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Exposition  Artemisia GENTILESCHI 

Héroïne de l’art 

au musée Jacquemart-André 

(du 19-03-2025 au 03-08-2025) 

(un rappel en photos personnelles de la totalité -sauf oubli- des œuvres présentées) 

 

Communiqué de presse  
 

Le Musée Jacquemart-André met à l’honneur du 19 mars au 3 août 2025 l’artiste romaine Artemisia 
Gentileschi (1593 - vers 1656). Personnalité au destin hors norme, cette protagoniste de la peinture 
caravagesque est l’une des rares artistes femmes de l’époque moderne ayant connu de son vivant une 
gloire internationale et qui put vivre de sa peinture. À travers une quarantaine de tableaux, réunissant 
aussi bien des chefs-d’œuvre reconnus de l’artiste, des toiles d’attribution récente, ou des peintures 
rarement montrées en dehors de leur lieu de conservation habituel, cette exposition met en valeur le 
rôle d’Artemisia Gentileschi dans l’histoire de l’art du XVIIe siècle. 
L’exposition tend notamment à démontrer la profonde originalité de son oeuvre, de son parcours et de 
son identité, qui demeurent encore aujourd’hui une source d’inspiration et de fascination. L’histoire 
d’Artemisia traverse les siècles, et la lecture que l’on peut faire de son oeuvre – reflet de son vécu et de 
sa résilience – s’avère intemporelle et universelle. 
 
Née à Rome en 1593, la jeune Artemisia se forme auprès de son père, Orazio Gentileschi (1563- 
1639), artiste d’origine toscane influencé par Caravage, et témoigne très vite d’un talent singulier pour 
la peinture. Adulte, elle mène une brillante carrière, gagnant une renommée internationale et des 
commandes dans toute l’Europe, jusqu’à la cour de Charles Ier d’Angleterre où elle rejoint son père en 
1638. Malgré le succès flamboyant qu’elle avait connu de son vivant, Artemisia tombe dans l’oubli vers 
la fin du XVIIIe siècle. Il faudra attendre le XXe siècle pour que son oeuvre soit de nouveau appréciée à 
sa juste valeur. 
Sa formation initiale avec son père Orazio, fondamentale pour comprendre son art, ainsi que l’impact 
fort de Caravage, seront mis en exergue dans l’exposition, notamment grâce à des prêts exceptionnels, 
tels que l’imposante Suzanne et les vieillards (Pommersfelden, Schloss Weissenstein), sa première 
œuvre signée et datée, et le Couronnement d’épines de Caravage (collection de la Banca Popolare di 
Vicenza S.p.A. in L.C.A.). Dès ses débuts, Artemisia fait preuve d’une capacité unique à saisir la 
psychologie de ses personnages, dans des compositions à la puissance explosive, qui contrastent avec 
l’élégance lyrique d’Orazio. 
L’analyse de l’œuvre d’Artemisia Gentileschi est difficilemment séparable de celle de son destin, même 
s’il serait réducteur de comprendre son art uniquement à la lueur de sa vie. En 1611, son existence 
bascule : le peintre Agostino Tassi, employé par son père Orazio afin de lui enseigner la perspective, la 
viole. Refusant d’épouser la jeune fille en guise de réparation, Agostino Tassi se voit intenter un procès 
par Orazio Gentileschi, au cours duquel Artemisia est torturée afin de prouver la véracité de ses 
accusations. Les Gentileschi gagnent le procès mais Tassi, malgré sa condamnation à cinq ans d’exil, 
fut protégé par le pape Paul V Borghèse et put rapidement revenir à Rome. La manière dont Artemisia 
surmonta cette épreuve révèle sa résilience, son courage et sa détermination. 
 
À l’issue du procès, Artemisia épouse un Florentin et part s’installer à Florence. Elle atteint la pleine 
émancipation et la célébrité à cette époque, au cours de laquelle elle développe aussi bien ses 
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compétences techniques que son érudition. Grâce aux relations qu’elle établit à Florence, elle 
développe plus tard un réseau international de commanditaires. Durant ces années, elle peint 
notamment avec d’autres artistes le plafond de la Casa Buonarroti, maison dédiée à la mémoire de 
Michel-Ange par son descendant, dont deux panneaux sont exceptionnellement présentés dans notre 
exposition. 
 
Artemisia joue avec sa propre image et ses autoportraits, comme la célèbre Joueuse de luth du 
Wadsworth Atheneum Museum of Art (Hartford), qui lui font notamment gagner la confiance du grand-
duc Cosme II de Médicis, qui lui commande bientôt des œuvres monumentales, aujourd’hui perdues. 
Son talent de portraitiste, loué par ses contemporains, constitue un point central de l’exposition qui 
présente une série de portraits, dont certains ont été récemment découverts. 
 
Artemisia Gentileschi puise par ailleurs son inspiration dans les thèmes bibliques et littéraires pour 
mettre en avant des sujets féminins et héroïques, qu’elle représente avec une rare empathie. Parfois, 
elle les dote d’un pouvoir de séduction unique dont elle a bien conscience ; les nus féminins peints par 
une femme étaient à l’époque rares et très recherchés par les amateurs d’art. Une partie importante de 
l’exposition sera ainsi consacrée au duel symbolique d’Éros et Thanatos, crucial dans l’art et la culture 
du baroque et véritablement central dans l’œuvre d’Artemisia Gentileschi. 
 
Plusieurs représentations de Judith et Holopherne, sont illustrées dans l’exposition, comme la Judith et 
sa servante de la Galerie des Offices (Florence), qui appartint aux Médicis. La scène monumentale 
d’Esther et Assuérus du Metropolitan Museum de New York est un autre exemple significatif de 
l’importance de cette thématique de l’héroïsme au féminin dans l’œuvre d’Artemisia Gentileschi. 
 
Aujourd’hui, notamment depuis les années 1970 et l’émergence d’une histoire de l’art féministe, la 
figure d’Artemisia Gentileschi continue de fasciner. À son époque, il était difficile pour les femmes 
aspirant à devenir peintres de surmonter les limites imposées à leur sexe. Dans des circonstances très 
contraignantes, Artemisia, presque illettrée dans sa jeunesse, réinventant son style et se réinventant 
ellemême à plusieurs reprises, finit par être considérée comme une savante, détentrice d’une « belle 
main qui manie si bien le pinceau et la plume qu’elle confère l’immortalité » (Pietro della Valle). Elle 
entretient au cours de sa vie une correspondance nourrie avec des personnalités importantes, des 
souverains, notamment François Ier d’Este, duc de Modène, ou encore des hommes de science, 
comme Galilée et Cassiano dal Pozzo. 
 
Célébrée dans une gravure de Jérôme David comme un « miracle dans la peinture », Artemisia 
Gentileschi sut tirer parti de son talent et de son intelligence pour gagner une indépendance 
exceptionnelle, et pour laisser à la postérité un formidable héritage, par l’exemple même de sa vie et de 
son œuvre. Sa personnalité audacieuse et entreprenante ne correspondait en outre certainement pas 
aux attentes de la société de son époque, et si sa condition féminine n’est pas déterminante dans 
l’appréciation de son œuvre, Artemisia Gentileschi n’en était pas moins en contact avec des 
personnalités et des milieux qui débattaient la place des femmes dans la société. Farouchement 
indépendante, volontaire et habile dans ses affaires, elle a tracé son propre chemin, nous laissant une 
peinture brillante, séduisante et dont la puissance gagne à être redécouverte. 
 

Commissariat : 
Patrizia Cavazzini est chercheuse associée à la British School de Rome, conseillère de l’American 

Academy et membre du comité scientifique de la Galerie Borghèse. 
Maria Cristina Terzaghi est professeur titulaire en histoire de l’art moderne à l’université de Roma Tre 
et membre du comité scientifique du Museo di Capodimonte à Naples. Spécialiste de la peinture et de 

la sculpture du XVIIe siècle, ses recherches abordent la peinture des artistes caravagesques, ainsi que 
la peinture et la sculpture du Baroque romain. 

Pierre Curie est Conservateur général du patrimoine. Spécialiste de peinture italienne et espagnole du 
XVIIe siècle. Pierre Curie est conservateur du musée Jacquemart-André depuis janvier 2016 et co-

commissaire de toutes ses expositions. 
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REPÈRES CHRONOLOGIQUES ARTEMISIA GENTILESCHI (1593-v.1656) 
 
8 juillet 1593 : Naissance à Rome. Elle est la fille aînée du peintre Orazio Lomi Gentileschi et de Prudenzia 
di Ottaviano Montoni, qui auront par la suite trois fils. 
 
1605 : Mort de sa mère en couches. 
 
1609 : Artemisia commence sa formation artistique dans l’atelier de son père, où elle manifeste un talent 
précoce. 
 
1610 : Première œuvre signée, Suzanne et les vieillards (Pommersfelden, Schloss Weissenstein). 
 
6 mai 1611 : Viol d’Artemisia par le peintre Agostino Tassi, un ami de son père. 2 mars–28 novembre 
1612 : Procès intenté par Orazio Gentileschi contre Agostino Tassi, affectant grandement la réputation 
d’Artemisia ; elle est soumise à un interrogatoire par la torture, durant lequel elle maintient ses accusations 
contre Tassi. À l’issue du procès, le violeur est condamné à une peine d’un an de prison et à l’exil de 
Rome, mais cette punition ne sera jamais appliquée. Artemisia peint Judith décapitant Holopherne (Naples, 
Museo di Capodimonte), un tableau impressionnant par sa violence, une image souvent interprétée comme 
une forme de revanche sur son agresseur. 
 
29 novembre 1612 : Artemisia se marie avec un peintre et apothicaire florentin au talent modeste, 
Pierantonio Stiattesi. Ce mariage est arrangé par Orazio afin de redonner à sa fille un statut acceptable. 
Parmi les cinq enfants qui naîtront de cette union, seule une fille née en 1617, Prudenzia, atteindra l’âge 
adulte. 
 
Début 1613 : Installation d’Artemisia et de Pierantonio à Florence. 1614-1620 : Artemisia exécute des 
commandes pour les Médicis. 
 
19 juillet 1616 : Inscription à l’Accademia delle Arti del Disegno de Florence : Artemisia devient la première 
femme membre de la guilde des peintres. Elle y rencontre peut-être Francesco Maria Maringhi, un noble 
florentin, avec qui elle entame une liaison amoureuse. 
 
Février 1620 : Artemisia et Pierantonio, qui ont contracté de lourdes dettes, fuient Florence. Artemisia se 
réinstalle à Rome avec sa famille et ne tarde pas à faire partie du cercle des artistes caravagesques. Elle 
renoue contact avec son père. La demande pour ses peintures d’histoire et ses portraits est très importante 
au sein de la haute société romaine. 
 
1621 : Artemisia est mentionnée dans les archives romaines comme le « chef de famille » d’un foyer 
comprenant sa fille et deux domestiques. Après 1622, elle vit séparée de son mari. Orazio Gentileschi 
quitte Rome pour s’installer à Gênes. 1626-1629 : Artemisia séjourne à Venise et à Gênes. À Venise, elle 
fréquente les académies littéraires et retrouve Simon Vouet et Nicolas Régnier, rencontrés à Rome. 
 
1628 : L’artiste reçoit le paiement d’une grande peinture destinée à Philippe IV d’Espagne. 
 
1630 : Fuyant une épidémie de peste à Venise, Artemisia s’installe à Naples sur l’invitation du duc d’Alcalá, 
vice-roi d’Espagne, à la recherche de nouvelles commandes. Elle fréquente les cercles de la cour. 1635–
1637 : Première commande d’un cycle de tableaux pour la cathédrale de Pouzzoles, chantier 
habituellement réservé aux hommes. 
 
1638 : Artemisia entreprend un long voyage pour gagner Londres où elle est invitée par le roi Charles Ier 
d’Angleterre afin d’assister son père Orazio qui y travaille depuis 1626 ; Artemisia reçoit personnellement 
des commandes pour la collection royale, dont l’Autoportrait en allégorie de la Peinture (Windsor Castle, 
Royal Collection Trust). 
 
7 février 1639 : Mort d’Orazio à Londres ; Artemisia est chargée de terminer les œuvres commencées par 
son père. 
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1640 : Retour à Naples. 
 
1654 : Dernière trace d’activité dans les sources de l’époque. Artemisia, âgée de soixante ans, accepte 
encore des commandes, s’appuyant de manière croissante sur son collaborateur, Onofrio Palumbo. 
 
1656 : Épidémie de peste à Naples ; Artemisia s’éteint probablement à cette époque. Elle est enterrée dans 
l’église San Giovanni Battista dei Fiorentini de Naples 
 
 

Le succès européen 
 
L’exposition s’ouvre sur le succès d’Artemisia et de son père Orazio auprès de plusieurs cours 
européennes, pour lesquelles tous deux ont réalisé des œuvres de grandes dimensions. Ces peintures 
tardives témoignent de l’importance des commandes reçues par l’un et l’autre. Celles d’Orazio furent 
peintes pour les rois de France et d’Angleterre, qui l’appelèrent à séjourner à leurs cours. En 1638, sa fille 
le rejoignit à Londres où il mourut un an plus tard. Au cours de sa longue carrière, Artemisia avait déjà 
travaillé pour d’autres souverains européens, la famille Médicis à Florence, mais aussi le vice-roi 
d’Espagne à Naples et, par l’intermédiaire de ce dernier, pour la cour espagnole. 
 
Il importe de préciser que si elle n’a pas fait de voyage en France, Artemisia a entretenu au cours de sa 
carrière des contacts avec plusieurs artistes français vivant en Italie, notamment le peintre Simon Vouet, 
qui a réalisé d’elle un remarquable portrait, vers 1622-1626, l’associant à son homonyme antique, la 
puissante reine Artémise d’Halicarnasse (Pise, Palazzo Blu). 
 
Les thèmes abordés par Artemisia — Esther et Assuérus (v. 1628), Ulysse reconnaissant Achille parmi 
les filles de Lycomède (v. 1640) — ainsi que les dimensions monumentales de ces tableaux, suggèrent 
qu’ils étaient également destinés à des environnements palatiaux. Peint peut-être peu après son séjour à 
Londres, Ulysse illustre un hommage stylistique de la fille pour son père, rappelant leur collaboration à 
Rome dans les premières années de la carrière d’Artemisia. 
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Père et fille : de la filiation à l’émancipation 
 
La salle 2 explore la relation entre Orazio et Artemisia durant les années de formation de la jeune artiste 
dans l’atelier familial. Une œuvre emblématique de cette période est la spectaculaire Suzanne et les 
vieillards de Pommersfelden (1610), signée par Artemisia et réalisée sous la supervision de son père, 
rappelant la composition du David et Goliath (v. 1605-1607) de ce dernier, conservé à Dublin et présenté 
dans cette salle. L’influence d’Orazio est souvent perceptible dans les premières œuvres d’Artemisia, 
comme en témoigne la Judith et sa servante (v. 1615) de Florence, exposée ici à côté du modèle 
paternel. L’inédite Vierge de l’Annonciation, récemment réapparue comme une œuvre attribuée au père, 
est ici restituée à la jeune Artemisia. 



7 

 

 
Dès ses débuts, Artemisia fait preuve d’une grande capacité à saisir la psychologie de ses personnages, 
dans des compositions puissamment dynamiques qui contrastent avec l’élégance sensible d’Orazio. Ce 
contraste est particulièrement visible dans la superbe Vierge à l’Enfant de la Galleria Spada, une œuvre 
démontrant qu’Artemisia s’éloigne progressivement du modèle paternel pour affirmer un style personnel et 
indépendant. 
 
À un moment précis de sa vie, il devient impossible de dissocier les œuvres d’Artemisia des événements 
qui marquent son existence : en 1611, le peintre Agostino Tassi, ami de son père et familier de la maison 
Gentileschi, la viole. Révoltée, Artemisia tente de le blesser avec un couteau, mais la promesse de mariage 
de Tassi la contraint à accepter une relation qui dure presque un an. Cependant, Tassi ne tient pas sa 
promesse — promesse qui, à l’époque, l’aurait légalement disculpé. En conséquence de quoi, Orazio 
Gentileschi lui intente un procès. Pendant cette procédure, Artemisia est torturée pour prouver la véracité 
de ses accusations. Avec beaucoup de difficulté, les Gentileschi parviennent à démontrer l’honorabilité de 
la jeune fille de dix-sept ans et la culpabilité de Tassi. Ce dernier est condamné à cinq ans d’exil, mais, 
protégé par le pape, il ne purge qu’une partie minime de sa peine. Au lendemain de la conclusion du 
procès, Artemisia épouse Pierantonio Stiattesi, une connaissance de son père, et s’installe avec lui à 
Florence. Ce mariage marque une rupture brusque d’Artemisia avec le milieu artistique romain. 
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Artemisia, artiste caravagesque 
 

Outre sa relation avec son père, l’influence de Caravage fut déterminante dans la formation artistique 
d’Artemisia Gentileschi. Son David et Goliath (v. 1610-1620), ici exposé pour la première fois en France, et 
sa Danaé (v. 1612), prêt exceptionnel du musée de Saint-Louis, révèlent son admiration pour le style de 
Caravage qui fut un proche de son père ; Artemisia aurait donc vraisemblablement pu le rencontrer 
pendant son enfance. Jusqu’à la fin de sa carrière, elle conservera un traitement du clair-obscur et un sens 
du pathos hérités du maître lombard. Elle emprunte également à ce dernier sa technique, peignant 
directement d’après un modèle vivant posant pour elle, sans dessin préparatoire. Le Couronnement 
d’épines de Caravage, mis en regard avec un chef-d’œuvre d’Orazio sur le même sujet, est présenté dans 
cette salle afin d’éclaircir les résonnances entre l’art de Caravage et les œuvres des Gentileschi, père et 
fille. 
 
Orazio comme Artemisia ont adopté les innovations que Caravage a lancées à Rome au début du siècle. 
Mais, tandis que son père, fidèle à la tradition de la Renaissance, choisit avec plus de sélectivité ceux des 
choix esthétiques du grand maître lombard qui l’intéressaient, Artemisia devient véritablement disciple de 
Caravage, prenant sur lui l’exemple d’un naturalisme cru, d’une peinture violente et visuellement frappante. 
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La reconnaissance 
 

Les années florentines sont cruciales dans la carrière d’Artemisia. Au contact des peintres toscans, 
elle affine sa technique, acquérant notamment une maîtrise sophistiquée de l’anatomie, comme en 
témoigne la superbe Allégorie de l’Inclination (1615-1616), provenant d’un plafond de la Casa Buonarroti, 
commandée par Michelangelo Buonarroti le Jeune, poète et dramaturge, arrière-petit-neveu de Michel 
Ange. Cette œuvre récemment restaurée est prêtée pour la première fois hors d’Italie, accompagnée d’un 
autre tableau du même ensemble, réalisé par l’artiste toscan Francesco Bianchi Buonavita. Le réalisme 
saisissant de la toile d’Artemisia, pour laquelle elle reçut un cachet trois fois plus élevé que celui de son 
collègue, contraste nettement avec le style plus académique du reste de la décoration de la maison. 
 
Elle fréquente des lettrés, des scientifiques et des musiciens qui gravitent autour de la cour des Médicis, 
des relations qui la transforment et lui permettent, par la suite, d’entrer en contact avec des poètes et des 
académies littéraires dans les autres villes où elle vivra. 
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Une portraitiste de talent 
 
Les portraits représentent assurément un sommet de la production d’Artemisia, souvent mis en avant par 
ses contemporains, comme le documentent des éloges poétiques et littéraires anciens. Cette exposition 
illustre largement cet aspect méconnu de sa carrière. Aux côtés d’exemples célèbres, tels que la Dame 
tenant un éventail (peut-être un autoportrait, v. 1620-1625), et le Portrait d’un chevalier de l’ordre des 
Saints-Maurice-et-Lazare, dit aussi Portrait d’un gonfalonier (1622) provenant du Palazzo d’Accursio à 
Bologne, figurent deux œuvres inédites, une Tête d’héroïne (v. 1620-1630), stylistiquement proche de la 
Dame tenant un éventail, et un Chevalier de l’ordre Saint-Étienne (v. 1619-1620). Celui-ci est signé « 
Lomi », nom de famille que l’artiste utilise en Toscane. Les caractères en or fin de cette signature sont 
identiques à ceux présents sur un de ses chefs-d’œuvre, la Madeleine de la Galerie Palatine, confirmant 
ainsi l’attribution à Artemisia. 
 
L’artiste recourt aussi au genre de l’autoportrait, variant sa propre image, comme le démontre la Joueuse 
de luth du Wadsworth Atheneum. Ces autoportraits séduisent le grand-duc, qui lui confie plusieurs 
commandes importantes, aujourd’hui perdues. 
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Artemisia et son temps 
 

L’exposition présente plusieurs œuvres d’autres artistes, illustrant la manière dont Artemisia Gentileschi 
était perçue par ses contemporains. À Rome, dans les années 1620, l’artiste fréquente des peintres 
caravagesques, dont plusieurs étrangers, tels que les Français Simon Vouet et Nicolas Régnier, ainsi que 
des artistes nordiques comme Gerrit van Honthorst et Leonaert Bramer. Ce dernier réalise en 1620 un 
ensemble de portraits dessinés de ses amis artistes, parmi lesquels figure Artemisia déguisée en homme et 
moustachue : une allusion évidente au statut hors norme de la jeune femme, qui sera bientôt recensée 
comme responsable de son propre foyer, après que son mari, Stiattesi, disparait de sa vie peu après leur 
réinstallation à Rome. 
 
Dans ces années-là, Artemisia jouit d’une solide réputation, qui lui permet de travailler pour de nombreux 
commanditaires. La demande pour ses créations originales s’accompagne de celle pour des copies et 
variantes de ses compositions les plus connues. L’exposition inclut ainsi une copie ancienne (XVIIe siècle) 
de son œuvre la plus célèbre, Judith décapitant Holopherne, prêtée par la Pinacoteca Nazionale de 
Bologne. L’original, conservé au Museo di Capodimonte, reprend un thème développé par Caravage, mais 
le traitement naturaliste d’Artemisia semble surpasser celui du maître, par la violence sanglante de l’acte 
représenté et l’intensité des couleurs. Datant de l’époque de son procès contre Agostino Tassi, ce tableau 
a fait couler beaucoup d’encre, notamment en raison de pistes d’interprétation protoféministe. Il marqua 
également ses contemporains : l’artiste en réalisa notamment une réplique pour Cosme II de Médicis dans 
les années 1610. La composition fut ensuite reproduite à plusieurs reprises par des artistes de l’époque, ce 
dont témoigne la version de Bologne, preuve supplémentaire du succès précoce de la pittora. 
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Héros et héroïnes 
 

La salle 7 est consacrée aux genres et aux thèmes dans lesquels Artemisia a excellé, rassemblant des 
exemples de héros et d’héroïnes issus de l’histoire sainte et de la mythologie. 
Ces figures isolées sur un fond sombre se concentrent sur la psychologie des personnages, suivant de 
nouveau l’exemple de Caravage. Forte de son succès, Artemisia dirige un véritable atelier durant sa 
période napolitaine, ce qui lui permet de reproduire ses compositions et décliner ses modèles afin de 
répondre à la demande. 
 
Parmi les œuvres présentées, un Saint Jean-Baptiste (v. 1630-1640) issu d’une collection particulière, 
jamais exposé auparavant, semble adapté de l’ébauche d’une allégorie de la Poésie, elle-même très 
proche de la Minerve (v. 1635-1639) de la Galerie des Offices. L’exposition bénéficie également du prêt 
exceptionnel de la Madeleine pénitente (v. 1625) de la cathédrale de Séville, mise en valeur par une 
récente restauration, présentée aux côtés d’une magnifique Madeleine (v. 1625-1630) issue d’une 
collection privée, jamais exposée en Europe auparavant. 
 
Artemisia n’hésite pas à doter ses figures féminines d’un pouvoir de séduction érotique, qu’elle maîtrise 
consciemment. Les nus féminins peints par une femme étaient rares et recherchés des amateurs de 
l’époque. Nous en présentons un exemple captivant avec la Vénus endormie (v. 1626) du Virginia 
Museum of Art. Ainsi, sa condition de femme peintre doit être prise en compte pour apprécier pleinement le 
travail d’Artemisia : elle en était consciente, car elle était en contact, à Florence comme à Venise, avec des 
cercles culturels où la valeur des femmes était débattue et défendue, ce qu’elle exprimait régulièrement 



18 

 

dans ses lettres. Elle refusa toutefois l’image de l’artiste vertueuse souvent adoptée par ses 
contemporaines, telle Lavinia Fontana, et elle ne se conforma pas aux diktats de son époque. 
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Éros et Thanatos 
 

L’exposition se conclut sur une thématique centrale dans l’art et la culture de l’époque baroque, et 
particulièrement significative dans l’imaginaire figuratif d’Artemisia : l’intrication d’Éros et Thanatos, de 
l’Amour et de la Mort. Artemisia met en scène ses héroïnes en assumant leur potentiel sensuel, jusqu’à une 
forme d’érotisme morbide. 
 
Artemisia puise son inspiration dans des thèmes bibliques et littéraires pour mettre en avant des figures 
féminines héroïques, qu’elle dépeint avec une rare empathie. En témoignent deux exemples remarquables, 
une Cléopâtre (v. 1630-1635) issue d’une collection privée anglaise, connue des spécialistes mais jamais 
exposée jusqu’à présent, ainsi que la monumentale Judith et sa servante 
(v. 1640-1642) provenant du musée des explorations du monde de la ville de Cannes, signée de sa main et 
récemment restaurée. L’expression d’une certaine supériorité féminine culmine dans des œuvres où des 
femmes triomphent des hommes grâce à la ruse ou à la violence, comme dans le tableau Yaël et Siséra 
(1620) du musée de Budapest. 
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