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Exposition  Caravage à Rome 

au Musée Jacquemart-André 

 (du 21-09-2018 au 28-01-2019) 

( Ci-dessous vous trouverez l’intégralité -sauf oubli ou erreur- des œuvres présentées lors 
de cette exposition.). 
 

 
Extrait du dossier de presse 
 

UN ARTISTE HORS DU COMMUN AU CŒUR DE LA SCÈNE ARTISTIQUE 

ROMAINE 
Né en 1571, Michelangelo Merisi, dit Caravage, va révolutonner la peinture italienne du XVIIe siècle 
par son usage novateur du clair-obscur. L’exposition sera consacrée à la carrière romaine de 
Caravage et au milieu artistique dans lequel il a évolué : comme les études les plus récentes l’ont 
montré, le peintre entretenait des relatons étroites avec les cercles intellectuels romains de l’époque. 
L’exposition s’intéressera ainsi aux rapports de Caravage avec les collectionneurs et les artistes, mais 
aussi avec les poètes et les érudits de son temps. Il s’agira tout d’abord d’évoquer la vie à Rome au 
début du XVIIe siècle en montrant l’activité des grands ateliers dans lesquels Caravage fait ses 
premières armes. 

UNE EXPOSITION ÉVÉNEMENT 
L'exposition présentera des œuvres provenant des plus grands musées italiens, tels que la Galleria 
Nazionale d’Arte Antica di Roma - Palazzo Barberini, la Galleria Borghese et les Musei Capitolini de 
Rome, ainsi que de la Pinacoteca di Brera de Milan, les Musei di Strada Nuova de Gênes, le Museo 
Civico Ala Ponzone de Crémone, sans oublier le prestigieux prêt du Joueur de Luth (1595-1596) du 
Musée de l’Ermitage de Saint-Pétersbourg. 
Sur les dix originaux de Caravage réunis, sept n'ont jamais été exposées en France auparavant : Le 
Souper à Emmaüs (1605-1606) de Milan, le Ecce Homo de Gênes et le Saint François en méditation 
(vers 1606) de Crémone. Pour la première fois dans une exposition, les deux versions de la Madeleine 

pénitente de collection particulière, très rarement montrées au public, et peintes pendant la fuite de 
Caravage, seront toutes deux mises en regard au musée Jacquemart-André. 
Le dialogue entre ces chefs-d’œuvre de Caravage et celles de ses contemporains permettra de 
retracer la carrière romaine de l’artiste, de 1592 jusqu’à sa fuite en 1606. 
 

 
 

CARAVAGE, EN QUELQUES DATES 
1571 : Michelangelo Merisi naît le 29 septembre à Milan. Son père travaille pour François Ier 

Sforza, marquis de Caravage, petit bourg à quelques kilomètres de la ville. 
1576 -1577 : À la suite d'une terrible épidémie de peste, la famille se réfugie à Caravaggio. 

1584 : De retour à Milan, Michelangelo est engagé dans l’atelier d’un des peintres de renom de la ville, Simone 

Peterzano, qu’il quitera après quatre ans, en 1588. 

1590 : Mort de Lucia Aratori, mère de l’artiste. 

1592 : Après avoir renoncé à toutes les propriétés immobilières qui lui revenaient en héritage, Caravage s’établit 

définitivement à Rome. 
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Le pape Clément VIII est élu le 30 janvier. 

1593 - 1594 : Caravage entre dans l’atelier de Giuseppe Cesari, dit le Cavalier d’Arpin, où on lui confie la tâche de 

peindre des fleurs et des fruits dans de plus vastes compositions. L’artiste réalise ses premières œuvres connues, 
des tableaux de petit format où il présente des scènes de la vie quotidienne. À ces années remontent également 
ses premières amitiés – notamment avec l'architecte Onorio Longhi ou le peintre sicilien Mario Minnit – comme 
ses inimités, dans le milieu artistique. 
1595 : Caravage commence à être remarqué par la noblesse romaine qui gravite autour de la papauté. Des 

collectionneurs tels que le Cardinal Francesco Maria Del Monte, le marquis Giustniani, Otavio Costa ou Giulio 
Mancini lui passent commande pour des œuvres devenues célèbres, comme la Judith décapitant Holopherne de la 
Galleria Nazionale d’Arte Antca di Palazzo Barberini, ou le Joueur de Luth de l’Ermitage. 

1599 - 1600 : Le peintre reçoit sa première grande commande publique, les tableaux latéraux de la chapelle 

Contarelli pour l’église Saint-Louis-des-Français à Rome,  
 une Vocation de Saint Mathieu 

 

 

 

 

 

 

 

    et un Martyre de Saint Mathieu,  suivis en 1602 par le 

   Saint Mathieu et l’Ange. 

 Commencent aussi les premiers ennuis judiciaires. Déjà connu par la police pour bagarres, injures et tapage 
nocturne, il est l’objet d’une plainte pour agression. 

1601 - 1602 : Caravage reçoit une deuxième commande tout aussi prestigieuse pour la chapelle de Tiberio Cerasi, 

trésorier pontifical, dans l’église de Santa Maria del Popolo,  
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   la Conversion de saint Paul  

  et le Crucifiement de saint Pierre. 

 Il est désormais plus célébré pour sa peinture religieuse que pour ses œuvres profanes. Le style de bon nombre 
d’autres artistes présents à Rome ressent de son influence. 

1603 : Giovanni Baglione porte plainte contre Caravage, Orazio Gentleschi et Onorio Longhi, les soupçonnant 

d’être les auteurs d’un poème satyrique injurieux à son égard. Condamné à la prison, Caravage est libéré grâce à 
l’intervention de l’ambassadeur du roi de France. 
1604 : Caravage enchaîne les ennuis judiciaires. Il est arrêté plusieurs fois sous l’inculpation de port d’arme illégal 

et injures. Pourtant c’est le moment où sa célébrité est sans doute à son apogée, avec la réalisation de  

 la Madone des Pélerins pour l’église Saint-Augustin et  
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 la Mise au Tombeau de Santa Maria in Vallicella (aujourd’hui à la Pinacoteca Vatcana). 
1605 : À la suite d'une énième bagarre, Caravage quitte Rome et s’installe à Gênes pendant quelques semaines. 

Entre 1603 et 1605, il est arrêté ou retenu par la police à cinq 
reprises. 

1606 : Le soir du 28 mai, une brouille entre bandes armées dégénère en violent affrontement, Caravage porte un 

coup d’épée à la cuisse de Ranuccio Tomassoni, qui meurt exsangue. Lui même blessé, il prend la fuite et se 
réfugie dans le Latium chez les Colonna. Il est reconnu coupable du meurtre et condamné par contumace à la mort 
par décapitation. Entre septembre et octobre il se rend à Naples, où son succès immédiat vient confirmer sa 
notoriété. 

1607 : Malgré les nombreuses commandes, à l’été de cette année Caravage décide de quitter la ville pour gagner 

l’île de Malte, où il débarque le 12 juillet. Son  intention est de travailler pour les chevaliers. 

1608 : Caravage retrouve à Malte un milieu plus restreint mais raffiné, avec des commanditaires issus de familles 

aristocratiques. Après une année de noviciat, le 14 juillet 1608 il est fait chevalier de l’ordre des Chevaliers de 
Saint-Jean de Jérusalem. Mais à peine quelques mois plus tard, il est emprisonné et radié de l’ordre (sans doute à 
cause d’un différend avec un autre chevalier). Il réussit à s’évader, à s’enfuir sur une barque et à se réfugier à 
Syracuse où l'accueille son ami Minnit. 

1609 : Jusqu’au mois de septembre, Caravage vit et travaille en Sicile, entre Syracuse, Messine et Palerme. En 

octobre il regagne Naples où, peu de temps après son arrivée, il est blessé au visage lors d’une rixe. 

1610 : Caravage embarque en direction de Rome, dans l’espoir d’obtenir la grâce du pape. Lors d’une escale à Palo 

Laziale, sur les côtes du Latium, il est arrêté et jeté en prison pendant deux jours. Le bateau qui transporte ses 
biens et ses derniers tableaux quitte le port sans lui. Une fois libéré, le peintre essaie de rejoindre Rome par ses 
moyens, mais il meurt en chemin, à Porto Ercole, le 18 juillet, peut-être à cause de la malaria, à l’âge de trente-
huit ans 
 

LISTE DES CARAVAGE EXPOSÉS 
Pour la première fois à Paris, 10 originaux de Caravage sont réunis au sein du musée Jacquemart-André 
: 
- Judith décapitant Holopherne (1508) - Galleria Nazionale d'Arte Antca di Roma, Palazzo Barberini, 
Rome 
- Le Joueur de luth (1595-1596) – Musée de l'Ermitage, Saint-Petersbourg 
- Le Jeune Saint Jean-Baptiste au bélier (1602) - Musei Capitolini, Rome 
- Saint François en méditation (vers 1606) - Museo Civico Ala Ponzone, Cremone 
- Saint Jérôme (1605-1606) - Galleria Borghese, Rome 
- Ecce Homo - Musei di Strada Nuova, Genova 
- Le Souper à Emmaüs (1605-1606) - Pinacoteca di Brera, Milan 
- Saint François - Galleria Nazionale d'Arte Antca di Roma, Palazzo Barberini, Rome 
- Madeleine en extase dite "Madeleine Klain" - collection particulière, Rome 
- Madeleine (1606) - collection particulière 
 



5 

 

 
 
SECTION 1 - LE THÉÂTRE DES TÊTES COUPÉES 
Le thème de Judith décapitant Holopherne eut un grand succès dans la Rome de la fin du XVIe siècle et 
le début du XVIIe, au point de devenir quasiment un test pour la pitura dal naturale (d’après nature), 
imitée par tant de contemporains de Caravage. À l’origine de cette vogue, le tableau peint par le peintre 
lombard pour le banquier génois Otavio Costa, l’un de ses commanditaires plus importants. 
Chef-d'œuvre incontestable de la peinture, il révèle le talent de Caravage sur la scène romaine de la fin 
du Cinquecento. Reprenant un sujet biblique abordé par le théâtre, le peintre met en scène un drame 
observé de près, en gros plan. Holopherne, penché vers l’avant, saisit les draps dans un dernier geste 
désespéré alors qu’il succombe. La jeune et courageuse veuve qui lui coupe la tête semble à peine 
perturbée par le spectacle du sang et de son trépas. À ses côtés, une vieille servante pose un regard 
impitoyable sur la scène. Caravage oppose la jeune et la vielle femme, la beauté de la jeunesse et les 
signes du temps, dans un contraste destiné à perdurer dans des contextes différents. 
Orazio Gentleschi propose différentes interprétations du sujet, en privilégiant parfois, plutôt que le 
moment de la décapitation, celui de la fuite de Judith en compagnie de la servante, dans une atmosphère 
correspondant à la suspension de l’action après le drame. 
Carlo Saraceni, le peintre vénitien présent aux côtes de Caravage et d’Orazio Gentleschi dès les 
premières années du XVIIe siècle, invente quant à lui une iconographie qui rencontrera un vif succès. La 
belle Judith, le visage caressé par le clair-obscur et le regard tourné vers le spectateur, met la tête 
d’Holopherne dans le sac pendant que la servante en tient le bord. 
La représentation rafinée de David et Goliath du Cavalier d’Arpin, protagoniste de la peinture romaine de 
la fin du Cinquecento et artiste dont Caravage fut l’apprenti et le collaborateur pendant quelques mois, 
adopte un langage lyrique et raffiné. Elle appartenait à la collection de Pietro Aldobrandini, cardinal et 
neveu de Clément VIII, le pape sous le règne duquel (1592-1605) se déroula quasiment tout le séjour 
romain de Caravage. 
On doit à Orazio Borgianni, absent de Rome entre la fin du XVIe siècle et le début du suivant, attiré tant 
par le nouveau naturalisme caravagesque que par la grande tradition de la Renaissance, quelques 
représentations de la Sainte Famille caractérisées par un ténébrisme qui emplit les visages d’ombres 
noires et qui effiloche les contours des figures. Son David et Goliath remonte sans doute à l’époque 
des grands retables réalisés par le peintre entre 1608 et 1610-1612. 
Les rapports entre Caravage et Borgianni n’étaient pas sereins et ce dernier ne s’adressait pas aux 
mêmes commanditaires. Comme lui, d’autres peintres ont dû voir les œuvres publiques de Caravage ou 
ont eu l’occasion d’approcher certaines de ses œuvres conservées dans des collectons privées au cours 
de leurs séjours à Rome, notamment durant la première décennie du siècle. 

  

Michelangelo Merisi, dit Caravage 
Judith décapitant Holopherne 

1598, huile sur toile, 145x195 cm 
Gallerie Nazionali di Arte Antca di 
Roma. Palazzo Barberini, Rome 
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SECTION 2 - MUSIQUE ET NATURE MORTE 
Le Joueur de Luth de Caravage était accroché dans la grande salle des tableaux anciens dans le palais du 
marquis Vincenzo Giustniani, le commanditaire le plus important de Caravage et l’une des grandes 
personnalités intellectuelles du XVIIe siècle européen. 
Dans l’inventaire réalisé à sa mort en 1638, le tableau est décrit comme « la demi-figure d’un jeune 
homme jouant du luth, avec plusieurs fruits, fleurs et livres de musique ». 
Malgré la sophistication des effets associés à la représentation des éléments naturels, la musique est le 
thème principal de l'œuvre : le jeune homme, avec son regard languide et sa chemise entrouverte, joue 
du luth et entonne un madrigal amoureux. C’est un hommage aussi à la musique du luth, un instrument 
plus raffiné que le théorbe, mais abandonné, justement à cause de « la grande difficulté rencontrée pour 
savoir bien jouer du luth ». 
Ce tableau est à l’origine d’une tradition de peintures représentant de jeunes chanteurs à l’attitude plus 
ou moins mélancolique, occupés à chanter leurs peines de cœur, comme les bergers de la poésie 
antique. 
C’est justement dans ce contexte que s’insère La douleur d’Aminte, chef-d'œuvre de Bartolomeo 
Cavarozzi, peintre de l'entourage de Crescenzi, un noble passionné de peinture qui possédait même 
dans son palais une académie dans laquelle on étudiait dal naturale. Il est également l’auteur d’une autre 
superbe peinture de cette section, La Nature morte à la corbeille de fruits, redécouverte depuis peu et 
certainement inspirée par la célèbre Corbeille de fruits de Caravage. La représentation isolée de la 
corbeille en fait une pièce inestimable dans le domaine de la nature morte, encore appelée, à l’époque, 
quadro da fermo, c’est-à-dire « tableau immobile », un talent de Caravage reconnu dès son séjour dans 
l’atelier du Cavalier d’Arpin. En raison de sa beauté, le tableau fut apprécié et exposé dans la Pinacoteca 
Ambrosiana de Milan au cours du XVIIe siècle. 
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La section est complétée par une œuvre qui traite différemment la musique dans la pitura dal naturale, 
en transposant l’exécution d’instruments musicaux et de partitions dans le domaine de la musique 
sacrée. La présence du tableau d’Antveduto Gramatca est d’autant plus significative qu’il s’agit d’un autre 
contemporain de Caravage qui, comme Carlo Saraceni et Orazio Gentleschi, avait déjà construit sa 
propre personnalité et sa carrière quand il rencontra le peintre plus jeune et qui inséra dans son style des 
éléments caravagesques qui ont assurément rendu son langage plus actuel. 
 

 

 

  détail 

 

 

Michelangelo Merisi, dit Caravage 
Le Joueur de luth 

1595-1596 
huile sur toile, 94 x 119 cm 

Musée de l'Ermitage, Saint-Pétersbourg 
© The State Hermitage Museum / 

 

 

 

 

 

 

Bartolomeo Cavarozzi 
La Douleur d'Aminte, 

vers 1605-1610 
huile sur toile 

82,5 x 106,5 cm 
Collection particulière, courtesy 

Marco Voena 
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Antveduto Gramatca, 
Sainte Cécile et deux anges musiciens, vers 1615, 

huile sur toile, 91 x 120 cm 
Kunsthistorisches Museum, Vienne, Picture Gallery 

© KHM-Museumsverband 
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SECTION 3 - PEINDRE D'APRÈS UN MODÈLE VIVANT 
Le Jeune Saint Jean-Baptiste au bélier des Musei Capitolini constitue un témoignage essentiel pour définir le 
concept de la peinture des saints d’après nature. 
Son iconographie est inhabituelle : il est représenté jeune et souriant, dans la même pose que l’un des 
nus peints par Michel-Ange dans la chapelle Sixtine, entourant un bélier de son bras. Dès le début du 
XVIIe siècle, la nouveauté d’une telle image a entraîné des identifications avec des sujets anciens et des 
interprétations allégoriques. Le tableau eut beaucoup de succès et fut imité à maintes reprises car 
l’image de saint Jean dans le désert offrait aux peintres de l’époque l’opportunité d’appliquer l’étude du 
nu masculin à un sujet sacré. 
Le Saint Jean-Baptiste du Louvre, récemment attribué à Bartolomeo Manfredi, est un excellent exemple 
de cet exercice. L’artiste montre ici l’étude du modèle d’après nature, un jeune homme au corps bien fait. 
Pour son tableau Amour sacré et Amour profane, signé et daté de 1602, Giovanni Baglione reçut comme 
récompense de la part du cardinal Benedeto Giustniani une chaîne en or. Amour, vêtu d’une armure 
élaborée, montre une épaule et une jambe nues. Dans les traits du diable démasqué et puni aux pieds 
de la majestueuse figure triomphante, le peintre a esquissé une figure familière aux spectateurs 
modernes, un probable portrait de Caravage. 
Ces affaires personnelles brûlantes ont sans doute contribué à étoffer certains récits du Baglione 
biographe, y compris quand il n’était pas concerné personnellement. Elles montrent bien à quel point les 
haines, les rivalités et les commentaires des confrères pouvaient compter et combien les peintres en 
craignaient les conséquences pour leur réputation. 
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Michelangelo Merisi, dit Caravage 
Le Jeune Saint Jean-Baptiste au bélier, 1602 

huile sur toile, 129 × 94 cm 
Musei Capitolini, Pinacoteca Capitolina, Rome – 

Archivio 
Fotografco dei Musei Capitolini 

© Roma, Sovrintendenza Capitolina ai Beni Culturali 

 

  

Bartolomeo Manfredi  (attribué à) 
Saint Jean-Baptiste tenant un mouton - 1613-1615 

H. : 1,48 m. ; L. : 1,14 m. 
Paris Musée du Louvre 

 

Il existe au moins cinq autres versions de la même 
composition. Anciennement attribué à Caravage 
(1571 - 1610), ce tableau a également été donné à 
Carlo Bonone (1569 - 1632), à Guido Cagnacci 
(1601 - 1681), à Carlo Saraceni (1585 - 1620) et à 
Bartolomeo Manfredi. C'est l'attribution à ce dernier 
qui paraît actuellement la plus convaincante. 
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SECTION 4 - LES CONTEMPORAINS 
Durant le procès intenté par Giovanni Baglione contre Caravage en 1603, on demande à ce dernier de 
citer les peintres contemporains qu’il apprécie et qu’il considère comme des « hommes de valeur ». Cette 
liste précieuse est l’un des rares témoignages directs de ce qu’un peintre aussi controversé, qualifié de 
« naturaliste » à la moitié du siècle, pense de la peinture de son époque, même si Caravage ici mélange 
sans aucun doute ses idées sur l’art à une exigence plus pressante : se défendre contre les accusations. 
Il ne s’agit pas d’un extrait d’un traité artistique, mais d’une déposition devant le juge. 
 
Caravage cite les peintres les plus influents de la scène romaine, avec lesquels il pouvait tout à fait avoir 
été en contact. Il avait probablement rompu avec le Cavalier d’Arpin depuis longtemps, mais ce peintre 
faisait vraiment autorité dans la Rome de Clément VIII. Federico Zuccari représentait la culture artistique 
de la fin du Cinquecento et était un peintre intellectuel et académique ; Roncalli réalisait des fresques 
appréciées et allait avoir, d’ici peu, de violentes altercations avec le Cavalier d’Arpin. Pour ce qui est 
d’Annibal Carrache, le problème des rapports avec Caravage se pose dès 1595 environ ; la confrontation 
directe se produit au début du siècle dans la chapelle Cerasi. Pendant quasiment tout le siècle, les 
peintres se prononcent sur cette cohabitation, qui ne sera considérée comme un affrontement que par 
certains et surtout plus tard. 
 
 Si les œuvres des peintres cités par Caravage sont présentes tout au long du parcours de l’exposition, 
on peut voir ici deux exemples significatifs de ce débat. L’Adoration des Bergers d’Annibal Carrache 
appartient à sa période romaine et montre sa relation avec la tradition de la Renaissance, que le grand 
peintre de Bologne a maintenue tout au long de sa vie ; la Résurrection du Christ de Baglione est une 
esquisse de l’œuvre de l’église du Gesù de Rome, qui lui aura valu les libelles sarcastiques de Caravage 
et de ses amis pour lesquels il leur intente le célèbre procès. 
 

  

Michelangelo Merisi, dit Caravage 
Saint Jérôme, 1605-1606 

huile sur toile, 116 x 153 cm 
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Galleria Borghese, Rome 
© Ministero dei Beni e delle Atvità Culturali e 

del Turismo - Galleria Borghese 
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Giovanni Baglione, 
La Résurrection du Christ, 1601-1603, huile sur 

toile, 86 x 57 cm 
Donation Jean Neger, 1964, Musée du Louvre, 
Paris © RMN-Grand Palais (musée du Louvre) / 

Mathieu Rabeau 
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SECTION 5 - IMAGES DE LA MÉDITATION 
Les disciples de Caravage étaient Bartolomeo Manfredi, Jusepe de Ribera, Francesco (dit Cecco) del 
Caravaggio, et en moindre mesure le Spadarino et Saraceni, auxquels on peut ajouter Orazio Borgianni, 
Orazio Gentleschi, Antveduto Gramatca et Giovanni Baglione. 
 
Tous ces peintres sont présents dans l’exposition et certains dans cette section, avec des œuvres 
significatives ; ils témoignent d’une expérimentation commune sur le thème de la figure isolée, la 
capacité de bien représenter un personnage unique, l’une des spécialités de Caravage et des peintres 
qui l’admiraient. 
La figure de saint Jérôme permet à Caravage d’associer le thème de la méditation à une réflexion sur la 
vieillesse. 
Le chef-d'œuvre conservé aujourd’hui à la Galleria Borghese est généralement daté de 1605, mais on 
ignore encore les circonstances de sa commande. Il fait partie des tableaux essentiels pour comprendre 
le style de la maturité de Caravage, dont l’influence a été déterminante pour le caravagisme, notamment 
dans les premières œuvres de Ribera. 
La lumière souligne minutieusement les rides et les plis que le temps a imprimés dans les chairs. Et 
grâce à la synthèse extrême de la composition, elle confère une aura majestueuse à l’intense travail 
d’écriture du saint dont la figure est équilibrée par la présence du crâne à l’autre extrémité du tableau. 
Doté d’une longue barbe blanche, le saint apparaît également dans l'œuvre d’Orazio Gentleschi, pièce 
maîtresse de la pitura dal naturale où la vieillesse est étudiée à partir d’un modèle vivant, un pèlerin 
septuagénaire qui avait posé pour l’artiste autour de 1611. 
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Le Saint François en méditation est représenté à genoux, un crâne posé à ses pieds. Cette vision de la 
méditation eut beaucoup de succès et fut beaucoup diffusée dans la deuxième moitié du Cinquecento. 
Des lettres, des sceaux et la grille du martyre entourent le saint Laurent de Cecco del Caravaggio. Le 
saint est représenté avec l’habit pourpre des diacres. Assis, il se consacre à la prière et s’appuie sur une 
grille et un tas de bois, les instruments de son martyre. Par sa demi-figure placée derrière une balustrade 
sur laquelle sont présentés différents objets, la composition a été rapprochée du style adopté par 
Caravage dans ses peintures de jeunesse. La définition du visage et des mains par les contrastes nets 
du clair-obscur est, quant à elle, issue de la période de maturité de Caravage, adoptée par le peintre 
après la chapelle Contarelli. La fidélité à la nature révèle son origine lombarde, surtout dans la 
représentation de la nature morte au premier plan : la branche de palmier, le coin du livre et le médaillon 
dépassent presque le cadre du tableau, délimité par la balustrade. 
 

 

 

 

 

 

 

 

 

 

Michelangelo Merisi, dit Caravage 
Saint François en méditaton, vers 1606 

huile sur toile, 128 x 90 cm 
Museo Civico Ala Ponzone, Crémone 

© Museo Civico "Ala Ponzone" - Cremona, Italy 
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SECTION 6 - QUELQUES VISAGES À ROME AU DÉBUT DU SIÈCLE 
L’Accademia di San Luca a été fondée officiellement à Rome en 1593. Son premier directeur – appelé 
principe, le « prince » – est Federico Zuccari, peintre maniériste et auteur d’un traité sur l’art de la 
peinture. La gestation de l’Académie avait été fort complexe et avait duré pendant toute la deuxième 
moitié du Cinquecento. 
Les premiers statuts n’avaient été approuvés qu’en 1607 et les architectes admis aux côtés des peintres 
et des sculpteurs seulement en 1634. Caravage ne mit sans doute jamais les pieds à l’Académie, mais 
celle-ci dut prendre l’habitude, dès ses premières décennies d’existence, de réunir les autoportraits ou 
les portraits des membres et des peintres qui avaient joué un rôle important dans la vie artistique de la 
ville. 
En 1624, les images d’artistes réunies auprès de l’Académie étaient déjà au nombre de 53. Une liste de 
portraits d’« académiciens décédés » dressée en 1617 compte, en plus des portraits de Carlo Saraceni 
et d’Orazio Borgianni, celui de Caravage. 
Son portrait, que nous présentons ici, reprend les traits du peintre tel que nous les connaissons d’après 
les descriptions littéraires, les autoportraits présents dans ses peintures (du Martyre de saint Mathieu de 
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la chapelle Contarelli à l’Arrestation du Christ réalisée pour Ciriaco Matei et aujourd’hui conservée à 
Dublin) et, surtout, le dessin d’Otavio Leoni. Au cours de sa longue carrière de portraitiste, ce dernier a 
immortalisé les visages de Rome au XVIIe siècle, des artistes aux amis en passant par les grands 
protagonistes de la vie de la cité. 
 

 

 

 

 

 

 

 

 

 
 
SECTION 7 - LA PASSION DU CHRIST, UN THÈME CARAVAGESQUE 
L’évocation de la période romaine de Caravage serait incomplète sans le thème des rivalités artistiques, 
récemment abordées par des études approfondies et documentées. L’un des événements les plus 
importants est sans nul doute ce « concours » qui, vers 1605, aurait opposé Caravage aux peintres Cigoli 
et Passignano dans la réalisation d’un Ecce Homo pour « monseigneur Massimi », qui aurait été gagné 
par Cigoli. Le thème du « concours » illustre le contexte artistique romain des toutes premières années 
du XVIIe siècle, tout en proposant une observation attentive des deux œuvres qui en étaient au cœur. 
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Ces tableaux sont complétés par la superbe toile de Bartolomeo Manfredi provenant de la Galleria degli 
Ufzi de Florence, qui appartenait déjà aux Médicis au XVIIe siècle. Seule Rome l’emporte sur Florence 
pour ce qui est du nombre d’œuvres caravagesques collectionnées pendant les premières années du 
siècle, témoignage de la diffusion du goût de la peinture naturaliste au sein de la cour. Bartolomeo 
Manfredi, l’un des tout premiers protagonistes, a su interpréter des sujets dramatiques comme celui de la 
Passion du Christ avec le nouveau langage ténébriste inventé à Rome par Caravage. 
 
Deux autres chefs-d’œuvre complètent cette section. Le Pensionante del Saraceni, peintre peut-être 
français et encore anonyme, a dû voir personnellement l’un des tableaux de Caravage, Marthe et 

Marie-Madeleine, car il reprend le profil de Marthe la bouche entrouverte, et son geste péremptoire 
envers sa sœur, pour la servante du Reniement de saint Pierre (Rome, Pinacoteca Vatcana). 
Jusepe de Ribera, un artiste que les sources désignent comme une des plus importantes personnalités 
de l’époque après le départ de Caravage, traite le même épisode de manière complètement différente. Il 
situe l’action à l’intérieur d’une taverne, avec des personnages que nous retrouverons par la suite dans le 
répertoire des peintres caravagesques, comme le soldat barbu portant une armure étincelante dans 
l’ombre. 
 

 

 

 

 détail 
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Ludovico Cardi dit Cigoli 
Ecce homo, 1607 

Florence 
 

 

détail 
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SECTION 8 - LE TEMPS DE LA FUITE 
De nombreux documents d’archives mis au jour récemment ont contribué à reconstituer le meurtre 
sanglant de Ranuccio Tomassoni, que Caravage connaissait depuis plusieurs années. Les deux 
hommes partageaient des amitiés, des fréquentations et une certaine tendance à répondre violemment 
en cas d’outrage. Ranuccio et ses frères se déplaçaient armés en ville et étaient souvent impliqués dans 
des désordres avec les gardes du pape. Les principaux éléments décrivant le meurtre se rejoignent. Le 
28 mai 1606, on célèbre le premier anniversaire de l’élection de Paul V. Le soir, près de la basilique San 
Lorenzo in Lucina, Caravage et Ranuccio Tomassoni en viennent aux mains, Ranuccio tombe au sol, est 
blessé à la cuisse par un coup d’épée et meurt « à peine confessé ». Le peintre ensanglanté s’enfuit et 
ne donne plus aucune nouvelle. Seulement plus tard on découvrira qu’il a fui vers le sud accompagné de 
ses amis de toujours, immédiatement protégé par le cardinal Del Monte et la famille Colonna. 
 
Un tableau nous parle de ces mois de fuite et d’isolement. C’est Le Souper à Emmaüs, aujourd’hui 
conservé à la Pinacoteca di Brera. Selon Giulio Mancini, l’œuvre est envoyée à Rome pour y être vendue 
et est achetée par Otavio Costa, déjà propriétaire de la Judith décapitant Holopherne. L’œuvre passe 
ensuite dans la collection du marquis Costanzo Patrizi où elle est vue par Giovan Pietro Bellori, qui la 
décrit en 1672. Cette œuvre marque une étape fondamentale dans l’évolution du style de Caravage ; les 
personnages sont de plus en plus isolés et sont entourés de ténèbres, dont ils ne ressortent que par 
quelques rares touches de lumière. 
 
Le Souper à Emmaüs a probablement été réalisé en même temps qu’une Madeleine en extase, tableau 
qui a sans doute rencontré un succès immédiat, mais dont le parcours reste difficile à établir. La figure de 
la sainte présente certains aspects formels de la période tardive de Caravage. 
Entre septembre et octobre 1606, Caravage arrive à Naples où il réalisera d'autres chefs-d’œuvre, mais 
qu'il devra aussi fuir, pour Malte, pour la Sicile, toujours victime de violences qu'il semble provoquer. Bien 
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qu’il ait été gracié, il ne reviendra jamais à Rome, la ville où il avait forgé son style, ses amitiés durables 
et sa gloire de peintre. 
 

 

 

Michelangelo Merisi, 
dit Caravage, 

Le Souper à Emmaüs 
1605-1606 

huile sur toile 
141 x 175 cm 

Pinacoteca di Brera, Milan 
© Pinacoteca di Brera 
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A une période de sa vie où il fuit Rome et sa police, le Caravage, peintre maudit, a réalisé deux tableaux 
quasi identiques. Elles sont pour la première fois exposées ensemble au Musée Jacquemard-André à 
Paris, l’occasion d’enfin percer le mystère ? 
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« Il y a, à Paris, dans l’expo sur le Caravage deux toiles représentant la même Madeleine en extase. 
Sont-elles toutes deux de la main du maître ? La première, la « Madeleine Klain » a été authentifiée par 
le spécialiste Roberto Longhi en 1935. L’autre, découverte en 2015, reconnue en 2016 par une autre 
experte, Mina Grigori. Si le musée ne prend pas partie, il reste un mystère autour de la version originale. 
Qui plus est, Le Caravage, de son vrai nom Michelangelo Merisi, ne signait pas ses toiles… La datation 
de ces deux tableaux est encore également discutée. »  issu de Télérama 


