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Exposition  La collection ALANA 

Chefs d’œuvre de la peinture italienne 

au Musée Jacquemart-André 

 (du 13-09-2019 au 20-01-2020) 

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

 

Le musée Jacquemart-André met à l’honneur la collection Alana, l’une des plus précieuses et secrètes 
collections privées d’art de la Renaissance italienne au monde, actuellement conservée aux États-Unis. 
En écho à son exceptionnelle collection d’art italien, le musée Jacquemart André présente plus de 75 
chefs-d’œuvre des plus grands maîtres italiens comme Lorenzo Monaco, Fra Angelico, Uccello, Lippi, 
Bellini, Carpaccio, Tintoret, Véronèse, Bronzino ou Gentileschi. 
Cette exposition offre l’occasion unique d’admirer pour la première fois des tableaux, sculptures et 
objets d’art jusque-là jamais été présentés au public. 
Le musée Jacquemart-André est un modèle pour les amateurs qui ont constitué, à leur tour, une 
collection d’art essentiellement tournée vers la Renaissance italienne. L’ensemble réuni par Édouard 
André et Nélie Jacquemart a inspiré les collectionneurs américains les plus exigeants qui ont rassemblé 
un panel d’œuvres considérable. 
Fidèle à la sensibilité originelle de ses fondateurs, le musée Jacquemart-André présente pour la 
première fois au monde une sélection de chefs-d’œuvre issue de la collection Alana. Bien connue des 
historiens de l’art, cette collection est encore méconnue du grand public, car elle n’a jamais été 
exposée. 
Dans la lignée des plus grandes collections américaines, la collection Alana est le fruit d’un intense 
travail de sélection et d’amour de l’art opéré depuis plusieurs décennies par Àlvaro Saieh et Ana  
Guzmán, un couple dont la réunion des prénoms forme le nom de la collection Alana. 
Au fil des ans, leur passion s’est muée en une véritable fascination pour l’art gothique et la Renaissance 
italienne et les a progressivement conduits à s’intéresser aussi à la peinture des XVIe et XVIIe siècles. 
Le prêt de ces chefs-d’œuvre a été accordé à titre exceptionnel au musée JacquemartAndré en raison 
de l’affection que les deux collectionneurs lui ont toujours portée. Les œuvres présentées démontrent la 
vitalité du goût pour la Renaissance italienne, considérée comme moment fondateur de la civilisation 
occidentale. Elles offrent un aperçu exhaustif de l’une des plus grandes collections privées d’art ancien, 
de la peinture du XIIIe siècle aux œuvres caravagesques. 
 

COMMISSARIAT 
Carlo Falciani, historien de l’art, commissaire d’expositions et professeur d’Histoire de l’Art 

Moderne à l’Académie des Beaux-Arts de Florence. 
Pierre Curie, conservateur du musée Jacquemart-André, spécialiste de peinture italienne 

et espagnole du XVIIe siècle. 
 

 
LE CHOIX ÉBLOUISSANT D’UN COLLECTIONNEUR 
Reconnue par les spécialistes comme l’un des plus grands ensembles d’art italien ancien en mains 
privées, la collection Alana se distingue par la qualité des œuvres qui la composent et également par leur 
présentation conçue par M. Saieh lui-même. 
Dans les espaces où les œuvres sont conservées, la collection – qui ne se visite pas – développe un 
accrochage très dense, dans la tradition des grandes collections classiques et des Salons des XVIIIe et 
XIXe siècles. Les tableaux y forment des groupes alignés, dans un jeu de lignes droites perpendiculaires 
d’une surprenante rigueur géométrique. 
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Fidèle à cet esprit, qui n’est pas sans rappeler le goût de Nélie Jacquemart dans les salles italiennes du 
musée, l’agencement de la première salle évoque l’extraordinaire scénographie de la collection Alana. 
Aux antipodes du goût actuel pour un certain dépouillement, l’accrochage, d’une profusion vertigineuse, 
reflète la passion des collectionneurs pour l’art italien. 
 
Sur les deux premiers murs sont présentées des œuvres du XIVe siècle et XVe siècle, qui sont autant 
d’exemples de l’effervescence artistique que connait l’Italie à la Renaissance. 
Sur les panneaux à fond d’or, dans la continuité du style gothique, s’expriment déjà les innovations 
stylistiques propres au Trecento et au Quattrocento : le travail subtil de l’or, le raffinement des détails et 
surtout l’attention nouvelle portée aux figures, tant dans leur physionomie que leurs postures. 
Des éléments architecturaux font leur apparition et gagnent en complexité, les artistes cherchant à 
expérimenter de nouvelles représentations de l’espace. Le troisième mur réunit essentiellement des 
œuvres du XVIe siècle, période qui constitue un centre d’intérêt plus récent pour les collectionneurs. Tout 
en témoignant de la variété stylistique des différentes écoles picturales italiennes, ces œuvres attestent 
d’un même goût pour la finesse d’exécution et le traitement virtuose des formes et des couleurs. Elles 
révèlent ainsi, en filigrane, le dénominateur commun présidant au développement de la collection. 
 

 
 

    
Vue actuelle de la Collection Alana, Photo : © Allison Chipak 
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Giovanni di Niccolo Luteri , dit Dosso Dossi 

(tramuschio, vers 1487-Ferrare, 1542) 
Fragment d’une frise : une scène de l’Enéide de 

Virgile 
Vers 1518-1520 

Huile sur toile 52,2 x 51,2cm 
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LES ORS DES PRIMITIFS ITALIENS, À L’AUBE DE LA RENAISSANCE 
Si l’accrochage de la première salle imite celui des collectionneurs, l’exposition suit ensuite un parcours 
chronologique plus classique qui rend compte des lignes de force de la collection Alana. La deuxième 
salle, qui réunit des œuvres majeures des XIIIe et XIVe siècles, évoque les prémices d’un renouveau de 
la peinture sur fond d’or. 
Au XIIIesiècle, les influences culturelles s’entremêlent : les peintres s’inspirent de l’art byzantin stylisé 
(Huit scènes de la vie du Christ, peintre romain du XIIIe siècle), tout en se montrant attentifs aux 
innovations artistiques (Vierge à l’Enfant, Maître de la Madeleine). Leurs œuvres traduisent un même 
désir, celui de retrouver une relation plus directe avec Dieu et de raconter l’histoire des hommes, la foi 
qui les anime et l’amour de la nature qui les entoure. 
Les peintures et sculptures du XIVe siècle de la collection Alana rendent compte de la variété des 
langages figuratifs de la péninsule. Les plus grands centres artistiques toscans sont représentés, et en 
premier lieu Florence à travers le raffinement de Bernardo Daddi et la somptuosité de Niccolò di Pietro 
Gerini. Sont également documentés l’art de Pise, avec la splendide Sainte Catherine d’Alexandrie peinte 
par Francesco Traini, et celui de Sienne, avec les œuvres délicates de Pietro Lorenzetti et Luca di 
Tommè. La mise en regard de ces chefs-d’œuvre offre un aperçu magistral de l’art toscan à l’aube de la 
Renaissance 
 

 

 
 

 

 
 

 
 
 
 
 
 
 
 
 



21 

 

 
 
 
 
 

 
 

 

 
 

 

 
 

 

 
 



22 

 

 
 
 

 
 
 
 

 

 
 
 

 
 
 



23 

 

 

 
 

 

 
 

 

  

 
 
 



24 

 

 
 

 

 

 
 

 

 
 

  
Niccolo di Pietro Gerini, (Documenté en Toscane à 

partir de 1368 – mort entre 1415 et 1417) 
La Trinité avec la Vierge et quatre anges 

agenouillés 
Vers 1380-1385 

Tempera et or sur panneau 
97,46 x 55,25 cm 
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LA PREMIÈRE RENAISSANCE FLORENTINE, UNE NOUVELLE CONCEPTION DE L’ART 
Le rayonnement économique de Florence s’affirme dès le début du XVe siècle, en s’appuyant sur une 
oligarchie de puissantes familles marchandes qui, comme les congrégations religieuses, deviennent de 
grands commanditaires pour les artistes. Dans ce climat d’effervescence également marqué par la 
redécouverte de la pensée et de l’art antiques, les maîtres de la Première Renaissance créent des 
œuvres d’envergure dont la collection Alana propose un florilège exceptionnel. 
À l’aube du XVe siècle, Lorenzo Monaco est le plus grand peintre de Florence. Formé dans la tradition 
giottesque, il abandonne celle-ci au profit du style sinueux et élégant du gothique international. Son 
Annonciation en donne une extraordinaire interprétation, tant par la richesse des couleurs que par la 
douceur des gestes. 
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Parallèlement à ces déclinaisons modernes et imaginatives du style gothique, émerge une nouvelle 
tendance picturale, reflétant les innovations des sculpteurs florentins. Les peintres développent un intérêt 
croissant pour la plasticité des formes, comme le montrent la Vierge à l’Enfant de Paolo Uccello et le 
Saint Jean l’Évangéliste du jeune Filippo Lippi, figure quasisculpturale marquée par une poignante 
expression de souffrance. Sa silhouette, modelée par la lumière, témoigne d’une maîtrise spatiale 
également à l’œuvre dans le Saint Sixte de Fra Angelico. 
Ces recherches s’accompagnent d’une appropriation progressive des principes de la perspective, 
traduction picturale des avancées esthétiques et culturelles contemporaines. 
De nouveaux sujets, inspirés non plus de l’histoire religieuse mais des textes antiques, font leur 
apparition. Le panneau du Scheggia représente un épisode de l’Histoire de Coriolan, figure légendaire de 
la République romaine, dans une scène narrative qui évoque le goût de la bourgeoisie florentine pour 
l’histoire antique. 
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LA SPIRITUALITÉ FLORENTINE À LA FIN DU XVe SIÈCLE 
La redécouverte de l’héritage antique permet à la peinture florentine de s’affranchir de la vision 
médiévale qui prévalait jusqu’alors pour laisser place à une nouvelle expression de ferveur religieuse. 
Dans les années 1470, l’iconographie de la Vierge à l’Enfant debout sur un élément architectural est très 
appréciée à Florence, aussi bien en sculpture qu’en peinture. L’atelier et l’entourage d’Andrea del 
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Verrocchio, sculpteur de premier plan mais également peintre, en ont donné des versions très élaborées. 
Le panneau présenté dans cette salle permet d’évoquer cette pratique d’atelier et les variations 
proposées par de jeunes artistes à partir de compositions particulièrement appréciées à l’époque. 
La spiritualité florentine de la fin du siècle est dominée par la figure de Savonarole, un frère dominicain, 
prédicateur et réformateur, qui instaure une forme de dictature théocratique entre 1494 et 1498. En écho 
à ces bouleversements politiques se développe une nouvelle sensibilité artistique, qui reflète le climat de 
fervente dévotion pénitentielle qui règne alors à Florence. Le Christ en croix du Maître des monuments 
gothiques, collaborateur de Botticelli, propose une interprétation du nouvel idéal esthétique prêché par 
Savonarole, qui trouve sa pleine expression dans le Christ en homme de douleurs de Cosimo Rosselli. 
Son exécution minutieuse et son réalisme favorisent une méditation compatissante sur les souffrances 
de Jésus. Ces images, sans doute destinées à la dévotion privée, donnent à voir toutes les facettes de 
l’art florentin au long du XVe siècle, et confirment que la collection Alana allie le plaisir du collectionneur 
à celui de l’historien. 
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LA GRANDE PEINTURE VÉNITIENNE 
La collection Alana a récemment élargi ses limites chronologiques et géographiques en accueillant des 
œuvres du XVIe siècle. Au sein de ce nouveau corpus, les tableaux du nord de l’Italie, et en particulier de 
la Vénétie, constituent le groupe le plus important après celui de la peinture florentine, dans l’intention de 
documenter la variété des langages figuratifs italiens. 
Vers la fin du XVe siècle, les peintres abandonnent progressivement la tempera (peinture à l’œuf) pour la 
peinture à l’huile et changent également de support, les panneaux de bois faisant place à des toiles. Ces 
évolutions techniques ont un impact majeur sur la pratique picturale à Venise, qui se distingue au XVIe 
siècle par une approche centrée sur la couleur plutôt que sur le dessin. Au début du siècle, un certain 
luminisme, typiquement vénitien, se dégage déjà de la Crucifixion de Savoldo, quoique très marquée par 
une influence nordique. 
C’est au cours de la deuxième moitié du XVIe siècle que la peinture vénitienne connaît un véritable âge 
d’or. Dans la lignée de Titien, Tintoret, Véronèse ou Jacopo Bassano multiplient sur leurs toiles les effets 
de pinceau, avec une grande liberté de facture. Il règne une intense émulation entre ces artistes qui 
rivalisent d’inventivité et grâce auxquels l’école vénitienne connaît son apogée. Ces trois artistes se 
passionnent pour le rendu de la lumière, mais confèrent chacun une atmosphère particulière aux 
compositions : Bassano s’approprie le genre pastoral et introduit le quotidien dans ses scènes religieuses 
(Adoration des bergers), Tintoret affectionne quant à lui les effets dramatiques (Épisodes d’une bataille), 
tandis que Véronèse joue sur les contrastes entre ombre et lumière (Saint Pierre et Saint Paul). 
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Giovanni Gerolamo Savoldo (Brescia, vers 1480 – 

après 1548) 
La Crucifixion, vers 1510-1515 

huile sur bois, 94 x 71,8 cm 
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SPLENDEURS À LA COUR DES MÉDICIS, LA « BELLE MANIÈRE » MODERNE 
Après la mort de Savonarole en 1498, la cité de Florence est en pleine mutation politique et culturelle. 
Les valeurs morales défendues pendant son gouvernement théocratique gardent de l’importance dans 
les décennies qui suivent, comme en témoigne l’autel portatif de dévotion personnelle réalisé par 
Franciabigio. 
Ce n’est qu’en 1512 que les Médicis, qui avaient fui en 1494, sont autorisés à revenir à Florence. Leur 
reconquête politique se fait en plusieurs temps, mais leur dynastie s’impose finalement en 1530. En cette 
période troublée, les arts conservent une place capitale à Florence. Le genre du portrait est 
particulièrement mis à l’honneur et permet à certains peintres de donner la pleine mesure de leur talent. 
Celui de Pontormo éclate ainsi dans le Portrait d’un joueur de luth, tant dans le traitement virtuose de son 
habit que dans l’expressivité de son visage. 
 
De retour au pouvoir, les Médicis assoient leur autorité en concevant une habile politique de légitimation 
par l’image qui connaît son apogée avec Cosme Ier. C’est à Bronzino qu’est confié le soin de concevoir 
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le nouveau langage pictural du duché. Il le développe dans ses peintures religieuses comme le Saint 
Côme, dont le profil évoque celui de Cosme Ier, mais aussi dans les effigies officielles du duc, d’une 
grande majesté. 
Le faste médicéen est également mis en scène par Giorgio Vasari, qui entre au service de Cosme Ier en 
1554 et tient une place centrale dans la production artistique florentine. Il est connu pour ses Vies, 
ouvrage fondateur de l’histoire de l’art de la Renaissance, dans lequel il exalte une peinture de cour, 
élégante et précieuse, supérieure à la nature et aux modèles antiques. Artiste accompli, il est, avec 
Pontormo et Bronzino, l’un des plus grands représentants de cette « maniera moderna », à l’œuvre dans 
son Salvator Mundi et son Allégorie des fruits d’automne. 
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LE BAROQUE, UNE RÉVOLUTION PICTURALE 
Le maniérisme prôné par Vasari connaît ses derniers feux à la fin du XVIe siècle. Le Concile de Trente 
(1545-1563), convoqué par le pape Paul III pour répondre aux questions soulevées dans le cadre de la 
réforme protestante, donne un nouveau rôle à la création artistique. Les œuvres ne doivent plus 
seulement être un support de dévotion, mais aussi d’enseignement, ce qui va favoriser l’émergence 
d’une nouvelle esthétique. 
L’un des premiers artistes à mettre en application les principes du Concile de Trente est Annibal 
Carrache. Avec son frère Agostino et son cousin Lodovico, il formalise les premiers traits d’un 
mouvement artistique qu’on appellera le baroque. Fondé sur la recherche d’un réalisme expressif, ce 
style pictural joue sur les effets dramatiques, l’exagération du mouvement, l’exubérance des formes et 
des couleurs, caractéristiques à l’œuvre dans L’Annonciation de Carrache et plus encore dans celle 
peinte sur albâtre par Orazio Gentileschi. 
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