




Designing Dreams: A Celebration of Leon Bakst 

Leon Bakst (né en 1866 à Grodno – actuelle Biélorussie – et mort à Paris en 
1924) est principalement connu et célébré pour les décors et les costumes qu’il 
conçut pour la compagnie des Ballets Russes à Paris, Londres et Monte-Carlo entre 
1909 et 1921. Ses réalisations éblouissantes ont participé au triomphe mondial de 
productions emblématiques telles que Shéhérazade, Le Spectre de la rose, Narcisse, 
L’Après-midi d’un faune, Daphnis et Chloé, Le Dieu bleu, ou encore La Belle au bois 
dormant. Puisant son inspiration dans les cultures antiques de la Grèce, de la Perse 
et du Siam autant que dans l’art populaire russe, Leon Bakst a opéré une synthèse 
entre l’art de l’Orient et le Modern Style.

Considérant le théâtre comme une œuvre d’art totale dans laquelle chorégraphie, 
musique, costumes et décors étaient d’une importance égale, et travaillant en 
étroite collaboration avec des artistes comme Serge Diaghilev, Vaslav Nijinsky, Jean 
Cocteau, Isadora Duncan, Ida Rubinstein et Igor Stravinsky, Bakst a transformé la 
perception du ballet.

L’exposition Designing Dreams, A Celebration of Leon Bakst met en lumière ses 
plus belles réalisations pour la scène, mais elle entend aussi démontrer son influence 
décisive dans le domaine du design textile et de la mode. Les ensembles créés par Yves 
Saint Laurent en 1991 nous rappellent que les palettes de couleurs et les motifs 
décoratifs conçus par Bakst ont marqué l’évolution de la haute couture 
et du prêt-à-porter tout au long du XXème siècle. 

L’écho de son oeuvre résonne encore aujourd’hui grâce aux interprétations 
audacieuses du plasticien Nick Mauss qui, reliant le passé au présent, a créé une 
installation scénographique permettant de renouveler la perception de l’œuvre de 
Bakst et son influence inépuisable. Au travers des dessins, costumes, accessoires, 
maquettes de décors, photographies et documents d’archives prêtés par les plus 
grandes collections publiques et privées, et présentés dans un décor éblouissant, 
Designing Dreams, A Celebration of Leon Bakst rend hommage à l’un des plus 
importants émissaires de l’Age d’argent de la Russie, le plus grand décorateur de 
théâtre des temps modernes. 

Leon Bakst (b. 1866 in Grodno, present day Belarus - d. 1924 in Paris) is 
primarily celebrated for the sets and costumes he designed for the Ballets Russes 
company in Paris, London and Monte-Carlo in the 1910s and early 1920s. 
His dazzling creations contributed to the global triumph of iconic shows such 
as Shéhérazade, Le Spectre de la rose, Narcisse, L’Après-midi d’un faune, Daphnis 
et Chloé, Le Dieu bleu, and La Belle au bois dormant. Drawing his inspiration from 
the ancient cultures of Greece, Persia and Siam as well as from Russian folk art, 
Bakst developed a synthesis between the art of the East and the Modern Style.

Viewing theater as a total artwork in which choreography, music, costumes and sets 
were of equal importance, Bakst worked closely with artists such as Serge Diaghilev, 
Vaslav Nijinsky, Jean Cocteau, Isadora Duncan, Ida Rubinstein and Igor Stravinsky, 
transforming perceptions of ballet.

Designing Dreams, A Celebration of Leon Bakst highlights Bakst’s finest 
achievements in stage design, while also revealing his decisive influence in the field 
of textile design and fashion. The ensembles created in 1991 by Yves Saint Laurent 
here remind us that Bakst’s colour codes and decorative flourishes continued to 
shape the evolution of haute couture and prêt à porter throughout the 20th century. 

Bakst’s resonance extends into the present day thanks to the bold interpretations 
of visual artist Nick Mauss who, integrating past and present, has constructed 
an ambience to provide a contemporary appreciation of Bakst’s resplendent 
and untiring legacy. With loans of drawings, costumes, accessories, models, 
photographs and archive material from major public and private collections and 
dazzling installation, Designing Dreams, A Celebration of Leon Bakst pays homage 
to a foremost emissary of Russia’s Silver Age and the greatest stage designer of the 
modern era. 
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Leon Bakst

Leon Bakst, de son vrai nom Lev Samoïlovitch Rosenberg, naît le 10 mai 1866 à 
Grodno (actuelle Biélorussie) et grandit à Saint-Pétersbourg. Très tôt, il annonce 
à ses parents son désir de devenir peintre. Il suit alors des cours à l’Académie 
impériale des beaux-arts puis à Paris. Il effectue de nombreux voyages, notamment en 
Grèce et en Afrique du Nord, dont l’influence marquera profondément son œuvre. 
De retour en Russie, il rencontre Alexandre Benois et Serge Diaghilev, avec qui 
il fonde, en 1899, la revue Mir Iskusstva (« Le Monde de l’Art »). Il devient le 
professeur des enfants du grand-duc Vladimir Alexandrovitch et en 1902, reçoit 
des commandes du tsar Nicolas II. Il crée ses premiers décors en 1900 au théâtre 
de la cour du palais de l’Ermitage puis pour les théâtres impériaux avec une série de 
spectacles antiques comme Hippolyte d’Euripide ou Œdipe à Colonne de Sophocle. 

En 1906, il se rend à Paris et participe dès lors activement à la compagnie des 
Ballets Russes, que Diaghilev vient de créer, comme décorateur et costumier. Il 
réalise les décors de Cléopâtre (1909), le premier ballet de Diaghilev. Il devient 
le décorateur en chef de la compagnie et travaille notamment sur les ballets 
Shéhérazade, Carnaval, Le Spectre de la rose, Narcisse, L’Après-midi d’un faune 
et Daphnis et Chloé. Il puise son inspiration en Orient, mais aussi en Russie, dans 
la Grèce archaïque ou le romantisme français. Leon Bakst atteint rapidement une 
renommée internationale avec ses décors et costumes chamarrés qui révolutionnent 
l’art théâtral. 

Il peint aussi de nombreux portraits d’artistes dont ceux de Vaslav Nijinsky, Anna 
Pavlova, Claude Debussy, Alexandre Benois, Leonide Massine, Ida Rubinstein ou 
Michel Fokine. Il influence la mode à travers ses collaborations avec les grands 
couturiers Charles Frederick Worth, Paul Poiret ou Jeanne Paquin, dessine pour 
la revue américaine Harper’s Bazaar et décore la demeure londonienne de James de 
Rothschild de panneaux inspirés par le conte La Belle au bois dormant. En 1919, 
Bakst s’installe définitivement à Paris où il mourra le 27 décembre 1924. 

Il a fondamentalement marqué de son empreinte la peinture, les arts décoratifs et le 
monde de la mode. Ses dons de coloriste et graphiste se sont déployés librement sur 
la scène et ont contribué au triomphe des Ballets Russes. 

Leon Bakst, whose actual name was Lev Samoïlovitch Rosenberg before he changed 
it, was born on 10 May 1866 in Grodno (today in Bielorussia) and raised in 
St Petersburg. At an early age he told his parents of his wish to become a painter, 
later studying at the St Petersburg Academy of Arts and then in Paris. He travelled 
widely, in particular in Greece and North Africa, the influence of which would 
strongly mark his work. On his return to Russia, he met Alexandre Benois and 
Serge Diaghilev, with whom he founded the review Mir Iskusstva (The World of Art) 
in 1899. He was appointed the teacher of the children of Grand Duke Vladimir 
Alexandrovich and, in 1902, received commissions from the Tsar, Nicholas II. 
He created his first sets in 1900 for the court theatre in the Hermitage Theatre, 
then for the imperial theatres, for a series of ancient plays, such as Hippolytus by 
Euripides and Oedipus at Colonus by Sophocles. 

In 1906 he went to Paris and began to work as a set and costume designer with 
the dance company the Ballets Russes, which Diaghilev had just created. He created 
the sets for Cleopatra (1909), Diaghilev’s first ballet. He became the company’s 
chief designer and worked in particular on the ballets Shéhérazade, Carnaval, Le 
Spectre de la Rose, Narcisse, L’Après-midi d’un Faune and Daphnis et Chloé. He 
drew for inspiration on the Orient but also on Russia, archaic Greece and French 
Romanticism. Leon Bakst quickly won himself an international reputation for his set 
designs and costumes, which revolutionised the art of theatre. 

He also painted the portraits of many artists, among whom Vaslav Nijinsky, Anna 
Pavlova, Claude Debussy, Alexandre Benois, Leonide Massine, Ida Rubinstein and 
Michel Fokine. He influenced fashion through his partnerships with the great 
couturiers Charles Frederick Worth, Paul Poiret and Jeanne Paquin, he drew for 
the American magazine Harper’s Bazaar and decorated the London residence of 
James de Rothschild with panels inspired by the tale of the Sleeping Beauty. 
In 1919 Bakst returned to Paris, where he would remain until his death 
on 27 December 1924. 

He made his mark on painting, the decorative arts and the world of fashion. He used 
his talents as a colourist and graphic designer liberally in his stage designs and made 
a powerful contribution to the success of the Ballets Russes.
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Nick Mauss

Nick Mauss est un artiste plasticien qui travaille aux interstices de différents médias 
en relation avec le dessin. Cette approche poreuse du dessin comme un processus 
en expansion se diffuse vers d’autres formes possibles, dont la sculpture, l’édition, 
le commissariat d’expositions et, plus récemment, le ballet et la poésie. A la Biennale 
du Whitney Museum of American Art en 2012, une intervention architecturale 
traduisant des traits de pinceau sous la forme d’appliqués de coton sur panneaux 
de velours (transposition du souvenir d’une antichambre décorée par Christian 
Bérard à l’Institut Guerlain à Paris) est devenue le filtre au travers duquel les 
histoires croisées de l’art moderne européen et américain ont pu être repensées et 
les objets des collections permanentes du Whitney Museum exposés d’une nouvelle 
manière. En 2014, la même œuvre a été présentée au NMNM, cette fois-ci comme 
cadre pour des photographies et des dessins appartenant à l’univers artistique de 
Christian Bérard. En 2014, à la Frieze Art Fair, à Londres, un « stand » explosé 
servait de scène à plusieurs niveaux sur laquelle des danseurs, musiciens et peintres se 
produisaient en une sorte de répétition continue pendant cinq jours d’affilée.

En 2016, Nick Mauss est invité à imaginer la scénographie de l’exposition Designing 
Dreams, A Celebration of Leon Bakst au NMNM. Il répond à l’invitation au travers 
d’un dialogue avec les œuvres de l’exposition – en installant et en agrandissant 
costumes, programmes de ballets, lettres, études de motifs textiles, illustrations, 
maquettes de costumes et de décors, pour créer dans les espaces de la Villa Sauber 
une confrontation pleinement orchestrée entre le spectateur et le langage visuel de 
Bakst. En reliant les arabesques tourbillonnantes caractéristiques des maquettes de 
costumes de Bakst, aux dessins stylisés pour les productions textiles industrielles des 
années 1923-1924, le décor conçu par Nick Mauss met en évidence les usages 
de la décoration sur le corps, sur la page et dans l’espace, comme un inventaire 
enivrant de souvenirs disparates. En installant les costumes à côté d’agrandissements 
des pages intérieures du célèbre journal Comoedia Illustré, Nick Mauss les présente 
comme les vestiges de ces « événements » face à la réception critique de leur époque, 
en soulignant combien ces ballets oniriques survivent à travers les images déformées 
qu’ils ont générées dans l’esprit de leur public.

Nick Mauss is a visual artist who works at the interstices of different media in 
relation to drawing. Mauss’ porous approach to drawing as an expanded process 
fuses peripatetically to other possible formats, including sculpture, publications, 
curated exhibitions, writing, and most recently, ballet and poetry. In the 2012 
Whitney Biennial, an architectural intervention of cotton brushstrokes applied 
to velvet walls (transposed from a memory of an encounter with an antechamber 
decorated by Christian Bérard in the L’Institut Gerlain in Paris) became a filter 
through which the genealogies of modern art at the intersection of European and 
American encounters within the Whitney Museum’s permanent collection could 
be thought and hung in a new way; in 2014, the same work was reiterated at 
the NMNM, this time as a frame for photographs and drawings from the orbit of 
Christian Bérard; an exploded “booth” at the Frieze Art Fair in 2014 became a 
multi-tiered stage on which ballet dancers, musicians, and artists performed on the 
brink of rehearsal, continuously, for five days in a row.  

In 2016, the NMNM invites Nick Mauss to imagine the scenography of the 
exhibition Designing Dreams, A Celebration of Leon Bakst and design its decors. 
Mauss approached the invitation by responding directly to the materials of the 
exhibition – arranging and exaggerating costumes, ballet programs, letters, fabric 
designs, illustrations, costume drawings, and set maquettes to create for the viewer 
a fully orchestrated confrontation with Bakst’s vocabulary within Villa Sauber. 
Drawing an arc from the billowing arabesques of fabric in Bakst’s trademark 
drawings for costumes to the ornamental textile designs he produced for commercial 
production in 1923-1924, Mauss’ decor for the exhibition emphasizes the use of 
decoration on the body, on the page, and in space, as an intoxicating catalogue 
of disparate evocations. Setting costumes against magnified reproductions of lay-
outs from the popular journal Comoedia Illustré, Mauss positions the costumes 
as vestiges of “events” against the language of their contemporaneous reception, 
underscoring the degree to which these dream ballets live on in the distorted images 
they generated in the minds of their public. 
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Salle 1 - Shéhérazade

Drame chorégraphique en un acte de Michel Fokine et Leon Bakst 
Musique de Nicolas Rimsky-Korsakov
Scènes et danses de Michel Fokine
Décors et costumes dessinés par Leon Bakst
Créé au Théâtre national de l’Opéra de Paris le 4 juin 1910 
Régisseur : Serge Grigoriev 
Avec Ida Rubinstein (Zobéïde), Vaslav Nijinsky (l’esclave favori de Zobeïde), 
Aleksei Bulgakov (Shariar)

Argument

« C’est toute la luxuriante poésie des Mille et une Nuits que nous restitue ce drame 
chorégraphique, œuvre du grand peintre Leon Bakst, qui en fit les décors, les 
costumes et, en collaboration avec le génial maître de ballet Michel Fokine, le 
scénario à la fois dramatique et pittoresque. – C’est d’ailleurs au prologue du fameux 
recueil arabe, où Rimsky-Korsakow a puisé l’inspiration d’un de ses chefs-d’œuvre 
musicaux, que les auteurs ont emprunté le thème de leur ballet :
Quand se lève le rideau, le schah est dans son harem, et son frère Shariar vient lui 
raconter ses déboires conjugaux. Ils feignent tous deux de partir pour la chasse et, 
sitôt qu’ils ont disparu, le grand eunuque, gentiment sollicité, ouvre d’abord une 
porte de bronze d’où surgissent des nègres aux vêtements cuivrés, puis une porte 
d’argent qui donne passage à d’autres nègres, vêtus d’argent, et enfin une porte d’or 
d’où sort un nègre tout vêtu d’or et dont la sultane est éprise. Au milieu de l’orgie 
apparaît le schah ; sur son signal toutes les coupables sont massacrées et l’épouse 
infidèle, condamnée comme ses compagnes, se tue aux pieds du schah, 
son impitoyable époux. »

—
Shéhérazade, l’une des pièces les plus emblématiques des Ballets Russes, doit 
incontestablement son succès à la scénographie de Leon Bakst mais aussi à la 
présence sur scène de la sensuelle Ida Rubinstein. Avec ses traits orientaux et sa 
silhouette gracile, la danseuse incarne pour Bakst un idéal de beauté féminine. Le 
spectacle, empreint de sexe et de violence, des danseuses, toutes vêtues du même 
costume, séduira le public parisien, nourri des fantasmes poétiques et artistiques 
insufflés par les Symbolistes européens. Le pantalon « sharovary » de la piquante 
et voluptueuse Sultane bleue, est empreint de réminiscences de Charles Baudelaire, 
Aubrey Beardsley, Gabriele d’Annunzio et Alexander Blok.

Room 1 - Shéhérazade

Choreographic drama in one act by Michel Fokine and Leon Bakst
Music by Nikolaï Rimsky-Korsakov
Scenes and dances by Michel Fokine
Sets and costumes designed by Leon Bakst
Première at the Théatre National de l’Opéra, Paris, on 4 June 1910 
Regisseur: Serge Grigoriev
With Ida Rubinstein (Zobeida), Vaslav Nijinsky (Zobeida’s favourite slave), 
Aleksei Bulgakov (Shahryar)

Argument

“This choreographic drama recreates all the sumptuous poetry of the Thousand 
and One Nights, for which the great painter Leon Bakst designed the stage set 
and costumes and, with the brilliant ballet master Michel Fokine, the dramatic 
and expressive scenario. The authors borrowed the theme of their ballet from the 
prologue of the famous Arabian collection of tales, on which Rimsky-Korsakov also 
drew for one of his musical masterpieces:
“When the curtain rises, the Shah is in his harem and his brother Shahryar comes 
to him to recount his matrimonial troubles. The pair pretend to leave the palace to 
go hunting and, as soon as they have left, the Chief Eunuch is importuned by the 
harem to open a bronze gate that lets in a flood of black slaves wearing copper-
coloured clothes, then a silver gate that allows in more black slaves dressed in 
silver-coloured clothes, and finally a gold gate through which a black slave dressed 
in gold enters with whom the sultana Zobeida is enamoured. In the middle of an 
orgy, the shah reappears and, at his signal, all the guilty parties are massacred. His 
faithless wife Zobeida, condemned like her companions, kills herself at the feet of the 
shah, her pitiless husband”.”

—
One of the most representative pieces performed by the Ballets Russes, Shéhérazade 
unquestionably owed its success to the sets designed by Leon Bakst and the stage 
presence of the sensuous Ida Rubinstein. With her oriental features and slender 
silhouette, for Leon Bakst the dancer was the embodiment of female beauty. 
Characterised by sex and violence and dancers all dressed in the same costume, the 
production enchanted the Parisian public cultivated on the poetical and artistic 
fantasies of the Symbolists of Europe. The baggy “sharovary” trousers worn by the 
thrilling and voluptuous Blue Sultana conjure up memories of Charles Baudelaire, 
Aubrey Beardsley, Gabriele d’Annunzio and Alexander Blok.
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1
Valentine Gross 
Vaslav Nijinsky en Esclave Doré et Tamara Karsavina en Zobéide 
dans « Shéhérazade », ca. 1910
Crayon graphite sur papier
Collection Victoria & Albert Museum, London, N° S.634 – 1989, 
N° S.635 – 1989, N° S.636 – 1989, N° S.637 – 1989
Don de Jean Hugo 

2
Double-page de la revue Comoedia Illustré, 15 juin 1910
Impression sur toile et peinture acrylique

3
D’après Leon Bakst 
Adolescent indien
Costume pour « Shéhérazade », 1910
Veste et pantalon en satin de soie à motifs peints au pochoir
Collection NMNM, N° 2013.6.9

4
D’après Leon Bakst
Une Sultane rose
Costume pour « Shéhérazade », 1951, réalisé par la Maison Madelle, 
porté par Melle Sianina
Brassière en soie, pantalon bouffant en crêpe peint, poignets en crêpe, 
turban en toile, babouches en cuir teint
Collection CNCS/Opéra national de Paris, Moulins, D-ONP-51SH003

5
D’après Leon Bakst
Une Odalisque 
Costume pour « Shéhérazade », 1951
réalisé par la Maison Madelle, porté par Melle Richter
Combinaison en crêpe, pantalon bouffant en soie, turban drapé, babouches
Collection CNCS/Opéra national de Paris, Moulins, D-ONP-51SH033

6
D’après Leon Bakst
Un Nègre
Costume pour « Shéhérazade », 1951
réalisé par la Maison Madelle, porté par Roland Duflot 
Brassière et pantalon bouffant en crêpe lamé, ceinture en crêpe de soie, 
poignets, calotte en faille, crêpe et lamé, boucles d’oreille attenantes
Collection CNCS/Opéra national de Paris, Moulins, D-ONP-51SH050

7
D’après Leon Bakst
Une Almée
Costume pour « Shéhérazade », 1951
réalisé par la Maison Madelle, porté par Melle Million 
Brassière et pantalon bouffant en satin, poignets en satin, calotte en mousseline, 
voiles en tulle et mousseline de soie, babouches en cuir teint
Collection CNCS/Opéra national de Paris, Moulins, D-ONP-51SH019

8
D’après Leon Bakst
Une Sultane verte
Costume pour « Shéhérazade », 1951 
réalisé par la Maison Madelle, porté par Melle Pregre
Pantalon bouffant en satin de soie retourné, brassière et poignets en crêpe de soie, 
turban en mousseline de soie peinte et satin, voile en mousseline de soie, 
babouches en cuir teint
Collection CNCS/Opéra national de Paris, Moulins, D-ONP-51SH012

9
Page de la revue Comoedia Illustré, 15 juin 1910
Impression sur toile et peinture acrylique

10
Leon Bakst
Vaslav Nijinsky dans « Les Orientales »
Impression sur toile

11
D’après Leon Bakst 
Maquette de décor pour « Shéhérazade », 1910
Gouache sur papier découpé et bois 
Archives Société des Bains de Mer en dépôt permanent au NMNM, N° D.2010.2.145

12
D’après Leon Bakst
Le Schah Shariar 
Costume pour « Shéhérazade », 1910 - années 1930
Manteau en velours de soie et satin rayonne, appliqués et ornements, 
pantalon et chapeau assortis
Collection National Gallery of Australia, Canberra, N° 73.270.50.A-C
Purchased 1973
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Salle 2 - Le Spectre de la rose et L’Après-midi d’un faune

Le Spectre de la rose, qui fit sensation en 1911, et L’Après-midi d’un faune, qui 
fit scandale l’année suivante, sont deux œuvres conçues très explicitement comme 
mettant en scène des « rêves ». En tant qu’œuvres exposant la vie onirique pour 
leurs spectateurs, Le Spectre de la rose et L’Après-midi d’un faune sont intimement 
liées et présentées comme telles dans l’exposition.

Le Spectre de la rose

Tableau chorégraphique de Jean-Louis Vaudoyer, 
inspiré d’un poème de Théophile Gautier
Musique de Carl Maria von Weber, orchestrée par Hector Berlioz 
Scènes et Danses de Michel Fokine
Décors et Costumes de Leon Bakst
Créé le 19 avril 1911 à l’Opéra de Monte-Carlo 
Régisseur : Serge Grigoriev 
Avec Tamara Karsavina (la jeune fille) et Vaslav Nijinsky (le Spectre de la rose)

Argument

« Par une belle nuit d’été, une jeune fille revient dans sa chambre après le bal, une 
rose à la main. Elle en respire le parfum avec volupté, puis, vaincue par la fatigue, 
se laisse aller dans un fauteuil et s’endort. En rêve, la rose qu’elle tient à la main 
se transforme en sylphe qui entre en volant par la fenêtre, voltige autour d’elle, la 
soulève et l’entraîne dans une danse enchantée, puis la reconduit à son fauteuil et 
disparaît. La jeune fille s’éveille, délicieusement troublée, et constate la présence de la 
rose à ses pieds. »

—
Le Spectre de la rose peut être considéré comme le dénominateur commun de toute 
la recherche artistique et intellectuelle de Bakst, déployée autour du rêve, du 
fantasme et du mythe. Le Spectre représente en outre l’essence même de la quête des 
Symbolistes vers une harmonie spirituelle et corporelle, symbole de l’érotisme, du 
parfait et de l’inaccessible. Le costume conçu pour Nijinsky était piqué de pétales 
colorés, dont l’effet d’ensemble était celui d’un camaïeu extraordinaire de différents 
rouges, de roses violets, de pourpres, et de roses, qui avaient la teinte indéfinissable 
de la fleur elle-même. Le décor conçu par Bakst joua en outre un grand rôle dans 
l’illustre bond du danseur qui entrait par une fenêtre et disparaissait en sautant à 
travers l’autre, médusant les spectateurs par l’amplitude de ses sauts.
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Room 2 - Le Spectre de la rose & L’Après-midi d’un faune

Both Le Spectre de la rose, the sensation of 1911, and L’Après-midi d’un faune, the 
scandal of the following 1912 season, were conceived quite explicitly as stagings of 
“dreams”. As two productions which put dream-life on display for their audiences, 
Le Spectre de la rose and L’Après-midi d’un faune are intimately interconnected, and 
displayed as such inside the exhibtion.

Le Spectre de la rose

Choreographic tableau by Jean-Louis Vaudoyer, 
inspired by a poem by Théophile Gautier
Music by Carl Maria von Weber, orchestrated by Hector Berlioz 
Scenes and dances by Michel Fokine
Sets and costumes by Leon Bakst
Première on 19 April 1911 at the Opéra de Monte-Carlo 
Regisseur: Serge Grigoriev
With Tamara Karsavina (the Young Girl) and Vaslav Nijinsky (Le Spectre de la rose)

Argument

“One fine summer night, a young girl returns to her room after a ball, a rose in 
her hand. She breathes in its scent with sensual delight, then, exhausted, she drops 
into an armchair and falls asleep. Dreaming, the rose she holds in her hand becomes 
transformed into a sylph that enters the stage by leaping through the window, whirls 
around her, raises her up and leads her in an enchanted dance. He then returns her 
to her armchair and disappears. The young girl awakens, delightfully disconcerted, 
and notices the rose at her feet.”

—
Le Spectre de la rose can be considered the thread that links all of Bakst’s artistic 
and intellectual research, which revolved around dreams, fantasies and myths. 
Furthermore, the Spirit represents the very essence of the Symbolist search for 
spiritual and bodily harmony, symbolising eroticism, perfection and the inaccessible. 
The costume Bakst designed for Nijinsky was speckled with colourful petals, the 
overall effect of which resembled an extraordinary ensemble of different shades of 
red, violet-pink, purple, and pink, creating the indefinable tint of a rose. Bakst’s 
scenery was also of prime importance in the dancer’s famous leaps, who entered the 
stage through one window and left through the other, astounding the audience with 
the scale of his bounds.
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Salle 2 - Le Spectre de la rose et L’Après-midi d’un faune

L’Après-midi d’un faune

Tableau chorégraphique en un acte de Vaslav Nijinsky 
sur le prélude à l’Après-midi d’un Faune de Claude Debussy
Costumes de Leon Bakst

Créé au Théâtre du Châtelet le 29 mai 1912
Avec Nijinsky (le Faune), Lydia Nelidova (la grande nymphe)

Argument

« Ce n’est pas l’Après-midi d’un Faune de Stéphane Mallarmé ; c’est, sur le prélude 
musical à cet épisode panique, une courte scène qui la précède :
Un Faune sommeille
Des Nymphes le dupent
Une écharpe oubliée satisfait son rêve ;
Le rideau baisse pour que le poème commence dans toutes les mémoires. »

—
On se souvient aujourd’hui davantage de L’Après-midi d’un faune pour le scandale 
provoqué par son très équivoque final que pour la beauté de sa musique, sa 
chorégraphie ou sa scénographie. Et pourtant, il s’agit de l’une des productions 
les plus composites et syntaxiques des Ballets Russes. L’esthétique des mouvements 
processionnels des nymphes, les motifs répétitifs de leurs robes et la musique linéaire 
trouvent un contrepoint fort dans le costume emphatique de Nijinsky et le spasme de 
son paroxysme érotique. Bronislava Nijinska disait du costume créé par Bakst qu’il 
était « l’image même d’un faune adolescent, jeune être à demi animal, à demi humain. 
On ne pouvait y discerner, comme dans l’expression de Nijinsky, où se terminait 
l’humain et où commençait l’animal ». Bakst domina toute la production de cette 
première chorégraphie de Nijinsky et c’est sur sa suggestion que le tableau antique 
fût présenté comme un bas-relief animé.

Interprète du Spectre de la rose et de L’Après-midi d’un faune en 1931 et 1932, 
Serge Lifar perpétue l’héritage de Bakst en posant dans les costumes devenus 
iconiques, sous l’objectif des photographes George Platt-Lynes 
et Anne-Marie Heinrich.
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Room 2 - Le Spectre de la rose & L’Après-midi d’un faune

L’Après-midi d’un faune

Choreographic tableau in one act by Vaslav Nijinsky 
to Claude Debussy’s Prelude to the Afternoon of the Faun
Costumes by Leon Bakst

Première at the Théâtre du Châtelet, Paris, on 29 May 1912
With Nijinsky (the faun), Lydia Nelidova (chief nymph)

Argument

“This was not based on the poem L’Après-midi d’un faune written by Stéphane 
Mallarmé, it is a short scene that precedes it, danced to the musical prelude 
to that episode.
A faun dozes
Nymphs dupe him
A forgotten scarf satisfies his reverie
The curtain falls so that the poem may then play in our minds.“

—
Even today L’Après-midi d’un faune is remembered as much for the scandal caused 
by its very questionable final scene as for the beauty of its music, choreography and 
stage design. And yet it was one of the most composite and syntactic productions 
staged by the Ballets Russes. The aesthetic of the processional movements of the 
nymphs, the repetitive motifs on their garments and the linear music were strongly 
contrasted by Nijinsky’s dramatic costume and erotic convulsions. Referring to the 
costume designed by Bakst for Nijinsky, Bronislava Nijinska said that it was “the very 
image of an adolescent faun, a young being, half-animal, half-human. In the costume, 
as with Nijinsky’s expression, it was impossible to tell where the human ended and 
the animal began”. Bakst dominated the production of this first choreography by 
Nijinsky and it was at his suggestion that the ancient greece tableau was presented as 
an animated bas-relief.

An interpreter of the lead roles in Le Spectre de la rose and L’Après-midi d’un faune 
in 1931 and 1932, Serge Lifar perpetuated Bakst’s tradition by posing in the 
costumes that had by then become iconic, for the photographers George Platt-Lynes 
and Anne-Marie Heinrich.
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Salle 2 - Nick Mauss, Untitled, 2014

L’œuvre Untitled, (« Sans titre »), 2014, de Nick Mauss, exposée dans la salle 
consacrée au Spectre de la rose et à L’Après-midi d’un faune, cache et révèle 
par intermittence la présentation de ces deux ballets par le biais de deux rideaux 
mécanisés qui s’ouvrent et se ferment sporadiquement. C’est une manifestation du 
geste, à la fois peint et temporel, et une sorte d’hybride entre l’architecture et la 
chorégraphie qui met en question le mélodrame inhérent à l’(auto)présentation. 
Dialoguant par le mouvement selon une séquence préprogrammée de positions, les 
rideaux créent différents tableaux et volumes spatiaux selon qu’ils glissent ou restent 
en place – comme s’ils étaient possédés. Puis, alors qu’ils occupent tout l’espace de 
l’exposition et le champ de vision des spectateurs, ils se retirent sur leurs positions 
initiales, tels deux colonnes individuelles de tissu peint. L’inclusion de cette œuvre de 
Mauss brouille encore plus la distinction entre spectateur et acteur, entre exposition 
et décor. Comme l’a écrit la critique Amy Sherlock dans le magazine frieze : « Les 
rideaux de Mauss, en déplacement continu, redéfinissent ce qui est dehors et ce 
qui est dedans, ce qui est caché et ce qui est exposé. Ils nous rappellent avec 
quelle facilité nous glissons du stade d’observateur à celui d’observé dans la société 
médiatisée d’aujourd’hui, où l’intimité même n’est guère plus qu’un voile translucide et 
toujours partiel qu’on écarte à volonté. »
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Room 2 - Nick Mauss, Untitled, 2014

The work Untitled, 2014, by Nick Mauss, presented in the room dedicated to the 
confrontation between Spectre de la rose and l’Après-midi d’un faune, intermittently 
hides and reveals the presentation of the two ballets as two painted curtains on 
automated serpentine tracks stutter open and closed. The work is a manifestation of 
gesture, both painted and temporal, and a kind of hybrid between architecture and 
choreography that questions the inherent melodrama in (self-)presentation. Moving 
in dialogue, according to a pre-programmed sequence of positions, the curtains 
create varying tableaux and volumes of space as they glide and stand still – as if 
possessed. Filling the exhibition space, and the viewer’s field of vision, they then 
retract again to their starting positions, as two individual columns of painted cloth. 
The inclusion of this work by Mauss further blurs the distinctions between viewer 
and performer, between exhibition design and decor. As the critic Amy Sherlock 
has written in frieze magazine, “Mauss’ curtains, shifting continually, constantly 
redefine what is outside and what is inside, what is hidden and what is on display. 
They’re a reminder of the fluid ease with which we pass from observer to observed 
in today’s mediatized society, where privacy itself is little more than a translucent 
veil, pulled back at will, and only ever partial.” 
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Couloirs - Motifs d’étoffes

Lors de son premier voyage en Amérique (novembre 1922 - avril 1923), Bakst 
rencontre le fabricant de textiles new yorkais Arthur Selig, qui lui commande des 
dessins sur des thèmes amérindiens qu’il désire utiliser pour des soieries. Bakst lui 
propose également des motifs russes qu’il a conçus, peut-être par nostalgie, au début 
des années 1920 et qui seront mentionnés par André Levinson dans sa monographie 
et mis en évidence lors de l’exposition de l’artiste à la Knoedler Gallery, New York, 
en 1923. Bakst estimait que les créations textiles se devaient d’être schématiques et 
simples car destinées à une production de masse ; ceci correspondait à ses propres 
prémisses esthétiques : l’ornement et la stylisation occupaient une position centrale 
dans tout processus créatif. Comme il l’écrit à l’artiste Igor Grabar en 1913 : « Tu 
ne peux pas imaginer… la hauteur qu’atteint le roi de tous les arts et le poète de 
tous les arts plastiques – la DECORATION (c’est, en tout cas, ce que je clame sur 
tous les toits) – elle devient, pour le dire en russe, la pierre angulaire de tout le 
mouvement ». Bien sûr, les combinaisons de couleurs favorites de Bakst – ses « bleu 
vif, orange et rouge » – convenaient particulièrement au transfert sur soie. Bakst 
considérait la production textile comme une occupation très importante. Après 
tout son épouse, Lyubov Pavlovna, était la fille de Pavel Mikhailovich Tretyakov, un 
fabricant de tissus russe, collectionneur et fondateur de la célèbre galerie 
Tretyakov à Moscou.

Escalier

Nick Mauss a transformé l’escalier de la Villa Sauber en un espace décoratif dense, 
drapé d’agrandissements des études d’étoffes pour l’habillement et l’ameublement 
(produites pour Clingen and Selig, New York, en 1923-1924). Cet espace 
vertigineux évoque le bouillonnement des étoffes somptueuses des scénographies de 
Bakst (le rideau de Shéhérazade, par exemple), les nuages de tissus de ses costumes, 
tout en soulignant l’éclectisme culturel de Bakst. Ses étoffes s’inspirent aussi bien 
de décors persans que de l’iconographie folklorique russe ou de paraphrases des 
décorations amérindiennes. Sur le palier à l’étage, les étoffes de la cage d’escalier 
constituent une toile de fond pour les deux costumes de Thamar.
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Leon Bakst 
33 motifs d’étoffe, 1923 - 1924
Gouache sur papier
Collection Kournikova gallery, Moscou

Corridor - Fabric designs

During his first visit to America (November 1922 - April 1923), Bakst met the New 
York textile manufacturer Arthur Selig. Selig commissioned from him a series of drawings 
on American Indian themes for use on silk fabrics. Bakst himself may have suggested 
other versions in a Russian style. In the early 1920s, the artist’s homesickness for 
Russia led to the creation of a large number of sketches on Russian themes, as described 
in his book by Andre Levinson. The designs for printing on cloth had to be stylised 
and quite simple, since they were intended for mass production. This task was close to 
the aesthetic aspirations of Bakst himself, who considered the ornamental and stylising 
principle to be very important. Back in 1913, the artist had written to Igor Grabar: 
“You can’t imagine… how high stands the king of all arts and the poet of all the plastic 
– DECORATION (I, at least, shout about this from the rooftops) – it is becoming, 
to put it in Russian terms, the cornerstone of the whole movement.” In addition, the 
colour range of Bakst the designer was unusually suitable for silk designs. The American 
press commented: “Bright blue, orange and red colors have always been characteristic 
of his designs, and so they have remained his favorites”. Bakst himself regarded textile 
production as a very worthy occupation; after all, his wife, Lyubov Pavlovna, was the 
daughter of Pavel Mikhailovich Tretyakov, the Russian textile manufacturer, collector and 
founder of the famous gallery.

Stairwell

The stairwell of Villa Sauber has been transformed by Mauss into a densely ornamented 
space, draped in enlarged hand-printed adaptations of Bakst’s gouache studies for 
fabrics (designed for the decoration of homes and bodies, and produced for Clingen 
and Selig, New York, 1923-1924). This vertiginous transitional space evokes the 
masses of sumptuous textile material abounding in Bakst’s stage designs (the stage drop 
for Shéhérazade, for example), the clouds of fabric in his costume designs, yet they also 
put on display Bakst’s voracious cultural eclecticism. The inspiration for the fabrics runs 
from Persian ornament to Russian folk iconography to paraphrases of Native American 
decoration, amongst others. On the second floor, the fabric stairwell serves as a 
backdrop for the two costumes from Thamar, standing at the railing. 
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Salle 3 - Le Dieu bleu

Légende Hindoue en un acte de Jean Cocteau et Frédéric Madrazo
Musique de Reynaldo Hahn
Scènes et Danses composées et réglées par Michel Fokine
Décors et Costumes de Leon Bakst

Créé au Théâtre du Chatelet, Paris, le 13 mai 1912
Avec Vaslav Nijinsky (le Dieu Bleu), Lydie Nelidova (la Déesse), 
Tamara Karsavina (la Jeune Fille), Max Frohman (le Jeune Homme), 
Bronislava Nijinska (la Bayadère enivrée)

Argument

« Un soir chaud de l’Inde fabuleuse. Temple taillé dans le roc ; bassin au centre 
duquel règne le Lotus. Un jeune homme va devenir prêtre de la Divinité. Avant de 
l’introduire dans le sanctuaire, les prêtres se livrent à une invocation définitive. 
Brusque tumulte ; une jeune fille bouscule les gardes, se précipite aux genoux du 
Jeune Homme et le supplie de ne pas la quitter pour le culte divin. Indifférente aux 
menaces des prêtres, elle se met à danser pour reprendre Celui qu’elle aime. Peu à 
peu, le Jeune Homme se trouble. « Viens ! Viens ! lui dit-elle, la plaine est proche ! » 
Il s’élance vers elle. »

—
Leon Bakst et Michel Fokine avaient été très impressionnés par la Troupe du ballet de 
la cour royale du Siam, qui s’était produite à Saint-Pétersbourg en 1900. Fokine 
suggéra à Diaghilev d’entreprendre un ballet autour de la culture de l’Asie du Sud-
Est, dont le livret fut confié à Jean Cocteau. Le décor de Bakst, commandé par 
Diaghilev pour Le Dieu bleu, représente un temple hindou, entouré de gigantesques 
falaises et d’un luxuriant feuillage tropical. Il est parmi les plus exotiques de Bakst. 
Les costumes témoignent également d’une imagination fertile : application généreuse 
de perles, de pendentifs et des foulards qu’il aimait tant ; il avait même peint Nijinsky 
en bleu (le Dieu bleu). Pourtant, malgré une telle splendeur et la danse de Karsavina, 
Nelidova et Nijinsky, Le Dieu bleu n’a pas rencontré un réel succès, du moins d’un 
point de vue chorégraphique, et de nombreux observateurs ont trouvé le résultat à 
la fois fastidieux et prétentieux. Cyril Beaumont était en revanche impressionné par 
le spectacle, qui « évoquait le mystère et le sens de la crainte produite par l’Orient, 
dans une ambiance d’exaltation religieuse. »
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Room 3 - Le Dieu bleu

Hindu legend in one act by Jean Cocteau and Frédéric Madrazo
Music by Reynaldo Hahn
Scenes and dances choreographed and directed by Michel Fokine
Sets and costumes designed by Leon Bakst

Première at the Théâtre du Chatelet, Paris, on 13 May 1912
With Vaslav Nijinsky (the Blue God), Lydia Nelidova (the Goddess), 
Tamara Karsavina (the Young Girl), Max Frohman (the Young Man), 
Bronislava Nijinska (the Drunken Temple Dancer)

Argument

“It is a warm evening in the India of legend. A rock temple is seen with a pool, at 
the centre of which a lotus flower floats on the surface. A young man is about to 
be made a priest devoted to the temple divinity. Before he is led into the sanctuary, 
the priests begin to make a final invocation. There is a brief commotion and a 
Young Girl pushes her way through the guards and throws herself at the feet of the 
Young Man, beseeching him not to leave her for the priesthood. Heedless of the 
threatening behaviour of the priests, she begins to dance to win back the man she 
loves. Gradually, the Young Man becomes flustered. “Come, come!” she says, “The 
plain is close by!” He leaps towards her.”

—
Leon Bakst and Michel Fokine had been very impressed by the ballet company from 
the Royal Court of Siam, which had performed in St Petersburg in 1900. Fokine 
later suggested to Diaghilev that he stage a ballet on the theme of South-East Asian 
culture, for which the libretto was entrusted to Jean Cocteau. Bakst’s set for Le 
Dieu bleu, commissioned by Diaghilev, represents a Hindu temple surrounded by 
giant rock faces and lush tropical foliage. It is one of his most exotic designs. The 
costumes are also illustrative of a fertile imagination, with the generous use of beads, 
pendants and the scarves he was so fond of, and he even painted Nijinsky blue 
(the Blue God). However, despite such splendour and the dancing of Karsavina, 
Nelidova and Nijinsky, Le Dieu bleu did not meet with success, at least from a 
choreographic point of view, and many spectators found it both tedious and 
pretentious. On the other hand, Cyril Beaumont was impressed, saying that the 
production “evoked the mystery and sense of fear produced by the Orient, in an 
atmosphere of religious adulation.”
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1
D’après Leon Bakst
Maquette de décor pour « Le Dieu bleu », ca. 1912
Gouache sur papier découpé et bois
Archives Société des Bains de Mer en dépôt permanent au NMNM, N° D.2010.2.141

2
D’après Leon Bakst
Costume pour « Le Dieu bleu », ca. 1912
Gilet, collerette, jupe et coiffe en toile de coton, velours et fausse fourrure, 
galons en filé métallique, ornements en métal et bois.
Judith Clark Studio

3
Frise issue de la revue Comedia Illustré, 6 juin 1911
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Palier - Thamar

Drame chorégraphique en un acte de Leon Bakst
Musique de Mili Balakireff
Scènes et danses chorégraphiées et réglées par Michel Fokine
Décors et costumes de Leon Bakst

Créé au Théâtre du Chatelet à Paris le 20 mai 1912. Régisseur : Serge Grigoriev 
Avec Tamara Karsavina (Thamar, Reine de Georgie) et Adolph Bolm (le Prince)

Argument

« C’est la Tour chaude, lumineuse, musicale, où la reine Thamar donne une 
fête incessante au milieu des neiges du Darial. Etendue en face d’une large 
fenêtre, Thamar inspecte la montagne, les routes, le fleuve Terek dont les eaux 
tourbillonnantes enveloppent sa demeure. Tout à coup, elle se soulève... Un étranger 
perdu s’approche. Il hésite, il regarde la ronde muraille... Elle envoie des servantes. 
Elle exige qu’on le cherche et qu’on le lui ramène. L’étranger titube de fatigue 
glaciale. Une sorte de cagoule lui cache la tête. Elle l’arrache, et découvre un beau 
jeune homme étonné de tout ce faste. On le pare, on les entoure, on favorise leurs 
danses, leurs étreintes et leur désir mutuel. Immense fraicheur pâle et rose. L’aube 
commence. Les servantes ouvrent les baies. L’ivresse bouscule et anime encore les 
groupes. La reine danse et brusquement, d’un bond final, saute sur le jeune homme, 
le poignarde et le pousse par le fleuve par une porte étroite. De nouveau, la reine 
Thamar inspecte la montagne, les routes, le fleuve Terek. Son œil doit suivre avec 
un tendre effroi le cadavre que l’eau charrie... Mais tout à coup elle se soulève. Un 
étranger perdu s’approche... Il hésite... Il regarde la ronde muraille. »

—
Ce conte du Caucase, imaginé par Leon Bakst, reflète la fascination des écrivains 
et artistes russes du 19ème siècle pour l’Arménie, la Crimée, la Géorgie et autres 
territoires exotiques de l’Empire. Thamar nous rappelle aussi l’intérêt particulier 
que Bakst porte aux mythes et contes de fées ayant pour héros un personnage 
féminin puissant et pernicieux, comme Shéhérazade ou Salomé. Après avoir séduit les 
étrangers de passage, la reine Thamar les poignarde et fait jeter leurs corps dans le 
vide, de la hauteur vertigineuse de son château perché, élément central 
du décor de Bakst.
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Landing - Thamar

Choreographic drama in one act by Leon Bakst
Music by Mili Balakireff
Scenes and dances choreographed and directed by Michel Fokine
Sets and costumes designed by Leon Bakst

Première at the Théâtre du Chatelet, Paris, on 20 May 1912. Regisseur: Serge Grigoriev
With Tamara Karsavina (Thamar, Queen of Georgia) and Adolph Bolm (the Prince)

Argument

“The action takes place in the warm, brightly lit and musical Tower where Queen Thamar 
holds a party that never ends amidst the snows of the Darial Pass. Lying in front of 
a large window, Thamar looks out at the mountains, roads and River Terek, whose 
churning waters encircle her tower. She suddenly rises... A stranger approaches. 
He hesitates and looks up at the walls of the Tower. Thamar sends her servants down 
to welcome him in and bring him to her. The stranger staggers with exhaustion and 
the cold. His head is covered by a sort of cagoule. Thamar removes it and discovers a 
beautiful young man who is astonished by the surrounding magnificence. The servants 
bedeck the young man, surround the principal pair and encourage their dances, 
embraces and mutual desire. The dawn begins, throwing the scene into a pale pink light. 
The servants open the windows as the intoxicated revellers continue to carouse. The 
queen dances and suddenly, in a final bound, she leaps upon the young man, stabs him 
and pushes him into the river below through a narrow door. Once again, Queen Thamar 
looks out at the mountains, roads and River Terek. With tender horror her eye follows 
the body of the young man carried by the water. But suddenly she rises. A stranger 
approaches. He hesitates and looks up at the walls of the Tower.”

—
This tale of the Caucasus, which was visualized by Leon Bakst, reflects the fascination of 
19th century Russian writers and artists for Armenia, the Crimea, Georgia and other 
exotic lands in the Russian empire. Thamar is also a reminder of the special interest Bakst 
had for myths and fairytales featuring powerful or malicious heroines like Shéhérazade and 
Salomé. After seducing passing travellers, Queen Thamar stabbed them and had their bodies 
thrown from the commanding heights of her castle, a central element in Bakst’s décor. 
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1
Leon Bakst 
Motif d’étoffe, ca. 1922
Gouache et peinture métallisée sur papier
Collection McNay Art Museum, San Antonio, N° TL1998.87
Don de Robert L. B. Tobin

2
D’après Leon Bakst
Amie de la Reine 
Costume pour « Thamar », 1911
Robe sans manches avec faux gilet en soie, tablier et jupe en toile de coton, 
manteau et toque en satin assortis
Fondation Alexandre Vassiliev – Vilnius, Lituanie
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3
D’après Leon Bakst 
Amie de la Reine 
Costume pour « Thamar », 1911
Robe en taffetas avec jupon en satin et voile en mousseline de soie
Fondation Alexandre Vassiliev - Vilnius, Lituanie

4
Leon Bakst 
Motif d’étoffe
encre sur papier
Collection Victoria and Albert Museum, London, N°S.607 – 1983



Salle 4 – Narcisse

Poème mythologique en un acte de Leon Bakst
Musique de Nicolas Tcherepnine
Groupes et danses réglés par Michel Fokine, 
Maître de Ballet des Théâtres Impériaux de Saint-Pétersbourg
Décors et costumes de Leon Bakst

Créé au théâtre de Monte-Carlo le 26 avril 1911 et au Théâtre du Châtelet, Paris, 
le 6 juin 1911. Régisseur : Serge Grigoriev 
Avec Tamara Karsavina (Écho), Vaslav Nijinsky (Narcisse), 
Bronislava Nijinska (une Bacchante), Vera Fokina (une jeune Béotienne)

Argument

« Narcisse est un délicieux petit poème mythologique dont les situations rapides et 
légères sont empreintes d’une grâce adorablement anacréontique. Dans un décor 
sylvestre, plein d’ombre et de mystère, jouent et dansent au son de la flûte des petits 
êtres sylvains que met en fuite l’arrivée de jeunes Béotiens et Béotiennes qui se 
livrent, eux aussi, à des danses en l’honneur des divinités des bois et des champs. »

—
Peuplé de faunes et de nymphes baignant dans un climat voluptueux, ce court ballet 
fondé sur Les Métamorphoses d’Ovide, préfigure L’Après-midi d’un faune, qui 
sera créé l’année suivante. Bien que les rôles principaux soient interprétés par 
Tamara Karsavina, Vaslav Nijinsky, Bronislava Nijinska et Vera Fokina, l’accent 
n’est pas mis sur la virtuosité de la danse, mais plutôt sur la « plasticité libre » 
de la scénographie. L’influence d’Isadora Duncan se ressent dans ce mélange de 
théâtre, de musique et de chant, ainsi que dans la conception « hellénistique » de la 
chorégraphie. Peut-être à cause de son intimité de ton, Narcisse n’a pas connu le 
succès, mais les réalisations de Bakst, notamment ses costumes pour les Béotiens et les 
Bacchantes, sont parmi ses plus marquantes. Les motifs concentriques peints sur les 
tuniques de coton ont notamment laissé une empreinte dans la mode et la décoration 
dans les années 1920.

Room 4 – Narcisse

Mythological poem in one act by Leon Bakst
Music by Nikolaï Tcherepnin
Groups and dances directed by Michel Fokine, ballet master at the St Petersburg 
Imperial Theatres
Sets and costumes designed by Leon Bakst 

Première at the Théâtre de Monte-Carlo on 26 April 1911 and at the Théâtre 
du Châtelet, Paris, on 6 June 1911. Regisseur: Serge Grigoriev
With Tamara Karsavina (Echo), Vaslav Nijinsky (Narcisse), Bronislava Nijinska 
(a Bacchante), Vera Fokina (a Young Boeotian)

Argument

“Narcisse is a delightful mythological poem whose light but spirited situations are 
marked by a charmingly convivial and amatory grace. In a mysterious, shadow-
dappled glade, small sylvan beings play and dance to the sounds of a flute, but they 
take fright at the arrival of young Boeotians who also begin to dance in honour of 
the divinities of the woods and fields.”

—
Featuring fauns and nymphs immersed in a hedonistic atmosphere, this short ballet 
was based on Ovid’s Metamorphoses and anticipated L’Après-midi d’un faune, which 
would be created the following year. Although the leading roles were interpreted by 
Tamara Karsavina, Vaslav Nijinsky, Bronislava Nijinska and Vera Fokina, the emphasis 
was not placed on the dancers’ virtuosity but rather on the “free plasticity” of the 
set design. The influence of Isadora Duncan can be felt in this blend of theatre, 
music and song, as well as in the “Hellenistic” conception of the choreography. 
Perhaps owing to its intimate tone, Narcisse was not well received but Bakst’s 
designs, in particular his costumes for the Boeotians and Bacchantes, are among 
his most striking. The concentric motifs painted on the cotton tunics had a notable 
influence on fashion and decoration during the 1920s.

Au centre de la pièce :
D’après Leon Bakst 
Jeune Béotien
Costume pour « Narcisse », ca. 1911
Tunique en toile de coton peinte 
Collection NMNM, N° 2006.27.1
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Salle 4 – Dessins

Un ensemble extraordinaire de près de quarante maquettes de costumes conçues par 
Leon Bakst pour de nombreux ballets et opéras est ici réuni dans un accrochage 
jouant des relations et tensions entre formes et couleurs, mais aussi entre 
personnages. Ces dessins de Bakst avaient à l’origine une fonction très précise dans 
la production, puisqu’ils étaient conçus à l’intention de la costumière qui réalisait les 
tenues de chaque artiste (bien souvent Mlle Muelle, la costumière favorite de Bakst). 
Mais outre leur intérêt documentaire et leur précieux statut d’archive pour les 
productions de la troupe, la qualité artistique des dessins de Bakst a immédiatement 
été reconnue en tant que telle, faisant l’objet de nombreuses expositions et 
publications, dès les années 1910. 

Les maquettes de costumes des grandes productions de Bakst, dont les costumes sont 
présentés dans les différentes salles de la Villa (Shéhérazade, Spectre, Faune, Dieu 
bleu, Narcisse, Daphnis et Chloé, Sleeping Princess) dialoguent avec les maquettes 
remarquables pour d’autres spectacles tels La Péri, La Nuit ensorcelée ou encore 
Boris Godounov...

Room 4 – Drawings

The room contains an extraordinary set of some forty costume drawings imagined 
by Leon Bakst for ballets and operas. They are arranged so as to bring out 
relationships between forms and colours, but also between the characters depicted. 
These drawings had a very particular function in the production as they were 
created for the benefit of the costume-maker of each outfit (very often Mlle Muelle, 
Bakst’s preferred costume-maker). Aside from their documentary interest and their 
archival importance for the company’s productions, the artistic value of Bakst’s 
drawings was immediately recognised and they were exhibited and published on 
numerous occasions during the 1910s. 

Bakst’s drawings for costumes in major productions – the actual costumes of which 
are displayed in different rooms of the Villa (Shéhérazade, Spectre, Faune, Dieu 
bleu, Narcisse, Daphnis et Chloé, Sleeping Princess) – dialogue with remarkable 
drawings for other productions, such as The Peri, The Enchanted Night and Boris 
Godunov, among others.
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Mur de face

1
Leon Bakst
Catalabutte, Maître de cérémonies
Etude de costume pour « The Sleeping Princess », ca. 1921
Aquarelle, peinture métallisée et crayon graphite sur papier
Collection McNay Art Museum, San Antonio, N° TL1998.65
Don de Robert L. B. Tobin

2
Leon Bakst
Etude de costume pour « La Fée des Poupées », ca. 1903
Crayon graphite, gouache et aquarelle sur papier 
Collection Wadsworth Atheneum Museum of Art, Hartford, N° 1933.390
The Ella Gallup Sumner and Mary Catlin Sumner Collection Fund

3
Leon Bakst
Likenion
Etude de costume pour « Daphnis et Chloé », 1913
Crayon graphite et aquarelle sur papier
Collection Victoria and Albert Museum, London, N° S.724 – 1990

4
Leon Bakst
Monstre debout
Etude de costume pour « Le Dieu bleu », 1911
Aquarelle, gouache et crayon sur papier
Collection Ekaterina et Vladimir Semenikhin, Monaco

5
Leon Bakst
Etude de costume féminin, ca. 1910
Crayon graphite, aquarelle, encre et peinture métallisée sur papier
Collection McNay Art Museum, San Antonio, N° TL1998.80
Don de Robert L. B. Tobin

6
Leon Bakst
May
Etude de costume pour « La Nuit ensorcelée », 1923
Crayon graphite et aquarelle sur papier
Collection NMNM, N° 1991.1.2

7
Leon Bakst
Garde, Acte I
Etude de costume pour « The Sleeping Princess », ca. 1921
Crayon graphite, aquarelle, gouache et encre sur papier 
Collection du Palais Princier en dépôt au NMNM, N° D.2015.5.40

8
Leon Bakst
Etude de costume pour « Salomé », 1912
Gouache sur papier 
Collection Ekaterina et Vladimir Semenikhin, Monaco
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9
Leon Bakst
Tamara Karsavina dans le rôle de la fiancée
Etude de costume pour « Le Dieu bleu », 1911
Gouache, aquarelle et peinture dorée sur papier 
Collection Ekaterina et Vladimir Semenikhin, Monaco

10
Leon Bakst
Etude de costume pour « Thamar », 1923
Crayon graphite sur papier
Collection NMNM, N° 1974.15

11
Leon Bakst 
Le Prince charmant à la cour
Etude de costume pour « The Sleeping Beauty », 1916
Crayon graphite, aquarelle et peinture dorée sur papier
Collection NMNM, N° 1974.16

12
Leon Bakst
Nègre Diamant
Etude de costume pour « Shéhérazade », 1910
Crayon graphite, gouache et encre dorée sur papier 
Waddesdon, the Rothschild Collection (Rothschild Family Trust), N° 727.1995

13
Leon Bakst
Aide-de-Camp de Shahriar 
Etude de costume pour « Shéhérazade », 1910
Crayon graphite, aquarelle, tempera et encre métallisée sur papier 
Collection Wadsworth Atheneum Museum of Art, Hartford, N° 1933.389
The Ella Gallup Sumner and Mary Catlin Sumner Collection Fund

14
Leon Bakst
Tamara Karsavina dans le rôle de « La Jeune fille »
Etude de costume pour « Le Spectre de la rose », 1911
Crayon graphite, encre brune et tempera sur papier 
Collection Wadsworth Atheneum Museum of Art, Hartford, N° 1933.391
The Ella Gallup Sumner and Mary Catlin Sumner Collection Fund

15
Leon Bakst
Etude de costume pour « Narcisse », 1912
Crayon graphite, gouache et peinture métallisée sur papier
Collection Victoria and Albert Museum, London, N° S.205 - 1978

16
Leon Bakst 
Portrait de Vaslav Nijinsky dans « L’Après-midi d’un faune », 1912 
Gouache, crayon et encre dorée sur papier 
Collection privée, Paris

17
Leon Bakst
Etude de costume pour « Aladin », 1918
Aquarelle sur papier 
Collection Wadsworth Atheneum Museum of Art, Hartford, N° 1959.262
Don de M. et Mme Alexis Zalstem-Zalessky 

18
Leon Bakst
Etude de costume pour « Sadko », 1917
Phototypie colorée à la main 
Collection du Palais Princier en dépôt au NMNM, N° D.2015.5.44

19
Leon Bakst
La Reine et son page (dans l’acte I)
Etude de costume pour « The Sleeping Princess », 1921
Crayon graphite, aquarelle et encre métallisée sur papier contrecollé sur carton 
Collection National Gallery of Australia, Canberra, N° 84.839
Purchased 1984

20
Leon Bakst
La Fée de Beauté
Etude de costume pour « The Sleeping Beauty », 1916
Aquarelle, peinture métallisée, encre et crayon graphite sur papier 
Collection McNay Art Museum, San Antonio, N° TL1998.63
Don de Robert L. B. Tobin

21
Leon Bakst
Gentleman polonais 
Etude de costume pour « Boris Godounov », 1913
Aquarelle, crayon graphite, peinture métallisée et encre sur papier 
Collection McNay Art Museum, San Antonio, N° TL1998.45
Don de Robert L. B. Tobin

22
Leon Bakst
Une odalisque
Etude de costume pour « Shéhérazade », 1910
Crayon graphite, gouache et peinture sur papier contrecollé sur carton 
National Gallery of Australia, Canberra N° 80.2691
Purchased 1980

23
Leon Bakst
Robe rose d’Aurore
Etude de costume pour « The Sleeping Princess », ca. 1921
Crayon graphite, aquarelle, gouache et encre sur papier
Collection du Palais Princier en dépôt au NMNM, N° D.2015.5.42
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Mur de gauche

1
Leon Bakst
Gentleman polonais (scène 4)
Etude de costume pour « Boris Godounov », 1922
Gouache, aquarelle et crayon graphite sur papier
Collection McNay Art Museum, San Antonio, N° TL1998.44
Don de Robert L.B. Tobin

2
Leon Bakst
Etude de costume pour « La Péri »
Crayon graphite, gouache et peinture dorée sur papier 
Collection privée

3
Leon Bakst
La Sultane bleue
Etude de costume pour « Shéhérazade », 1910
Crayon graphite, aquarelle et peinture dorée sur papier
Collection privée

4
D’après Leon Bakst
Béotien
Costume pour « Narcisse », 1911
Tunique, short, ceinture et étole en toile de coton peinte, chapeau conique 
Collection Victoria and Albert Museum, Londres, S.638 (&A-D) - 1980

5
Leon Bakst
Ersilia
Etude de costume pour « La Nuit ensorcelée », 1923
Crayon graphite et aquarelle sur papier
Collection NMNM, N° 1991.1.1

6
Leon Bakst
Nègre doré
Etude de costume pour « Shéhérazade », 1910
Crayon graphite, aquarelle, encre de couleur et encre dorée sur papier 
contrecollé sur carton
Collection Musée d’Art Moderne et Contemporain de Strasbourg, N° 1206
Don de Baron Albert de Dietrich en 1930

7
Leon Bakst
Jeune divinité
Etude de costume pour « Narcisse », 1911
Crayon graphite, aquarelle et gouache sur papier 
Collection Musée d’Art Moderne et Contemporain de Strasbourg, N° 1213
Don de Baron Albert de Dietrich en 1930

8
Leon Bakst
La Fée Sorbier
Etude de costume pour « The Sleeping Princess », 1921
Crayon graphite, aquarelle et peinture dorée sur papier 
Collection Victoria and Albert Museum, Londres, N° E.1107 - 1922
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Mur de droite

1
Leon Bakst
La Fée Lilas
Etude de costume pour « The Sleeping Princess », ca. 1921
Aquarelle, peinture métallisée et crayon graphite sur papier 
Collection McNay Art Museum, San Antonio, N° TL1998.67
Don de Robert L. B. Tobin

2
Leon Bakst 
Jeune fille à la perruque blanche
Etude de costume pour « The Sleeping Beauty », 1916
Crayon graphite, aquarelle et encre brune sur papier 
Collection NMNM, N° 1974.6

3
Leon Bakst
Etude de costume pour « L’Oiseau de feu », 1916
Lithographie rehaussée de gouache et d’aquarelle sur papier 
Collection NMNM, N° 1997.1.4

4
Leon Bakst
Le Schah Zeman
Etude de costume pour « Shéhérazade », 1910
Crayon graphite, aquarelle et gouache sur papier
Collection National Gallery of Australia, Canberra, N° 80.1942
Purchased 1980

5
Leon Bakst
Robe de la fée Cerise
Etude de costume pour « The Sleeping Princess », 1921
Crayon graphite, aquarelle et peinture argentée sur papier 
Collection du Palais Princier en dépôt au NMNM, N° D.2015.5.43

6
D’après Leon Bakst
Béotienne
Costume pour « Narcisse », 1911
Robe, corsage et chapeau en toile de coton peinte, rubans et soie 
Collection Victoria and Albert Museum, London, N° S.607 (&A) - 1980

7
Leon Bakst
Suite de jeunes filles, Acte II
Etude de costume pour « The Sleeping Beauty », 1916
Crayon graphite, aquarelle, peinture dorée et encre brune sur papier 
Collection NMNM, N° 1974.5

8
Leon Bakst
Le Garde du Roi
Etude de costume pour « The Sleeping Princess », 1922
Technique mixte, gouache et aquarelle sur papier 
Collection Wadsworth Atheneum Museum of Art, Hartford, N° 2001.23.1
The European Painting and Sculpture Purchase Fund

9
Leon Bakst
Le Chat Botté
Etude de costume pour « The Sleeping Princess », 1921
Aquarelle, peinture métallisée et crayon graphite sur papier 
Collection McNay Art Museum, San Antonio, N° TL1998.64
Don de Robert L. B. Tobin



Salle 5 - Daphnis et Chloé

Symphonie chorégraphique en 3 tableaux de Michel Fokine
Musique de Maurice Ravel
Chorégraphie de Michel Fokine
Décors et costumes de Leon Bakst
Le costume de Daphnis de Juan Gris

Créé le 8 juin 1912 au Théâtre du Chatelet, Paris 
Repris le 1er janvier 1924 au Théâtre de Monte-Carlo
Avec Tamara Karsavina (Chloé), Vaslav Nijinsky (Daphnis), Adolph Bolm (Darkon)

Argument

« Le premier tableau représente une prairie à la lisière d’un bois consacré à Pan et 
à ses nymphes. Entrent des jeunes gens et des jeunes filles avec des présents destinés 
aux nymphes. La scène se remplit peu à peu et une danse religieuse commence. 
Daphnis et Chloé apparaissent et s’acheminent vers l’autel, mais les jeunes filles 
attirent le beau Daphnis et l’entourent de leurs danses. »

—
Comme beaucoup d’artistes russes et français à la fin du 19ème siècle, Bakst était 
fasciné par le mythe d’Hellas, une région de la Grèce antique, symbole d’innocence, 
où bergers et nymphes rivalisaient avec satyres et Pans dans un jeu sans fin de 
chasse, capture et libération. Pour les Symbolistes, que des merveilles de la 
décadence innocente semblait représenter cette alternative mondiale à l’urbanisation 
et l’embourgeoisement de leur temps, des conditions qui menaçaient, sinon, sapaient, 
les plaisirs ouverts de la campagne dans laquelle, comme les enfants, les éphèbes, 
moutons et filles gambadait dans les prairies. Dans leur apparente simplicité et 
ingéniosité, les décors et les costumes créés par Bakst semblent faire écho à son idée 
que, pour aller de l’avant vers la modernité, il faut regarder en arrière et retrouver 
une énergie primitive – il s’agit là des prémisses de son important essai, Les chemins 
du Classicisme dans l’art, qu’il publie à Saint-Pétersbourg en 1909-1910.
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Room 5 - Daphnis et Chloé

Choreographic symphony in 3 tableaux by Michel Fokine
Music by Maurice Ravel
Choreography by Michel Fokine
Sets and costumes by Leon Bakst
Daphnis’s costume designed by Juan Gris

Première at the Théâtre du Chatelet, Paris, on 8 June 1912
Revived on 1 January 1924 at the Théâtre de Monte-Carlo
With Tamara Karsavina (Chloe), Vaslav Nijinsky (Daphnis), Adolph Bolm (Darkon)

Argument

“The first tableau shows a meadow on the edge of a wood dedicated to Pan and his 
nymphs. A group of youngsters enter bearing presents for the nymphs. The stage 
gradually fills and a religious dance begins. Daphnis et Chloé appear and make 
their way towards the altar but the young girls attract the attention of the beautiful 
Daphnis and surround him with their dance.”

—
Like many Russian and French artists at the end of the 19th century, Leon Bakst 
was fascinated by the myth of Hellas, a region of ancient Greece and a symbol of 
innocence, where shepherds and nymphs vied with satyrs and Pans in an endless 
pastime of chase, capture and liberation. For the Symbolists, these wonderments of 
innocent decadence represented an alternative to the urbanisation and adoption of 
bourgeois values of their time, conditions that threatened or at least undermined the 
overt pleasures of the countryside, where ephebes, sheep and young women capered 
like children in the meadows. The apparent simplicity and ingeniousness of the sets 
and costumes created by Bakst seem to reflect his idea that, in order to progress 
towards modernity, it was necessary to look backwards and rediscover a primitive 
source of energy. This was the premise of his essay The Paths of Classicism in Art, 
which was published in St Petersburg in 1909-10.
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1
Page de la revue Comoedia Illustré, 15 juin 1912
Impression sur toile, pochoir et peinture acrylique

2
Double-page de la revue Comoedia Illustré, 15 juin 1912
Impression sur toile, pochoir et peinture acrylique

3
D’après Leon Bakst 
Maquette de décor pour « Daphnis et Chloé », Acte I, ca. 1912
Gouache sur papier découpé et bois
Archives Société des Bains de Mer en dépôt permanent au NMNM, N° D.2010.2.139

4
Leon Bakst
Etude de décor pour les scenes 1 et 3 de « Daphnis et Chloé », ca. 1912
Crayon graphite sur papier
Collection of the McNay Art Museum, San Antonio, N° TL1998.51
Gift of Robert L. B. Tobin

5
D’après Leon Bakst
Brigand 
Costume pour « Daphnis et Chloé », ca. 1912
Tunique en étamine de laine peinte et toile de coton peinte
Collection NMNM, N° 2006.27.3

6
D’après Leon Bakst
Brigand
Costume pour « Daphnis et Chloé », 1912
Tunique en étamine de laine et toile de coton peinte
Collection Victoria and Albert Museum, Londres, N° S.635 (&A,C) - 1980

7
D’après Leon Bakst
Brigand
Costume pour « Daphnis et Chloé », 1912
Tunique en étamine de laine et toile de coton peinte
Collection Victoria and Albert Museum, Londres, N° S.508 (&A,B) - 1979

8
D’après Leon Bakst
Brigand 
Costume pour « Daphnis et Chloé », ca. 1912
Tunique et culotte en étamine de laine peinte et toile de coton peinte
Collection NMNM, N° 2006.27.2

9
Leon Bakst
Manteau d’un Brigand
Costume pour « Daphnis et Chloé », ca. 1912
Coton et laine peints
Collection National Gallery of Australia, Canberra, N° 73.270.125
Purchased 1973

10
Double-page de la revue Comoedia Illustré, 15 juin 1912
Impression sur toile, pochoir et peinture acrylique

11
D’après Leon Bakst 
Maquette de décor pour « Daphnis et Chloé », Acte II, ca. 1912
Gouache sur papier découpé et bois
Archives Société des Bains de Mer en dépôt permanent au NMNM, N° D.2010.2.140

12
Anonyme
Daphnis et Chloé		
Photographie gélatino-argentique
Collection NMNM, N° 2002.7.12.CA.37.07.029	
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Salle 6 - Ivan le terrible

Opéra en trois actes, musique et livret de Raoul Gunsbourg
Chorégraphie de M. Malatzoff
Décors et costumes de Leon Bakst

Créé au Théâtre Royal de la Monnaie à Bruxelles en 1910
Repris à l’Opéra de Monte-Carlo à partir du 2 mars 1911
Avec Chaliapine (Ivan IV le Terrible), Rousselière (Vladimir Petrovitch), 
Marvini (le Boyard Afanasie), Allard (Bielsky Skouratov), Felio (Le Pope), 
Mlles Lamare (Elena)

Argument

« Dans un village russe, les paysans, réunis devant la demeure du boyard Afanasie, 
donnent les signes de la plus grande inquiétude car les Opritchnikis, la garde féroce 
du tsar Ivan, menacent leur village. Afanasie tente de les rassurer. Pourtant lui-même 
a tout à craindre car Bielsky, le favori du tsar, désire Elena, sa jeune fille. »

—
En 1909 Raoul Gunsbourg, Directeur du Théâtre de Monte-Carlo, compose une 
nouvelle version de La Jeune Fille de Pskov de Nikolai Rimsky-Korsakov sous le titre 
d’Ivan le Terrible, un opéra présenté à Monte-Carlo dans les décors et costumes 
créés par Bakst, avec Fedor Chaliapine dans le rôle-titre et les danseurs des Ballets 
Russes au troisième acte, quelques semaines avant la première saison de Diaghilev 
sur la Rivera. Alors qu’il dépeint habituellement la Russie avec des couleurs et des 
parfums du Moyen et de l’Extrême-Orient, Bakst présente cette fois une vision 
bucolique des collines et vallées Pskoviennes, dans une ambiance très éloignée des 
sinistres actions d’Ivan le terrible. Les manteaux des boyards et boyarines étaient 
constitués d’étoffes rapportées de Russie, certaines de soie brochée, d’autres 
en velours ornés de riches passementeries, l’ensemble témoignant d’un nouveau 
répertoire de formes, matières et couleurs, qui étayaient le caractère pittoresque 
et authentique de la production. 
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Room 6 - Ivan le terrible

Opera in three acts, music and libretto by Raoul Gunsbourg
Choreography by M. Malatzoff
Sets and costumes by Leon Bakst

Première at the Théâtre Royal de la Monnaie in Brussels in 1910
Revived at the Opéra de Monte-Carlo from 2 March 1911
With Feodor Chaliapin (Ivan IV the Terrible), Charles Rousselière 
(Vladimir Petrovitch), Robert Marvini (the Boyar Afanasiev), André Allard 
(Skuratov-Belsky), Felio (the Pope), Mlle Lamare (Elena)

Argument

“Peasants gathered before the home of the boyar Afanasiev are anxious at the threat 
posed to their village by the Oprichniki, Tsar Ivan’s brutal body of guards. Afanasiev 
tries to reassure them though he too has reason to be afraid as Belsky, the Tsar’s 
favourite, is desirous of Elena, Afanasiev’s young daughter.”

—
In 1909 Raoul Gunsbourg, the director of the Théâtre de Monte-Carlo, composed 
a new version of The Maid of Pskov by Nikolai Rimsky-Korsakov with the title 
Ivan le Terrible. The opera was presented in Monte-Carlo several weeks before 
Diaghilev’s opening season on the Riviera, with the set and costumes designed by 
Bakst, Feodor Chaliapin in the title role and the dancers of the Ballets Russes in the 
third act. Whereas Bakst usually depicted Russia with the colours and atmospheres 
of the Middle and Far East, this time he gave a bucolic vision of the hills and 
valleys of Pskov in a setting far removed from the grim actions of Ivan le terrible. 
The cloaks of the boyars were made from fabrics brought back from Russia, some 
in embroidered silk, others in velvet adorned with decorative trimmings. Together 
they created a new repertoire of forms, materials and colours that confirmed the 
picturesque and authentic character of the production.
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1
D’après Leon Bakst 
Boyarine
Costume pour « Ivan le terrible », 1911
Caftan en velours avec broderie appliquée, doublure imprimée 
de bandes rayées à motifs floraux
Archives Société des Bains de Mer en dépôt permanent au NMNM, N° D.2002.2927

2
D’après Leon Bakst
Costume pour « Ivan le terrible », 1910
Manteau en toile de fibres végétales et laine mélangées, 
à motifs géométriques brodés, plastron
Archives Société des Bains de Mer en dépôt permanent au NMNM, N° D.2002.3963

3
D’après Leon Bakst
Boyard
Costume pour « Ivan le terrible », 1910
Manteau en toile de fibres végétales à motifs floraux peints, col en fourrure
Archives Société des Bains de Mer en dépôt permanent au NMNM, N° D.2002.3956

4
D’après Leon Bakst 
Le Boyard Afanasie
Costume pour « Ivan le terrible », 1910
Manteau en satin de coton et soie mélangés à motifs floraux tissés, 
manches doubles bordées de fourrure
Archives Société des Bains de Mer en dépôt permanent au NMNM, N° D.2002.3962

5
D’après Leon Bakst
Costume pour « Ivan le terrible », 1910
Manteau en laine à motifs géométriques et rayures, plastron, col en feutre
Archives Société des Bains de Mer en dépôt permanent au NMNM, N° D.2002.4141

6
D’après Leon Bakst 
Costume pour « Ivan le terrible », 1911
Manteau en satin de soie à motifs stylisés et filé métallisée appliqué, 
bordure en fourrure
Archives Société des Bains de Mer en dépôt permanent au NMNM, N° D.2002.3090

7
D’après Leon Bakst 
Costume pour « Ivan le terrible », 1910
Manteau en toile de fibres végétales à bandes horizontales 
et motifs géométriques, plastron, col en fourrure
Archives Société des Bains de Mer en dépôt permanent au NMNM, N° D.2002.3984

8
D’après Leon Bakst 
Boyard
Costume pour « Ivan le terrible », 1910
Manteau en satin de soie à motifs floraux, plastron à rayures
Archives Société des Bains de Mer en dépôt permanent au NMNM, N° D.2002.3975

9
D’après Leon Bakst 
Costume pour « Ivan le terrible », 1910
Manteau en coton à rayures peintes, manches longues
Archives Société des Bains de Mer en dépôt permanent au NMNM, N° D.2002.4062

10
D’après Leon Bakst 
Costume pour « Ivan le terrible », 1910
Manteau en toile de fibres végétales à motifs floraux peints
Archives Société des Bains de Mer en dépôt permanent au NMNM, N° D.2002.3971.1

11
D’après Leon Bakst 
Costume pour « Ivan le terrible », 1910
Manteau en velours ciselé à motifs floraux, bordure en fourrure
Archives Société des Bains de Mer en dépôt permanent au NMNM, N° D.2002.3958

12
D’après Leon Bakst 
Boyard
Costume pour « Ivan le terrible », 1910
Manteau en soie brochée à motifs floraux, plastron à motifs peints
Archives Société des Bains de Mer en dépôt permanent au NMNM, N° D.2002.3976
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Salle 7 - The Sleeping Princess

Ballet en cinq actes de Leon Bakst, d’après le conte de Perrault
Musique de Piotr Tchaikovsky, orchestrée par Igor Stravinsky
Chorégraphie de Marius Petipa ; reconstituée par Nicolas Sergeev 
et complétée par Bronislava Nijinska
Décors et costumes de Leon Bakst

Créé à l’Alhambra Theatre, Londres, le 2 novembre 1921
Avec Olga Spessivtseva, Véra Trefilova, Loubiov Egorova et Vera Nemtchinova 
(Aurore), Pierre Vladimirov, (le Prince) Lydia Lopokova et Bronislava Nijinska, 
en alternance (la Fée des Lilas), Stanislav Idzikowski (l’Oiseau bleu), 
Carlotta Brianza et Enrico Cecchetti (Carabosse)

Argument

« La Princesse Aurore reçoit pour son baptême des présents de la Fée des Lilas, de 
la Fée de la Fontaine de cristal et de bien d’autres Fées encore. Mais ses parents ont 
oublié d’inviter la Fée Carabosse. Pour se venger, cette dernière jette un mauvais 
sort, plongeant ainsi la Princesse, ses serviteurs et son Château, dans un sommeil 
éternel. Cependant, cent ans plus tard, le Prince charmant réveille la Princesse d’un 
baiser, sortant, par la même occasion, tous les habitants du château de leur profond 
sommeil. Au milieu de la liesse générale, l’heureux couple se marie. »

—
Pour cette production de 1921, Diaghilev comptait initialement sur les talents 
d’Alexandre Benois. Ce dernier étant en Russie, c’est finalement Bakst qui a été 
invité à concevoir la scénographie de The Sleeping Princess. Bakst, fidèle à sa 
nature, a créé une scénographie ambitieuse, passant deux mois et demi à Londres, 
créant trois décors et trois cent costumes, en fusionnant les styles les plus variés. 
Ses indications scéniques précisaient même que toutes les personnes et les animaux du 
château devaient rester immobiles jusqu’à ce que le prince ait réveillé la princesse, 
mais les chiens, les chats et les oiseaux refusèrent de coopérer. Les décors et 
costumes somptueux ont causé une perte financière énorme pour Diaghilev, causant 
la rupture définitive de ses relations avec Bakst. Diaghilev montrera tout de même 
une partie du ballet à Paris en 1922 (sous le titre « Le Mariage d’Aurore »), avec 
des décors et costumes d’Alexandre Benois et de Natalia Gontcharova.
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Room 7 - The Sleeping Princess

Ballet in five acts by Leon Bakst, after the fairytale by Charles Perrault
Music by Piotr Tchaïkovsky, reorchestrated by Igor Stravinsky
Choreography by Marius Petipa; notation by Nicolas Sergeyev, 
completed by Bronislava Nijinska
Sets and costumes by Leon Bakst

Première at the Alhambra Theatre, London, on 2 November 1921
With Olga Spessivtseva, Vera Trefilova, Lyubov Yegorova and Vera Nemtchinova 
(Aurora), Pierre Vladimirov (the Prince), Lydia Lopokova alternating with 
Bronislava Nijinska (the Lilac Fairy), Stanislav Idzikowski (the Blue Bird), 
Carlotta Brianza and Enrico Cecchetti (Carabosse)

Argument

“For her baptism, Princess Aurora receives presents from the Lilac Fairy, the Fairy 
of the Crystal Fountain and many other fairies. But her parents forgot to invite the 
Wicked Fairy Carabosse. To avenge this slight, Carabosse casts a spell over Aurora 
that will plunge her, her servants and her castle into an eternal slumber. However, 
one hundred years later, Prince Charming awakes the princess with a kiss, which 
also awakens all the inhabitants of the castle from their deep sleep. Amidst general 
joy, the happy couple wed.”

—
For this production in 1921, Diaghilev initially counted on the talents of decorator 
Alexandre Benois, however, as Benois was in Russia, in the end it was Bakst who 
was invited to design the scenography for The Sleeping Princess. Faithful to habit, 
Bakst created an ambitious set for which he spent ten weeks in London creating 
three décors and 300 costumes that mixed a variety of styles. His stage instructions 
even stipulated that all the people and animals in the castle had to remain motionless 
until the prince awoke the princess, but the dogs, cats and birds involved refused to 
cooperate. The sumptuous set and costumes caused Diaghilev an enormous financial 
loss and provoked a permanent break between him and Bakst. However, Diaghilev 
would perform a part of the ballet in Paris in 1922 (under the title Aurora’s 
Wedding) using décors and costumes designed by Alexandre Benois 
and Natalia Goncharova. 
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1
Leon Bakst
Etude de décor pour « The Sleeping Princess », ca. 1921
Crayon graphite et aquarelle sur papier
Collection McNay Art Museum, San Antonio, N° TL1998.72 
Don de Robert L. B. Tobin

2
Leon Bakst
La fée Carabosse
Costume pour « The Sleeping Princess », 1921
Corsage de velours avec motifs brodés en fil d’or et d’argent et boutons en laiton, 
jupe de velours assortie, long manteau de velours peint avec taches d’encre 
et bordure de coton, coiffe de velours
Collection Museum of London, N° 68.88/1

3
Leon Bakst
La fée Carabosse s’invite au baptême
« The Sleeping Princess », 1913-1922
Huile sur toile
Waddesdon, The Rothschild Collection (Rothschild Family Trust) ; acca. no. 89.1995.1. 

4
D’après Leon Bakst
Une duchesse
Costume pour la scène III de « The Sleeping Princess », 1921
Manteau en satin avec motifs au pochoir, reca. et ourlet en velours, satin et dentelle, 
bordure de brocart d’argent et appliqué de galons et velours. Jupe en velours et soie 
peinte, bordée de franges et bandes de brocart. Chapeau
Victoria and Albert Museum, London, S.799-1980

5
D’après Leon Bakst
Un fantassin noir
Costume pour « The Sleeping Princess », 1921
Manteau en velours galonné d’argent, manchettes de velours bordées d’argent et de 
galons d’or, gilet de soie bordée d’un galon d’argent, jupe cerclé de velours, motifs en 
appliqué et galon d’argent, pantalon baggy en satin
Victoria and Albert Museum, London, S.767-1980

6
Nick Mauss
D’après Leon Bakst : Colombine, étude de costume pour 
« The Sleeping Princess » (détail)
Peinture murale à l’acrylique

7
Leon Bakst
La Forêt, Acte III
Etude de décor pour « The Sleeping Princess », 1921
Crayon graphite, et aquarelle sur papier
Collection McNay Art Museum, San Antonio, N° TL1998.71
Don de Robert L. B. Tobin

8
Leon Bakst
Etude de décor pour « The Sleeping Princess », ca. 1921
Crayon graphite et gouache sur papier
Collection du Palais Princier en dépôt au NMNM, N° D.2015.5.41
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Couloir - La Fée des poupées

Ballet divertissement en un acte de Josef Bayer
Musique de Petr Tchaïkovski, Riccardo Drigo, Anatolii Liadov, Anton Rubinstein, 
and Louis Moreau Gottschalk
Chorégraphie de Nikolai et Sergei Legat
Décors et costumes de Leon Bakst

Créé le 7 février 1903 au théâtre de l’Ermitage à Saint-Pétersbourg 

Argument

« Dans un magasin de jouets, le propriétaire montre à ses riches clients les poupées 
mécaniques à vendre : une belle tyrolienne, un bébé, une poupée chinoise, espagnole, 
japonaise, africaine et enfin, la superbe fée des poupées, qui charme tout le monde. 
C’est elle que les clients souhaitent acheter. Elle sera livrée à l’hôtel le lendemain 
matin. La démonstration finie, le magasin ferme. Minuit arrive et la fée des poupées 
donne vie à toutes les poupées du magasin. Les poupées dansent pour la dernière 
fois. Au petit matin, la magie disparaîtra avec le départ de la fée poupée. »

—
La Fée des Poupées est l’une des premières créations de Bakst pour la scène. Ses 
décors et costumes expriment déjà l’espièglerie et l’ingéniosité qui caractériseront ses 
réalisations, mais pas encore la brillante sensualité qui le rendra célèbre. Alexandre 
Benois soutenait que c’est sa propre collection de jouets, qui sera également 
reproduite en cartes postales en 1904, qui aurait inspiré à Bakst certains costumes 
pour La Fée des Poupées. Pendant toute sa vie d’adulte, Bakst, un père aimant qui 
fabriquait des poupées, illustrait des livres pour enfants et a même créé un ballet 
autour des jouets (La Boutique Fantasque pour l’Alhambra Theatre, à Londres, en 
1919), semblait vouloir retrouver son état d’enfance, pour conserver le droit de 
rêver et, comme une deuxième Alice, explorer un monde enchanté plein de fées, de 
sorcières, de fantômes et de folies.

Leon Bakst
Cartes postales pour « La Fée des poupées », 1904
Ensemble des 12 cartes postales originales
Lithographie par Saint Eugenea Community, Russia
Collection privée d’Alexandra et Victor Golubinov, Moscou

52

Corridor - La Fée des poupées

Ballet divertissement in one act by Josef Bayer
Music by Piotr Tchaïkovsky, Riccardo Drigo, Anatoli Liadov, Anton Rubinstein 
and Louis Moreau Gottschalk
Choreography by Nikolaï and Sergei Legat
Sets and costumes by Leon Bakst

Première on 7 February 1903 at the Imperial Hermitage Theatre in St Petersburg

Argument

“The owner of a toyshop shows his rich customers the mechanical dolls he has for 
sale: a lovely Tyrolean woman, a baby, a Chinese, Spanish, Japanese and African 
doll, and lastly the magnificent Fairy Doll by which everyone is charmed. This is the 
doll that the customers wish to buy. It is agreed that she will be delivered to their 
hotel the next day. With the demonstration ended, the shop is closed. When midnight 
strikes, the Fairy Doll brings all the dolls in the shop to life and they dance together 
for the last time. At dawn the magic ceases with the departure of the Fairy Doll.”

—
La Fée des poupées was one of Bakst’s first creations for the stage. His set and 
costumes were already indicative of the impishness and ingenuity that would 
characterise his productions but not yet the brilliant sensuality that would make him 
famous. Alexandre Benois later claimed that it was his personal collection of dolls, 
which would be produced as postcards in 1904, that inspired certain of Bakst’s 
costumes for La Fée des poupées. Throughout his adult life Bakst, the caring father 
who designed dolls, illustrated childen’s books and even designed a ballet about toys 
(La Boutique Fantasque for the Alhambra Theatre, London, in 1919), seemed to be 
intent upon recapturing a childhood state, to retain the right to dream and, like a 
second Alice, to explore a wonderland of fairies, witches, phantoms and follies.
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Salle 8 - Yves Saint Laurent

Si Yves Saint Laurent avait livré en 1976 une fabuleuse collection Haute Couture 
placée sous le signe des Ballets Russes, la collection SAINT LAURENT rive gauche 
de 1991, est quant à elle directement inspirée par les dessins de Leon Bakst, en 
particulier pour les costumes de Shéhérazade et Narcisse. André Barrieu, créateur 
des imprimés pour Yves Saint Laurent, se souvient avec émotion de la genèse de 
cette collection : c’est dans la bibliothèque de Gustav Zumsteg, Directeur des 
soieries Abraham à Zürich, fournisseur de la quasi-totalité des tissus d’Yves Saint 
Laurent, et grand collectionneur d’art moderne, qu’il découvre un ouvrage illustré 
consacré à Bakst et Diaghilev. Le dessinateur pressent que les dessins de Bakst, 
tout en couleurs et en arabesques, pourraient fournir à Saint Laurent le point de 
départ d’une nouvelle collection. Le couturier s’enthousiasme pour cette idée et 
Barrieu se met au travail, produisant plus de cent maquettes inspirées des dessins 
de Bakst, les transposant avec une juste distance en des motifs de tissus. Ces dessins 
plurent tant à Saint Laurent qu’il en recouvrit frénétiquement tous les murs de sa 
maison de Deauville. Les motifs inspirés de Bakst embrassaient le théâtre, la danse et 
l’orientalisme, si chers au couturier. De ces maquettes de tissus furent créés en peu 
de temps les modèles « Bakst » de la collection rive gauche 1991, agrémentés de 
nombreux accessoires et bijoux.

Although Yves Saint Laurent created a fabulous Haute Couture collection in 1976 
dedicated to the Ballets Russes, the SAINT LAURENT rive gauche collection of 
1991 was directly inspired by the drawings of Leon Bakst, in particular by the 
costumes for Shéhérazade et Narcisse. André Barrieu, the creator of Yves Saint 
Laurent’s printed fabrics, emotionally recalled the genesis of this collection: it was 
in the library of Gustav Zumsteg, director of the Abraham silk company in Zurich 
and supplier of almost all of the Yves Saint Laurent fabrics, but also a great modern 
art collector, that he discovered an illustrated book on the subject of Bakst and 
Diaghilev. Barrieu had the premonition that Bakst’s drawings – all colours and 
flowing lines – might provide Saint Laurent with a point of departure for a new 
collection. The couturier was filled with enthusiasm by the idea and his designer 
set to work, producing more than 100 designs inspired by Bakst’s drawings and 
transposing them into fabric patterns. The designs pleased Saint Laurent so much 
that he covered the walls of his house in Deauville with them. The motifs encompassed 
the domains of theatre, dance and orientalism that were so loved by Saint Laurent. 
The fabric designs were rapidly used to create the “Bakst” models in the rive gauche 
collection of 1991, which Saint Laurent embellished with many accessories 
and jewels.
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1, 2 et 3
Yves Saint Laurent
Planches de collection 
Collection SAINT LAURENT rive gauche printemps - été 1991
Papier photocopié collé, échantillons de tissus épinglés sur papier cartonné quadrillé
Fondation Pierre Bergé - Yves Saint Laurent, Paris, N° RG1991E-PL1/PL2/PL3

4
Yves Saint Laurent
Ensemble, soutien-gorge et pantalon 
Collection SAINT LAURENT rive gauche printemps - été 1991
Soutien-gorge en perles, pantalon en voile de coton et étole en organdi imprimés, cein-
ture-bijou, babouches en façonné, broche et boucles d’oreilles en perles, manchettes, 
bracelets, couronne en feuilles en métal et ras-de-cou façon torque à pendeloques
Fondation Pierre Bergé - Yves Saint Laurent, Paris, N° RG1991E174

5
Yves Saint Laurent
Ensemble, boléro et pantalon 
Collection SAINT LAURENT rive gauche printemps - été 1991
Boléro et pantalon en toile de soie brodée de paillettes, fez en feutre avec pompon, 
escarpins en satin de soie, boucles d’oreilles en strass et collier plastron en perles
Fondation Pierre Bergé - Yves Saint Laurent, Paris, N° RG1991E184

6
Yves Saint Laurent
Ensemble, boléro, soutien-gorge et pantalon 
Collection SAINT LAURENT rive gauche printemps - été 1991
Soutien-gorge en perles, boléro et pantalon en toile de soie brodée de paillettes, 
perles et pampilles, fez en paille avec pompon, escarpins en satin de soie, boucles 
d’oreilles en strass
Fondation Pierre Bergé - Yves Saint Laurent, Paris, N° RG1991E183

7
Nick Mauss
D’après Leon Bakst : motifs d’étoffes (détails)
Peinture murale, pochoir et acrylique

8
Yves Saint Laurent
4 pages de « Bible »
Collection SAINT LAURENT rive gauche printemps - été 1991
Crayon graphite sur papier quadrillé perforé, échantillon de tissu épinglé
Fondation Pierre Bergé - Yves Saint Laurent, Paris, N° RG1991E174BI, 
RG1991E183BI, RG1991E184BI, RG1991E189BI

9
Yves Saint Laurent
Robe longue 
Collection SAINT LAURENT rive gauche printemps - été 1991
Robe en mousseline de soie imprimée, sandales à lacets de passementerie, 
boucles d’oreilles en strass, collier trois rangs en perles et coquillages, 
ras-de-cou à deux rangs en perles et métal, bracelets de perles
Fondation Pierre Bergé - Yves Saint Laurent, Paris, N° RG1991E189

10
Extrait de défilé 
Collection SAINT LAURENT rive gauche printemps - été 1991
Montage vidéo
Fondation Pierre Bergé - Yves Saint Laurent, Paris



La Bibliothèque

Provenant de la collection leguée par Lillan Ahlefeldt au Palais Princier, le fonds 
d’archives du danseur, chorégraphe et maître de ballet Serge Lifar a rejoint les 
collections du NMNM en 2015. Premier danseur de la troupe des Ballets Russes 
de Diaghilev après le départ de Nijinsky, il crée notamment trois chorégaphies de 
Balanchine : La Chatte, en 1927, Apollon Musagète en 1928 et Le Fils prodigue 
en 1929. Après le décès de Diaghilev et la dissolution de la troupe, Lifar intègre 
l’Opéra de Paris où il interprète et revisite Le Spectre de la rose puis l’Après-midi 
d’un faune en 1931 et 1932.

Les archives de Serge Lifar, en cours d’inventaire, sont exposées au public sous la 
forme d’une bibliothèque d’étude et de recherche. Parmi les ouvrages remarquables 
de cette collection sont présentés plusieurs livres consacrés à Nijinky, et illustrés 
par George Barbier, Paul Iribe, Robert Montenegro, Dorothy Mullock, ou encore 
les célèbres photographies du Baron de Meyer. Ces images largement reproduites 
ont contribué dès les années 1910, à diffuser l’esthétique de Leon Bakst, dont les 
costumes étaient désormais constitutifs de l’image de Nijinky.

Le manuscrit original d’Ivan le terrible, récemment acquis par la Mairie de 
Monaco pour sa médiathèque, est ici présenté pour la première fois aux côtés des 
photographies des décors créés par Bakst.

Le Salon de Lecture 
Nathalie Du Pasquier

Pour cette nouvelle exposition à la Villa Sauber, le Salon de Lecture est dédié au 
travail de Nathalie Du Pasquier, membre fondateur du groupe MEMPHIS dont 
Ettore Sottsas fut le fer de lance durant les années 80. Célèbre pour ses tapis, 
textiles, meubles et objets très colorés, elle se consacre à la peinture dès 1987.

Les différents tissus réunis ici sont le fruit de sa récente collaboration avec la maison 
provençale Les Olivades.

Nathalie Du Pasquier
Sans titre, 2016
Huile sur toile, cadre de l’artiste
Collection privée, Monaco
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The Library

Issuing from the collection bequeathed by Lillan Ahlefeldt to the Prince’s Palace, the 
contents of the archive of the dancer, choreographer and ballet master Serge Lifar 
joined the collections of the NMNM in 2015. The principal dancer in Diaghilev’s 
Ballets Russes company following the departure of Nijinsky, Serge Lifar in particular 
created three roles in works choreographed by George Balanchine: La Chatte in 1927, 
Apollon Musagète in 1928, and Le Fils prodigue in 1929. Following Diaghilev’s death 
and the break-up of the Ballets Russes, Lifar joined the Opéra de Paris where he danced 
and revisited Le Spectre de la rose and L’Après-midi d’un faune in 1931 and 1932. 

Currently being inventoried, the contents of Serge Lifar’s archive are on display to the 
public in the form of a study and research library. Among the remarkable books in the 
collection are several on the subject of Nijinsky, illustrated by George Barbier, Paul 
Iribe, Robert Montenegro and Dorothea Mullock, and the famous photographs by the 
Baron de Meyer. These widely published images contributed, from as early as 1910, to 
spread awareness of the aesthetic of Leon Bakst, whose costumes had by that time become 
indissociable from the image of Nijinsky.

The original manuscript of Ivan le terrible, which was recently acquired by the Mairie de 
Monaco for its media library, is presented here for the first time alongside photographs 
of the sets designed by Leon Bakst.

Le Salon de Lecture 
Nathalie Du Pasquier

For this new exhibition at the Villa Sauber, the Reading Room is dedicated to the 
work of Nathalie Du Pasquier, a founder member of the MEMPHIS group of which 
Ettore Sottsass was the spearhead during the 1980s. Famous for her colourful 
rugs, textiles, furniture and objects, Nathalie Du Pasquier turned to painting in 1987. 

The various fabrics exhibited here are the outcome of her recent partnership with 
the Provençal company Les Olivades. 
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1 à 6
Robert Montenegro		
Shéhérazade
Le Dieu bleu
Daphnis et Chloé
Carnaval
Le Spectre de la rose 
Le Prélude à l’après-midi d’un faune
Extraits de l’ouvrage « Vaslav Nijinsky », 1919
Estampes en noir et or
Collection du Palais Princier en dépôt au NMNM, N° D.2015.5.323.4,	
D.2015.5.323.6, N° D.2015.5.323.5, N° D.2015.5.323.3, N° D.2015.5.323.2, 
N° D.2015.5.323.8

7 et 8
Arthur Grunenberg 
Nijinsky dans « Shéhérazade »
Gravures à l’eau-forte et à la pointe-sèche, rehaussées d’encre colorée et de peinture 
dorée sur papier
Extraites du portfolio « Phoenix »
Collection NMNM, N° 2002.3.6.5, N° 2002.3.6.7

9
L’œuvre de Leon Bakst pour « The Sleeping Princess »
Livre broché avec préface d’André Levinson, reproductions photomécaniques 
de dessins de Leon Bakst et une lithographie de Pablo Picasso, signé par Leon Bakst
Editions de Brunoff, Paris, 1922
Collection du Palais Princier en dépôt au NMNM, N° D.2015.5.333

10
L’art décoratif de Leon Bakst 
Essai critique d’Arsène Alexandre et Notes sur les ballets de Jean Cocteau
Editions de Brunoff, Paris, 1913
Mairie de Monaco - Médiathèque Communale

11
Serge Diaghilev			 
Cahier de notes manuscrit, 1923 - 1928
Collection NMNM, N° 2002.7.1

12
Raoul Gunsbourg 
Trois pages du manuscrit d’« Ivan le terrible », 1909
Encre sur papier 
Mairie de Monaco - Médiathèque Communale

13
Raoul Gunsbourg
Ivan le terrible
Livre broché
Editions Librairie Charpentier et Fasquelle, Paris, 1911

14
Ivan le terrible, décor de l’acte I
Tirage numérique d’après plaque de verre
Archives Monte-Carlo S.B.M.

15
Ivan le terrible, Acte III
Tirage numérique d’après plaque de verre
Archives Monte-Carlo S.B.M.

16
Jean Cocteau et Paul Iribe		
Vaslav Nijinsky	
Cahier de cinq double-feuillets, six vers de Jean Cocteau et six dessins de Paul Iribe
Collection du Palais Princier en dépôt au NMNM, N° D.2013.5.329	

17
George Barbier
Dessins sur les danses de Vaslav Nijinsky
Livre broché incluant 12 estampes colorées de George Barbier 
et un glose de Francis de Miomandre
A la Belle édition, Paris, 1913
Collection du Palais Princier en dépôt au NMNM, N° D.2015.5.326

18 et 19
Dorothy Mullock		
L’Après-midi d’un faune
Le Spectre de la rose
Extraits de l’ouvrage « Seven woodcut of Nijinsky », ca. 1913		
Gravures sur bois colorées à la main et montées sur papier coloré
Collection du Palais Princier en dépôt au NMNM, N° D.2015.5.324.5,	
N° D.2015.5.324.3 	

20
Le Prélude à l’après-midi d’un faune
Livre broché avec trente reproductions de photographies de M. le Baron de Meyer 
et une reproduction d’un dessin de Leon Bakst, textes d’Auguste Rodin, 
Jacques-Emile Blanche et Jean Cocteau
Editions Paul Iribe, Paris, 1914
Collection du Palais Princier en dépôt au NMNM, N° D.2013.5.328	

21
Recueil des plus beaux numéros de Comœdia Illustré 
et des programmes consacrés aux Ballets Russes de 1909 à 1921
Editions de Brunoff, Paris, 1922		
Collection du Palais Princier en dépôt au NMNM, N° D.2015.5.332

22
Inedited works of Bakst
Recueil de textes de Louis Réau, Denis Roche, Valerian Svietlov et A. Tessier, 
accompagné de 46 phototypies colorées à la main et autres reproductions
d’œuvres de Leon Bakst
Editions Brentano’s, New York, 1927
Collection du Palais Princier en dépôt au NMNM, N° D.2015.5.327	



Programme public

Performances

– Pendant toute la durée de l’exposition
Nina Beier & Marie Lund
The Imprint [L’empreinte]

Le personnel du musée a mémorisé les descriptions des œuvres que les commissaires 
ont voulu inclure dans l’exposition mais ont choisi de ne pas inclure pour diverses 
raisons. A la demande du visiteur, il peut transmettre ces descriptions.

– Samedi 22 octobre, à partir de midi 
Nina Beier
The Complete Works, 2009
Danseuse : Kathy Plaistowe
En collaboration avec les Ballets de Monte-Carlo

Dans The Complete Works, des danseurs à la retraite tentent de reproduire toutes les 
chorégraphies qu’ils ont exécutées dans leur vie, sans répétition et de mémoire. En se 
déplaçant autour des œuvres d’art dans l’espace, ils témoignent à la fois de ce dont ils 
se souviennent et de ce qui est inaccessible à leur mémoire et à leur corps. Cet exercice 
silencieux et privé évolue entre son impénétrabilité et ce qui est reconnaissable par le 
public, tandis que la danse met en évidence les complexités de la représentation. 

– Samedi 22 octobre, à 19h 
Chrisotodoulos Panayiotou
Dying on stage 
Atelier des Ballets de Monte-Carlo
En collaboration avec le Monaco Dance Forum

Inspirée par la représentation de La Bayadère donnée en 1991 par Rudolf Noureev 
alors que sa santé déclinait rapidement, la lecture-performance Dying on Stage de 
Panayiotou est une méditation sur l’impossibilité de représenter la mort au théâtre. 
En explorant plusieurs morts, réelles, métaphoriques et symboliques, l’artiste examine 
la relation infernale entre le spectateur, l’acteur et les personnages prisonniers 
de l’action.
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Public Programme

Performances

– Throughout the exhibition
Nina Beier & Marie Lund
The Imprint [L’empreinte]

The gallery attendants have memorized the descriptions of the artwork that the 
curator wanted to include in the exhibition, but chose not to for various reasons. 
If any visitor inquires, they will transmit these descriptions.

– Saturday October 22, as of 12pm
Nina Beier
The Complete Works, 2009
Dancer: Kathy Plaistowe
In collaboration with les Ballets de Monte-Carlo

In The Complete Works retired dancers attempt to go through all the 
choreographies they have ever performed, unrehearsed and from memory. Moving 
around the artworks in the space, the dancers exhibit both what is recalled and 
what is inaccessible to their memories as well as their bodies. This mute, private 
exercise shifts between being impenetrable and recognizable to its public as the 
performance lays out the knottiness of representation.

– Saturday October 22, 7pm
Chrisotodoulos Panayiotou
Dying on stage 
Atelier des Ballets de Monte-Carlo
In collaboration with the Monaco Dance Forum

Taking as starting point Rudolf Nureyev’s 1991 staging of the classical ballet La 
Bayadère, choreographed while his health was critically deteriorating, Panayiotou’s 
lecture-performance Dying on Stage is a meditation on the impossible theatrical 
representation of death. Exploring various literal, metaphorical, and symbolic 
deaths, the artist is examining the vicious relationship between the spectator, the 
actor and the characters trapped in the action.
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Monaco ; Sylvie Roy, Musée Galliera, Paris ; Jane Pritchard, Victoria and Albert 
Museum, Londres ; Kathryn Erdman et Erika Weiss, 303 Gallery, New-York ; 
Ekaterina et Vladimir Semenikhin, Monaco ; Mark Schaffer, A la Vieille Russie, New 
York ; André et Anne-Marie Barrieu ; Claudine Boni ; Jean-François Boudin et 
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Nina Lobanov Rostovsky ; Alessandro Nicola Malusà ; Julien Rodier.

Partenaires 
Centre de Presse
Direction des Affaires Culturelles
Direction du Tourisme et des Congrès
Le Méridien Beach Plaza
Les Ballets de Monte-Carlo
Monte-Carlo Société des Bains de Mer

Main Partner
UBS S.A.



nmnm.mc
public@nmnm.mc
T. +377 9898 9126 

Nouveau 
Musée National
de Monaco

NMNM – Villa Sauber
17 avenue Princesse
Grace, Monaco

nmnmonaco


