.

32. G. Ponti, De Poli: Smalti 
Enamels Emaux Emaile Esmales, 
Milano, Edizioni Daria Guar-
nati, 1958.

33. R. Papini, Vecchio e nuovo 
nella Terza Biennale Romana,  
«Emporium», vol. lxi, 1925, 365,  
p. 284.

34. Introduzione al Catalogo 
di artigianato sacro, s.l., Enapi, 
1966, s.n.p., presente nella bi-
blioteca De Poli.

35. Attraverso le cromie dello 
smalto De Poli ha interpretato 
la scena di Gioacchino e Anna 
e una deposizione su un unico 
pannello, di cui si conservano 
immagini nell’archivio. 

36. Il punto 12 del Sacrosantum 
Concilium è dedicato alla pre-
ghiera personale: «La vita spi-
rituale tuttavia non si esaurisce 
nella partecipazione alla sola 
liturgia. Il cristiano, infatti, 
benché chiamato alla preghiera 
in comune, è sempre tenuto a 
entrare nella propria stanza per 
pregare». 

37. Catalogo di artigianato sacro, 
cit.

38. iuav, ap, fpdp, album foto-
grafico 5, 1963-1980.

39. Pal., Modelli della Scuola 
di Halle, «Domus», 51, marzo 
1932, pp. 166-167.

40. Metalli alla vi Triennale, cit., 
p. 46; cfr. A. Pica, Smalti di Paolo 
De Poli. Omaggio a Paolo De Poli, 
catalogo della mostra (Milano, 
Museo Nazionale della Scienza, 
4-13 febbraio 1972), Milano, 
Cisar - Centro italiano svilup-
po applicazioni in rame, 1972;  
P.L. Fantelli, Lo smalto: tecnica e 
storia, in L’arte dello smalto: Pao-
lo De Poli, cit., pp. 13-17.

41. G. Mariacher, L’artigianato 
sacro nella Repubblica di S. Mar-
co, in La mostra dell’artigianato 
liturgico, catalogo della mostra 
(Venezia, chiesa di San Vidal, 
1950), Venezia, Artifex, 1950, 
p. 20. Anche su «Domus» si re-
censiva la mostra di arte sacra 
a San Vidal per il confronto 
dinamico che generava fra pas- 
sato e modernità, cfr. A. Gaspa-
retto, Artigianato sacro a Venezia, 
«Domus», 251, 1950, pp. 42-43.

42. L. Licitra Ponti, in L’arte 
dello smalto: Paolo De Poli, cit., 
p. 40.

43. A.C. Quintavalle, Etto-
re Sottsass e i miti delle origini, 
in Ettore Sottsass smalti 1958, 
a cura di F. Ferrari, Torino, 
AdArte, 2010.

44. Il messaggio era stato pre-
ceduto dalla celebre omelia del 

Papa durante la messa per gli 
artisti tenuta nella cappella Sisti-
na il 7 maggio 1964, durante la 
quale per la prima volta la Chie-
sa esercitò una pubblica remis-
sione di colpa per aver imposto 
«come canone primo l’imitazio-
ne» a coloro che sono «creatori». 

45. iuav, ap, fpdp, album foto-
grafico 5, 1963-1980.

46. Ivi si conserva un disegno 
schizzato a matita e penna con 
le opere proposte, fra le quali i 
tre pezzi del corredo.

47. A. Castellani, Gli smalti, 
in 1950-2000. Arte a Padova,  
a cura di C. Virdis Limentani, 
Padova, Marcato, 2003, p. 236.

48. Giovanni Paolo ii, La natu-
ra e l’arte conducono al mistero 
di Dio. Ai rappresentanti del 
mondo della scienza e dell’arte,  
12 settembre 1983, 10, in Inse-
gnamenti, vi / 2, Città del Vati-
cano, Libreria Editrice Vatica-
na, 1983, pp. 491-497.
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rapporto con luoghi e tradizioni in particolare del 
Moderno; tradizioni e innovazioni dell’abitare 
la città e il territorio; costruzione/ricostruzione 
dei paesaggi culturali contemporanei; architet-
ture della metropoli. Conduce dalla laurea studi 
sull’architettura italiana e internazionale, di cui 
si segnalano pubblicazioni su alcuni protagoni-
sti: i bbpr ed E.N. Rogers, G. Minoletti, R. Tami,  
F. Ruchat-Roncati, L. Meda, A. Rossi.

Anna Mazzanti è ricercatore presso il Politec-
nico di Milano, Dipartimento di Design, dopo 
essere stata assegnista e professore a contratto 
fino al 2009 presso l’Università di Siena. Si oc-
cupa di arte, critica e teoria dell’arte fra xix e 
xx secolo, di spazi d’artista, di tendenze dell’ar-
te contemporanea come arte ambientale, arte 
pubblica, video arte. Ha curato alcune mostre 
di ricerca come Mondi a Milano. Culture ed 
esposizioni 1874-1950 (2015); Bellezza Divina tra  
Van Gogh Chagall e Fontana (2015).

Elisabetta Modena è dottore di ricerca in Storia 
dell’arte e dello spettacolo (Università di Par-
ma, 2010) e borsista presso l’Archivio-Museo 
csac (Centro studi e archivio della comunica-
zione) dell’Università di Parma. Si occupa in 
particolare di storia delle esposizioni e degli 
allestimenti (tra le più recenti pubblicazioni,  
La Triennale in mostra. Allestire ed esporre tra stu-
dio e spettacolo. 1947-1954 (Scripta, 2015) e delle 
dinamiche che regolano il sistema dell’arte nel 
museo reale e nei suoi sviluppi digitali. 

Ilaria Morcia, nata a Piacenza nel 1989, si lau-
rea in Architettura all’Università di Parma (2015) 
con la tesi Esporre il design e le arti decorative nel 
Novecento. Proposta di una mostra dedicata all’arte 
di Paolo De Poli alla Triennale di Milano, relatore 
Aldo De Poli. Si interessa di arti del Novecento, 
di riordino di archivi e di allestimenti espositivi. 
Recensisce mostre per la rivista «Area». Ha col-
laborato all’allestimento della mostra Marcello 
Mascherini e Padova ai Musei Civici di Padova, 
Palazzo Zuckermann (2017).

Marta Nezzo vive a Verona e insegna all’Univer-
sità degli studi di Padova, presso il Dipartimento 
dei Beni culturali: archeologia, storia dell’arte, 
del cinema e della musica. Nel 2008 ha curato 
la pubblicazione delle carte relative ai lavori 
di riqualificazione dell’immagine dell’Ateneo, 
condotti dal rettore Carlo Anti, in collaborazio-
ne con gli architetti Ettore Fagiuoli e Gio Ponti  
(Il miraggio della concordia. Documenti sull’archi-
tettura e la decorazione del Bo e del Liviano: Padova 
1933-1943, Canova, 2008). Fra le pubblicazioni 
più recenti, Ugo Ojetti. Critica, azione, ideologia. 
Dalle Biennali d’arte antica al Premio Cremona e 
Arte come memoria. Il patrimonio artistico veneto e 
la Grande Guerra (Il Poligrafo, 2016).

Luca Nicoletti , dottore di ricerca in storia dell’ar-
te, è stato borsista della Fondazione Giorgio Cini 
di Venezia. Dirige per Quodlibet la collana di stu-
di “Biblioteca Passaré”. Ha pubblicato Gualtieri di 
San Lazzaro (Quodlibet, 2014). Ha curato la mo-
stra Carlo Ramous. Scultura architettura città (con  
F. Irace, Triennale di Milano, 2017) e ha collabo-
rato alle mostre Valeriano Trubbiani. “De rerum 
fabula”. Sculture, ambientazioni, disegni 1965-2008 
(Mola Vanvitelliana, 2012), Lucio Fontana. Concet-
ti spaziali (gam, 2015) e La mia arma contro l’atomi-
ca è un filo d’erba.Tancredi. Una retrospettiva (Peggy 
Guggenheim Collection, 2016). Sta curando la re-

dazione del catalogo generale dell’opera di Piero 
Dorazio, a cura di E. Crispolti.

Antonio Piva (Padova 1936) vive e lavora a Mi- 
lano. Studia Architettura all’Istituto Universi-
tario di Architettura di Venezia, dove si laurea 
nel 1962, anno in cui inizia a collaborare con 
Franco Albini e Franca Helg. Dal 1966 collabo-
ra alla cattedra di Composizione architettonica 
tenuta da Lodovico Belgiojoso al Politecnico di 
Milano. Nel 1971 ottiene la libera docenza in 
Composizione architettonica; diviene professo-
re associato nel 1980 e nel 1990 professore ordi-
nario di Progettazione architettonica presso la 
Facoltà di Architettura del Politecnico di Mila-
no. Con Franco Albini e Franca Helg parteci-
pa ai più importanti progetti dello Studio, tra 
i quali l’allestimento delle stazioni delle Linee 
1 e 2 della Metropolitana milanese, il restauro 
del Museo Civico di Padova e di Palazzo Lasca-
ris, sede del Consiglio regionale del Piemonte. 
Nel 1975 aderisce alla formazione dello studio 
“Franco Albini Franca Helg Antonio Piva Mar-
co Albini architetti Associati”, che dal 1978 pren-
de la denominazione di “Marco Albini Franca 
Helg Antonio Piva” e nel 2002 diventa “An-
tonio Piva Michele Piva Architetti Associati”. 
Negli anni recenti l’attività progettuale si con-
centra sui progetti del Museo civico di Cremo-
na, sul Museo diocesano di Milano, su quattro 
musei reali del Camerum e su edifici termali in 
Italia. Dal 1978 al 2010 le 68 pubblicazioni, che 
affrontano temi di critica architettonica e mu-
seografia, sono edite da Marsilio, Electa, Jaka 
Book, A. Mondadori, De Agostini, Mazzotta. 
Formichiere, Di Baio, Angeli, Gangemi. In cor-
so di stampa Spazi di silenzio (Mimesis).

Teresita Scalco, dottore di ricerca in Scienze del 
design all’Università Iuav di Venezia nel 2013, 
dove lavora dal 2002 presso l’Archivio Progetti, 
occupandosi del riordino e valorizzazione dei 
fondi archivistici, tra cui quello di Paolo De Poli. 
Tra le sue pubblicazioni Cultural institutions, in 
Time Frame. Conservation policies for Twentieth 
century architectural heritage (a cura di U. Caru-
ghi, M. Visone, Routledge, 2017), Istanbul (con 
M. Valeri, Letteraventidue, 2015); è autrice del 
documentario Tobia Scarpa. L’anima segreta delle 
cose (con E. Romanelli, Marsilio, 2015). È do-
cente di Teoria e storia del design e di Museum 
studies all’Istituto europeo di design di Venezia.

Dario Scodeller, architetto e storico del design, 
è professore associato presso il Dipartimento di 
Architettura dell’Università degli studi di Ferra-
ra. Ha pubblicato monografie e numerosi saggi 
sul design e insegnato in varie università, tra cui 
il Politecnico di Milano e l’Università degli stu-
di della Repubblica di San Marino - Università 
Iuav di Venezia, di cui è stato direttore nel 2014-
2015. È collaboratore della rivista «Casabella» e 
vice-direttore della rivista scientifica sul design 
«md Journal».

Giancarlo Vivianetti, architetto libero profes-
sionista, è stato docente di Storia dell’arte pres-
so l’Istituto d’arte Pietro Selvatico di Padova 
dal 1981 al 2002. Nel 1987 cura l’esposizione 
Rilievi delle antiche fabbriche padovane eseguiti 
fra fine 1800 e inizi 1900 dagli allievi dell’Isti-
tuto Pietro Selvatico; nel 1998 dirige il Corso 
di aggiornamento per insegnanti sul tema  
Le Scuole d’arte nella seconda metà dell’Ottocen-
to nell’Italia Settentrionale; nel 1999 collabora 

alla pubblicazione di Architettura a Padova di 
Giulio Bresciani Alvarez (con G. Lorenzoni, 
G. Mazzi, Il Poligrafo, 1999), raccolta di scritti 
dello storico dell’architettura e preside dell’Isti-
tuto d’arte Pietro Selvatico; nel 2006 partecipa 
all’allestimento della mostra Il Selvatico una 
scuola per l’Arte dal 1867 ad oggi; nel 2007 parte-
cipa alla giornata di studi sull’attività di Paolo  
De Poli, organizzata dai Musei Civici di Pado-
va, con una relazione dal titolo L’Istituto d’arte 
Pietro Selvatico di Padova.
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a particular position on the 
outside of the Venice Pavilion. 
Nowadays, these pieces boast 
prestigious homes such as the 
International Gallery of Modern 
Art of Ca’ Pesaro, and the Uni-
versity of Padua.

1.4  Anna Mazzanti
Paolo De Poli and Sacred Art 
This essay investigates the pieces 
on a religious theme or destined 
for liturgical use that were regu-
larly produced in the workshop 
of the enameller from Padua. 
Paolo De Poli had tackled sacred 
subjects from the early Thirties 
using the embossing technique 
before he began to specialize 
in enamel, participating in the 
first major exhibition of sacred 
art in Italy which took place in 
his home city, Padua, in 1931. 
Subsequently, this theme would 
remain a constant for De Poli, 
who dedicated himself to enam-
elling just as the modern revival 
of sacred art was beginning. The 
essay considers De Poli’s pro-
duction in the context of devel-
opments in sacred art and the 
Church’s own cultural policy: 
his production was linked to the 
boom in exhibitions dedicated 
to crafts of this kind between the 
Forties and the Seventies in Ita-
ly and abroad, at which De Po- 
li’s enamels were almost never 
absent. This inspired the consist-
ent presence of sacred art in the 
enameller’s repertoire, who also 
became skilled in innovating the 
production of liturgical objects 
through his modern techniques 
that could swathe his innovative 
organic forms in precious dema-
terializing colours. These are the 
characteristics that we can also 
find in the liturgical furnishings 
which became a prestigious gift 
to Pope John Paul ii. 
In the context of this genre,  
De Poli also developed inter-
changes with various Chiarist 
artists and with Gio Ponti, the 
friend for whom he worked and 
who had a specific inclination to 
live and encourage that modern 
Catholicism which De Poli’s 
pieces would end up pervading. 

2.1  Manlio Brusatin 
Enamel Colours: the Palette  
of De Poli
De Poli was the last priest of an 
art of fire that preserved the seal 
of matter and kept the flame 
flickering, and who consecrat-
ed the fundamental achieve-
ments of man as Paul Valéry 
had already written, exalting 
it in his writings: “Among all 
the arts, I know of none more 
hazardous, none less certain 
in their outcome and conse-
quently more noble, than those 
which call for the use of fire”.

And among the arts of fire is the 
art of enamelling: the only one 
where the fire seems to linger 
inside the object to give it an al-
most eternal, animated, lustrous 
colour. These are the most excit-
ing virtues of those free enamels 
that swathe the object while 
blending with it, spilling over 
the limit imposed by the cloison 
to be born in a veritable mass of 
colours, all the offspring of fire.
With the result that we enter  
De Poli’s palette in a journey be-
tween biological history and the 
history of arts like layers of fos-
sils. As a result, this essay follows 
a path inside the artist-enamel-
ler’s colour archive as if it were 
a novel brimming with action 
and passions.

2.2  Valeria Cafà 
The Rediscovery of Enamel
Enamelling is a complex ancient  
process, somewhere between 
glass-making and jewellery. 
When De Poli “rediscovered” it, 
between 1932 and 1933, enam-
elling was scarcely practised in 
Italy and had been relegated al-
most exclusively to the field of 
sacred art and the production of 
small items of jewellery. 
This essay traces the fundamen-
tal stages of his rediscovery of 
enamel from the first trials, 
when De Poli became practised 
in the traditional techniques of 
application (especially cham-
plevé), to his refinement (and 
customization) of the technique 
of “enamel painting”, more con-
genial to his training as a painter 
and his expressive goals. His ear-
liest works were small plaques 
and panels in enamelled copper 
made up of several tiles; over 
the years, De Poli’s production 
expanded, in both its forms and 
materials (in the Fifties and Six-
ties, with attempts at enamelling 
iron or steel), and in its types 
and colours thanks to fresh and 
varied partnerships and markets 
that were increasingly interna-
tional. Between the Forties and 
Fifties, in collaboration with 
Gio Ponti, De Poli used enamel 
to create pieces for home fur-
nishings as well as decorative 
panels for large surfaces: from 
the traditional object he arrived 
at shapes cut out of copper sheet 
(in the meantime made thinner 
for reasons of economy) and 
panels to cover entire fireplaces. 
Between the end of the Fifties 
and the Sixties, De Poli ventured 
into the making of three-dimen-
sional enamelled sculptures, so- 
metimes of large dimensions, 
such as his Chicken and the 
Great Cockerel (both 1957) or 
complex sculptures such as the 
Fish of Dreams (1963), a perfect 
synthesis between the new tech-

niques to process enamelled 
metal and the naturalistic vein 
that set De Poli apart. The maes-
tro’s last years of production, 
almost exclusively dedicated to 
panels with floral subjects, were 
characterized by an enamel that 
really was like painting, which 
seemed to close the circle, with 
De Poli going back to his roots 
and making way for his nature 
as a painter. 

2.3  Evelina De Poli
The Studio in Via San Pietro
For half a century, from 1933 
until 1992, the studio “Paolo  
De Poli. Smalti d’Arte” occu-
pied a spacious, three-storey 
building from the 14th-century 
in Via San Pietro, in the medi-
eval heart of Padua.
Over the decades, out of respect 
for the building’s ancient fab-
ric, the studio expanded by de- 
grees until it reached its final sur-
face area of 500m2 in the 1950s.  
The layout of the interiors made 
allowances for both the charac-
teristics of the ancient building 
and the needs of each phase of 
the production process: each 
storey is occupied by activities 
related to these distinct stages.
On the ground floor: the en-
trance hall, the workshop to 
machine metals, the storeroom 
for metals, and a warehouse for 
packing and shipping.
On the first floor: in the large 
room of the piano nobile, the 
showroom and the reception 
area for customers, collectors, 
and art experts, used both as an 
exhibition space for unique pie- 
ces, and for conferences and 
slide shows. After this, a design 
studio, the secretaries’ office, 
and a part of the document 
vault. Next to it the area for pro-
cessing the enamel powders and 
applying them to the metal and 
a well-equipped workshop for 
the enamelling. 
In the centre are the kilns to 
bake the enamel powders onto 
the metal. The equipment evol- 
ved over the years: in 1933, one 
small kiln only, built by De Poli; 
in the 1940s two coal-fired craft 
kilns; finally, the two electric 
kilns, which since 1947 have re-
mained in constant use.
On the second floor is a store-
room for rolls of old works and 
advertising material.

2.4  Cristiano Guarneri
Nature and Art:  
a Wunderkammer  
of Inspiration at the De Poli 
Workshop
This essay analyses a series of 
materials, linked to nature and  
art, that De Poli used as a source  
of inspiration in his works. These  
include a small collection of  

naturalistic finds, such as leaves,  
shells, gems, pebbles and even  
a butterfly, which constitute a  
sort of small Wunderkammer;  
but also, a huge quantity of im-
ages of various types that illu- 
strate the natural world from  
books, encyclopaedia volumes,  
magazines and cuttings from  
other publications, in addition to 
art post-cards and photographs. 
Sorted by De Poli according to 
the subjects of the images, this 
second collection can be like- 
ned to a Bilderatlas. 
The essay examines the relation-
ship between these sources of 
inspiration and certain works by 
De Poli, highlighting how both 
the sources and the works reveal 
his interest in certain subjects, 
such as fish, crustaceans, farm-
yard animals and other birds 
that were anything but rare or 
exotic, but somewhat ordinary 
and indigenous.

2.5  Luca Nicoletti
De Poli, Enamel Painter 
In Paolo De Poli’s artistic bio- 
graphy, enamel painting on cop- 
per, kept separate from its ap-
plication to everyday objects, 
always played a leading role. 
Indeed, this was what allowed 
him to take such a complex 
technique out of the decorative 
dimension, and pit it against 
large-scale mural painting. Au 
fait with the latest trends of the 
post-war period, reconciling 
instances of “abstract-concrete” 
research with those of a more ev-
ident abstract and geometric rig-
our, De Poli managed to bring 
out the liveliness and immedia-
cy of gestural painting. Think-
ing as a painter to all effects 
and purposes, De Poli presented 
himself not only as a techni-
cian for whom enamel held no 
secrets, but with an experience 
that allowed him to assess the 
quality and risks of his research. 
Consequently, De Poli was also 
able to translate avant-garde 
styles, and make use of them 
in his own creations in enamel 
painting, which displayed a cer-
tain eclecticism during the Fif-
ties, due to a wide-ranging atten-
tion to the figurative schools of 
the time, which he reused freely 
as ornament or as a basis for his 
own inventions.

3.1  Alberto Bassi
Design and Production  
Systems in Italy.  
The Case of De Poli
The design of artefacts, particu-
larly in Italy, has tended to be 
split into a variety of forms de-
pending on conditions, socio- 
economic-cultural contexts, and 
the personalities of both design-
ers and entrepreneurs. 

There are many kinds of de-
signer for the various aspects 
of design culture (architects, 
engineers, artists, technicians or 
the self-taught); distinct types of 
production facilities (from the 
craftsman’s workshop to small-, 
medium- or large-scale indus-
tries), with traits linked to the 
particular sector (furnishing, 
means of transport, or decora-
tive objects). 
One specific situation is that of 
craft production, the outcome 
of historical “know-how” con-
solidated over time, frequently 
within defined geographical 
areas (so-called “districts”), whi- 
ch, especially since wwii, have 
interacted with the culture and  
exponents of design to signif-
icantly transform the way of 
working, but also of under-
standing one’s role. 
Italian design established its 
roots in many of these tradition-
al craft-based situations, in some 
cases using them to work on ad-
vanced design notions, in others 
steering them towards a trans-
formation of larger enterprises 
making typical Italian products.
The figure and work of Paolo 
De Poli constitute a quintessen-
tial example of the paradigmatic 
and peculiar ways in which the 
relationship between design and 
production developed in Italy, 
starting from the problematic 
but positive operating positions 
between different areas (such as, 
in addition to the creation of 
the art, craft production), then 
the small company, ending with 
autonomous design for produc-
tion in series.

3.2  Elena Dellapiana
De Poli and the Applied  
and Decorative Arts in Italy 
Starting from the nineteenth- 
century debate on the relation-
ship between art and industry, 
this essay focuses on Paolo De Po- 
li’s positions regarding handi-
crafts, the relationship with the 
territory, traditional produc-
tion, and circulation.
In non-stop wrangling with the 
instigators of the dispute (the 
Boito and the Istituto Selvatico), 
the exponents (Ponti) and the 
promoters of craftsmanship (Is-
tituto veneto del Lavoro, Enapi), 
the figure of De Poli allows us 
to sketch the erratic evolution of 
the relationship between crafts-
man and designer. The trans-
formation of the studio into a 
workshop, the rhetoric on the 
work of the man promoted first 
by Fascism and then by the gov-
ernment organizations of trade 
and small- and medium-scale 
production, his presence at the 
most important shows that of-
fered overviews of both design 
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