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PERSONNAGES

- -,

Ballested

Le Docteur Wangel

Ar’nholm

L’Etranger

Ellida Wangel, seconde épouse du Docteur Wangel
Lynstrand

Bolette, fille d’'un premier mariage du Docteur Wangel
Hilde, fille d’un premier mariage du Docteur Wangel

L'HISTOIRE
ity

La Dame de la mer, 'un des chefs-d’ceuvre d’Henrik Ibsen, tisse avec poésie les frontiéres d’un monde réel

qui flirte avec un monde surnaturel.

© Adrienne Arth

Ellida nage chaque jour dans la mer, elle fait corps avec
I’élément marin, rituel quotidien.. S’y déposent sans
doute silencieusement les secrets de son existence...

Elle s’est mariée a Wangel, médecin, veuf, plus agé
qu’elle, et pére de deux jeunes filles, Hilde et Bolette, qui
sur cette lande oubliée, sont aujourd’hui en appétit de
vivre et d’émancipation.

Sur ce bord de fjord de la céte septentrionale de la
Norvége gravite autour de la famille Wangel, le jeune
amoureux Lynstrand, aux poumons fragiles et qui réve
d’étre artiste, Arnholm, 'ancien professeur vieilli, vieillot
et dréle de Bolette et attiré par elle, et Ballested ’homme
a tout faire et qui peint cette insolite composition.

Ellida est lié par un pacte étrange a un marin disparu mystérieusement en mer qui, tout a coup réapparait

et lui demande de la suivre...

Empreinte des contes et légendes nordiques, Ibsen offre une partition onirique éminemment actuelle, sur la
toute importance de la parole libératrice, et sur la question du féminin, et du féminisme.

© Adrienne Arth




Souhaiter mettre en scéne La Dame de la mer d’Henrik Ibsen correspond aujourd’hui a ce désir d’entamer

un cycle sur les écritures norvégiennes, qu’il s’agisse de Tarjei Vesaas, de Fredrik Brattberg et bien sGr
d’Tbsen.

Je me suis toujours senti attiré par des ceuvres qui, nourries de poésie et d’onirisme, jouent aux frontiéres
délicates entre monde réel et monde surnaturel.

Je suis donc tout particuliérement sensible aux écritures dramatiques qui, sous I’allure de contes, permettent
de percevoir 'insaisissable entre conscient et inconscient, d’accéder & cet espace oll le quotidien se frotte &
ce qui nous échappe, produisant une forme d’étrangeté.

Aprés L’enfant deverrede Léonore Confino et Géraldine Martineau, Des larmes d’eau douce de Jaime Chabaud,
et d’autres créations, je poursuis un méme désir, celui de porter au plateau des fables intemporelles qui
interpellent notre monde contemporain, qui le questionnent, socialement, humainement et spirituellement.

Ibsen est un des fondateurs du Théatre moderne. La modernité de La Dame de la mer est inscrite dans le
personnage principal, Ellida, qui trouve sa liberté en s’affranchissant d’un pacte avec un homme de son
passé, un mystérieux marin.

La piéce s’ouvre sur une célébration « heureuse » comme dans d’autres piéces d’Ibsen. Ici, cependant c’est
une célébration « non avouée ». Les fleurs apportées par les deux sceurs sont un rituel pour honorer la
mémoire de leur mére disparue.

Toute la piéce est construite « comme un effeuillage ». Chacun aspire au bonheur mais il y a de la douleur
dans les nimbes du silence. Il y a une forme d’énigme, d’équation a résoudre pour chacun d’eux. Tous les
personnages sont empreints de mystéres qu’il s’agisse de Lynstrand, le jeune artiste et le malade qui s’ignore,
Arnholm, le vieux professeur amoureux de Bolette, Ballested, le peintre-homme a tout faire, annoncant les
personnages tchékhoviens. Il y a les deux filles, Bolette en quéte d’émancipation, et Hilde, la cadette, en
désir de séduction et pour chacune d’elles, des peurs intérieures a vaincre et Ellida & accepter. Et, bien
entendu 'Etranger, le marin disparu qui se présente comme dans un songe.

Secrets, dénis, non-dits... jouent en couches successives.

Poussés au dépouillement, les personnages, particulierement Ellida, accédent & une forme de renaissance.
Ibsen en ceuvrant au dépouillement des personnages, construit une dramaturgie.

Le docteur Wangel a fait venir Ellida dans les fjords norvégiens afin de I’éloigner de la mer, elle, fille du
gardien d’un phare du Nord. Wangel, sans le savoir, ’éloigne ainsi du mystérieux marin auquel elle s’est
symboliquement fiancée. Il laisse a Ellida le choix de partir ou de rester. Le fantdme d’un patriarcat disparait.

A cet instant la vie s’ouvre.

La Dame de la mer est une piéce a part dans 'ceuvre d’Ibsen. Ce « conte de la mer » nous livre une fin
heureuse dans une forme de résilience. « Quelque chose de 'amour devient possible quand les étres se
libérent ».

Une partition mue par la poésie des silences. Empreints des voix de la nature. Et qui résonne avec ce qui
m’anime de beauté et de musicalité dans I'exploration des ceuvres. Un fil si ténu se dessine entre personnages
et personnes, entre actrices/eurs et partition.

Cette ceuvre suscite une composition d’images. La peinture y est tout a fait présente. On pense a Edward
Miinch et « Le cri », a la peinture de Harald Sohlberg, 2 Anders Zorn, 2 Eugéne Jansson...

Notre imaginaire est projeté vers des paysages nordiques, vers une nature qui arréte ’homme.
On pense aussi a la filiation Strinberg-Ibsen-Bergman...

Une partition théatrale, musicale, visuelle et chorégraphique pour 7 comédien.n.e.s.

Alain Batis



La musique de La Dame de la mer racontera & sa maniére : 'incertitude, les élans brisés par le doute, ainsi
que les interrogations profondes de cette femme perdue dans la brume, les foréts, et les jardins de son
quotidien. Un quotidien trouble, nous rappelant que derriére le voile de I’évidence, se cache tout un monde
lointain, peuplé de réves et d’étranges désirs.

Utilisée avec soin, la musique de scéne posséde cette faculté merveilleuse de rendre palpable I'invisible. Elle
est aussi porteuse d’un lyrisme et d’'une poésie totalement indépendante de celle de la parole et de 'image ;
une poésie qui, loin de toute redondance avec le texte, peut nous offrir une distance, un soutien, ainsi qu’une
mise en lumiére de certains aspects de la dramaturgie.

Loin de craindre le parfum « d’époque », ’écriture musicale prendra racine au cceur méme du romantisme
empoisonné distillé par cette histoire. Cependant, de nombreuses harmonies contemporaines - plus a mémede
traduire Pambiguité, 'onirisme, et I'incertitude - se développeront sur ce terreau orchestral impressionniste.
A noter que les morceaux composés de cette maniére ne concerneront véritablement que les tableaux muets,
ainsi que certains changements d’actes.

En complément de cette orchestration, I’électronique fera partie intégrante de cette piéce. Non par souci
de modernité, mais simplement parce qu’elle permet de créer des timbres inouis - dans le sens premier du
terme - des timbres impossible & réaliser d’'une autre maniére, et s’accordant & merveille avec la voix des
comédiens. Ainsi, certaines atmosphéres subliminales pourront faire basculer des scénes entiéres dans un
monde flottant, irréel. Les dialogues se tinteront d’étrangeté ; et ce, sans jamais nuire a I'instrument principal :
la parole de 'acteur. L’électronique sera donc utilisée comme instrument de lutherie & part entiére, jamais
comme instrument de remplacement.

De méme, les bruitages, trés présents dans cette piece, seront traités de maniére & pouvoir glisser du réel a
'irréel en fonction du degré d’onirisme souhaité.

En résumé, cette musique sera construite selon trois péles : Musique mélodique (changements d’Actes
et scénes muettes), atmosphéres (dialogues) et bruitages (réels ou irréels). Bien évidemment, ces trois
composantes pourront se confondre selon les besoins du plateau, afin de symboliser au mieux le ressac des
sentiments de cette « Dame de la mer ».

Cyriaque Bellot



A cejour, j'imagine une scénographie composée d’éléments naturels racontant un monde extérieur, la forét,
la terre boueuse, les fjords, la mer pas trés loin, la présence d’une barque ; et inscrit dans ce monde du
dehors, un peu en hauteur, une terrasse avec quelques éléments de mobiliers table, chaises, bancs. Deux
mondes reliés dans un dépouillement par des passerelles de bois. Un espace ouvert.

La lumiére aura toute son importance, ses mouvements joueront selon les rythmes du jour et de la nuit,
des vibrations émotionnelles des personnages entre opacité et forte luminosité, entre brume mystérieuse et

éclaircie. Un oscillement de clair-obscur.

Le traitement esthétique évoque cet univers de conte a énigmes ot réel et fantasmagorie se cétoient et ol

nostalgie et émotion pure se rejoignent pour révéler une forme de beauté.
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Poeéte et auteur dramatique norvégien, né en 1828, mort en 1906, Henrik
Ibsen a été 'auteur le plus controversé de sa génération, admiré par James
Joyce, Georges-Bernard Shaw et Henry James. Il est tenu aujourd’hui pour
I'un des dramaturges majeurs de tous les temps.

Henrik Ibsen a commencé des études de médecine dés ses 15 ans tout en travaillant comme préparateur de
pharmacie. Suite aux événements révolutionnaires de 1848, il publiera sa premiére piéce & compte d’auteur
Catalina.

En 1852, Ibsen devient directeur artistique du Norske Theater de Bergen. Il doit composer des pieces
d’inspiration nationale, mais introduit surtout dans ses textes une observation fine de la société de son
époque. Ibsen prend position sur les problémes de son temps, et se penche particuliérement sur la situation
féminine. Son thé4tre ne rencontre qu’un succés trés limité.

En 1857, aprés avoir épousé Suzannah Thorensen, fervente féministe, il prend la direction du Christiana
Theater. La situation financiére du Théatre se dégrade et Ibsen est démis de ses fonctions. En 1862,
il entreprend un voyage dans l'ouest du pays a la rencontre de légendes populaires nordiques. Suit un exil
de plus de vingt-cing ans en Italie et en Allemagne. Il put, 8 bonne distance, chercher 2 comprendre ses
contemporains et en particulier les femmes qui, dans son ceuvre théatrale, occupent une place centrale,
profonde et énigmatique.

En 1864, Ibsen écrit un pamphlet, Brand, qui obtient un fort succés de librairie. Il est désormais reconnu et
obtient une bourse d’écrivain du parlement norvégien.

Avec Peer Gynt (1867), il invente une forme de théatre moderne, embrassant des questionnements politiques,
poétiques et métaphysiques.

Avec Maison de poupée (1879), le théatre d’Ibsen s’ouvre sur la société européenne de son temps.
La piéce obtient un succés international. L’aura de I’auteur tient a la forme novatrice d’'une ceuvre qui aborde
des sujets polémiques, la lutte de 'individu contre les conventions, ’émancipation féminine, 'atavisme,
la culpabilité ou la violence pulsionnelle et 'inceste. Cinqg piéces le haussent définitivement parmi les plus
grands dramaturges de son temps : Un ennemi du peuple (1882), Le Canard sauvage (1884), Rosmersholm
(1886), La Dame de la mer (1888), centrée sur un personnage féminin comme le sera Hedda Gabler (1890).

En 1881, la piéce les Revenants fait scandale, mais est louée pour ses qualités dramatiques.
En 1891, Ibsen fait un retour triomphal en Norvége. Ses derniéres piéces sont couronnées de succes :

Solness le constructeur (1892), Petit Eyolf (1894), John Gabriel Borkman (1896) et Quand nous nous réveillerons
d’entre les morts (1899), considéré comme son testament littéraire.



Sa formation théatrale débute en Lorraine avec Jacqueline Martin, suivie
de plusieurs stages a Valréas (direction René Jauneau), au TPL (direction
Charles Tordjman), & Lectoure avec Natalia Zvereva. Membre fondateur
du Théatre du Fréne en 1988, direction Guy Freixe, il joue comme
comédien (Wedekind, Shakespeare, Moliére, Lorca..). Il met en scéne
Neige de Maxence Fermine (2001) et L’eau de la vie d’Olivier Py (2002).

A partir de 2000, il est formateur associé aux Rencontres Internationales
Artistiques de Corse (ARIA) présidées par Robin Renucci et met en
scéne une quinzaine de piéces dont Yvonne, princesse de Bourgogne
de Witold Gombrowicz (2002), Roberto Zucco de Bernard-Marie Koltés
(2003), Kroum l’ectoplasme (2005), Incendies de Wajdi Mouawad (2008),
Les nombres de Andrée Chedid (2009), Liliom de Ferenc Molnar (2012), Cantus de Fredrik Brattberg
(2023).

En décembre 2002, il crée la compagnie La Mandarine Blanche et met en scéne une vingtaine de
spectacles.

De 2007 & 2010, il co-dirige sous le parrainage artistique de Jean-Claude Penchenat le Festival Un
automne & tisser qui s’est déroulé au Théatre de 'Epée de Bois (Cartoucherie - Paris).

En 2011, il crée et pilote le projet Une semaine & tisser réunissant des compagnies lorraines dans le
cadre de la résidence triennale de la compagnie & La Méridienne Scéne conventionnée de Lunéville
(54) avec le soutien de la Région Lorraine.

De 2014 & 2021, il est engagé comme metteur en scéne-formateur aux Tréteaux de France - Centre
Dramatique National dans le cadre de stages de réalisation.

Co-adaptation de Neige de Maxence Fermine. Prix d’honneur pour la nouvelle La robe de couleur a
Talange (57). Lauréat du Printemps théatral pour I’écriture de Sara (C.N.T. 2000) publié aux Editions
Lansman.

En 2013, il écrit La femme oiseau d’aprés la légende japonaise. Le texte lauréat des Editions du OFF
est paru aux éditions Art et Comédie.



La Mandarine Blanche est conventionnée par la DRAC Grand Est - Ministére de la Culture, la Région
Grand Est, le Département de la Moselle et la Ville de Metz. Elle compte depuis sa création en 2002,
19 créations/grandes formes et 15 formes itinérantes. La Mandarine Blanche procéde par contraste avec
notamment la mise en scéne d’ceuvres contemporaines montées pour la premiére fois. Elle interroge
des écritures d’une apparente simplicité qui convoquent un théatre onirique, poétique, politique et
qui posent sur les faiblesses humaines un regard tendre et féroce. Selon la partition, La Mandarine
Blanche croise les arts et les langages.

*  De 2025 a 2027, autour de A qui parlons-nous lorsque nous nous taisons, La Mandarine Blanche
commence un nouveau cycle autour des écritures nordiques. Elle affirme avec Pluie dans les
cheveux de Tarjei Vesaas (2025), La Dame de la mer d’'Henrik Ibsen (2026) et un dyptique Fredrik
Brattberg (2027), un désir profond de partager des ceuvres qui nous lient mystérieusement et d’ou
jaillissent « des bribes de nos visages communs ».

* De20222a2024,autourde Racontercefilsiténuentre humanité etinhumanité,La Mandarine Blanche
aborde poétiquement avec Des larmes d’eau douce de Jaime Chabaud (2022) et L’enfant de verre
de Léonore Confino et Géraldine Martineau (2023) la question des violences dans les structures
familiales et sociales, des abus de pouvoir, du péril écologique et la toute importance de la parole
réparatrice.

Une résidence triennale débute en septembre 2025 avec le Théatre Antoine Watteau Scéne
conventionnée de Nogent-sur Marne.

Alain Batis est artiste associé a partir de septembre 2025 a la Maison des Arts du Léman Thonon-
Evian-Publier Scéne conventionnée d’intérét national art en territoire.

La compagnie poursuit des compagnonnages actifs avec I’Espace Bernard-Marie Koltés Scéne
conventionnée de Metz, la Ville et L’Espace Moliere de Talange, ’Espace 110 Centre culturel Sceéne
conventionnée d’Illzach. Egalement avec le Théatre Louis Jouvet Scéne conventionnée de Rethel, le
TAPS de Strasbourg, la Maison des Arts du Léman Thonon-Evian-Publier Scéne conventionnée, le
Centre des bords de Marne du Perreux sur Marne, le Théatre de Saint-Maur, le Théatre des 2 Rives de
Charenton, le Théatre de L’Epée de Bois - Cartoucherie Paris.

Des collaborations réguliéres avec le Grand R Scéne nationale de La Roche-sur-Yon, nouvelles avec
la Manufacture Centre Dramatique National Nancy Lorraine et le NEST Centre Dramatique National
transfrontalier de Thionville Grand Est, en perspective avec le CDN de Normandie Rouen...

Elle a été en résidence aux Tréteaux de France CDN jusqu’en juin 2022.

D’octobre 2015 a juin 2019, la compagnie est associée au Carreau Scéne Nationale de Forbach et de
I’Est mosellan. De 2015 & juin 2018, elle est en résidence a Talange avec la Ville et 'Espace Moliére.
De septembre 2010 & juin 2014, elle est en résidence a La Méridienne - Scéne conventionnée de
Lunéville et bénéficie du soutien du dispositif d’aide a la résidence de la Région Lorraine de 2010
4 2013. De 2009 4 juin 2012, la compagnie est également en résidence au Théatre Jacques Prévert
d’Aulnay-sous-Bois.



Pluie dans les cheveux - Tarjei Vesaas | 2025

L’enfant de verre - Léonore Confino et Géraldine Martineau | 2023
Des larmes d’eau douce - Jaime Chabaud | 2022

L’Ecole des maris - Moliere | 2020/21

Maitre et Serviteur - Léon Tolstoil / adaptation Ludovic Longelin | 2019
Allers-retours - Odén von Horvath | 2018

Réve de printemps - Aiat Fayez | 2017

Pelléas et Mélisande - Maurice Maeterlinck | 2015

La femme oiseau - Alain Batis | 2013

Hinterland - Virginie Barreteau | 2012

La foule, elle rit - Jean-Pierre Cannet | 2011

Nema Problema - Laura Forti | 2010

Face de cuillére - Lee Hall | 2008

Yaacobi et Leidental - Hanokh Levin | 2008

L’assassin sans scrupules... - Henning Mankell | 2006

Les quatre morts de Marie - Carole Fréchette |2005

Le Montreur - Andrée Chedid | 2004

L’eau de la vie - Olivier Py | 2002

Neige - Maxence Fermine | 2001



Grace a une mise en scéne et un écrin sensoriel subtils, a I'interprétation précise de quatre jeunes talents
prometteurs, I'écriture révéle son amplitude, mais aussi son humanité. Agnés Santi / la terrasse

Quatre jeunes comédiens sont ces quatre personnages principaux. lls en ont encore presque I'dge. Et cela
est troublant. Ensemble ou séparément, ils vivent I'instant. La mise en scéne d’Alain Batis utilise cette
fraicheur et sculpte délicatement chacun d’entre eux. Chaque détail compte, dans les déplacements, les
gestes, jusqu’a la fagon de prononcer les mots les plus ordinaires. Gérald Rossi / L'Humanité

lls sont quatre, délicats, fins, harmonieux : Mélina Fagot, Victoria Fagot, Yann Malpertu, Romane Wicker.
Sous le regard, tendre et audacieux d’Alain Batis, ils servent un propos qui renvoie a toute adolescence,
a toute parole entre une adulte et des jeunes, qui renvoie aux sentiments troublants, aux aventures
audacieuses de cet age. Autrefois comme aujourd’hui. En quoi Tarjei Vesaas est un grand écrivain. Un
poete voyant. Le Journal d’Armelle Héliot

Pluie dans les cheveux est un spectacle rare. La mise en scéne d’ Alain Batis, est orchestrée avec délicatesse
et finesse. Claudine Arrazat / critiquetheatreclau.com

Dans Pluie dans les cheveux, les personnages partagent dans une brume tenace leurs émois adolescents,
sensations exacerbées que le spectacle tout en délicatesse et poésie d’Alain Batis retranscrit on ne peut
mieux. Magnifique. Nicolas Arnstam / Froggy’s Delight

Qui aurait pu penser que cette fable onirique dans la scénographie de Sandrine Lamblin, le travail colossal
sur les lumiéres de Nicolas Gros et Noémie Viscera, si réussi, et I'accompagnement musical en live de
Guillaume Julien nous aurait autant bouleversés ! Pépite !!! Patrick Adler / Tatouvu.com

Il fallait un metteur en scéne de grande délicatesse pour donner tout son sens a ce texte de I'indicible qui
ne laisse place a aucune action. Dirigés dans cet esprit avec une précision qui n’échappera a personne,
les quatre jeunes comédiens laissent ici s’exprimer et respirer le texte, comme si, au lieu de vouloir faire,
ils se laissaient traverser. Florence Douroux / Les Trois coups

Une partition théatrale d’'une beauté saisissante autour des violences familiales. Née d’'un compagnonnage
avec l'autrice Léonore Confino, cette derniére création est une brillante et bouleversante réussite. A voir !
Agnés Santi/ La Terrasse

C’est a Léonore Confino et Géraldine Martineau qu’on doit cette superbe partition. Une plongée puissante
dans violences familiales, servi par la délicate mise en scéne d’Alain Batis dans une scénographie qui
alterne transparence et opacité. Sur scene, sept comédiens engagés de tout leur corps. C’est trés beau.
Nedjma Van Egmond / Théatral Magazine



Alain Batis est I'un des plus fins hommes de théatre exercant aujourd’hui en France. Il est moins connu
que les grands barons de la décentralisation, mais posséde un art unique pour nous faire comprendre la
complexité des étres et du monde. Un spectacle émouvant et profond. C’est trés bien dirigé, interprété ;
tout est précis, réglé magistralement, et touche profondément. C’est un moment de théatre (qui s’adresse
aux jeunes comme aux adultes) qui demeure longtemps dans nos pensées. Armelle Héliot / Marianne

En se concentrant sur le pouvoir de la parole et du silence, le spectacle tisse une fable sensible et poétique,
d’une grande beauté. Clémence Blanche / La Croix

Alain Batis met en scéne avec finesse le texte engagé et poétique de Léonore Confino et Géraldine
Martineau, avec des comédiens convaincus. Gérald Rossi / L’'Humanité

Alain Batis orchestre avec beaucoup de délicatesse ce ballet de scenes nuancées. Au plateau, ils sont
sept a porter ensemble ce récit ardent et tremblant, vertigineux et glagant. Sept interprétes radieux, solides
et subtiles. Alain Batis tisse un spectacle d’'une grande beauté, poétique et symboliste. Marie Plantin /
Sceneweb

Le metteur en scéne Alain Batis et sa compagnie La Mandarine Blanche font résonner dans une superbe
partition théatrale, L’enfant de verre de Léonore Confino et Géraldine Martineau. S’appuyant sur la trés
belle scénographie de Sandrine Lamblin, les lumiéres de Nicolas Gros, les costumes Jean-Bernard
Scotto, la musique de Cyriaque Bellot, Alain Batis enveloppe I'histoire d’une poésie et d’'une imagerie
remarquables. Chaque tableau revét alors une atmosphere qui accompagne les sentiments et les émotions
des personnages, portés avec une belle puissance de jeu par les comédiennes et comédiens. C’est
magnifique. Marie-Céline Niviére / L’Oeil d’Olivier

Dans un subtil accord de jeu théatral et de manipulation marionnettique, cette belle adaptation de la piece
de I'auteur mexicain Jaime Chabaud montre, sans heurter, la souffrance de I'enfant mais aussi ses jeux,
I'avidité et la cruauté des adultes, les désordres écologiques... Une mise en scéne qui conjugue beauté,
puissance du texte et superbe interprétation. Frangoise Sabatier-Morel / Télérama

Une fable éloquente et cruelle dont ce tres joli spectacle, véritablement tout public, révéle I'essence
poétique. Cette essence poétique, il la restitue merveilleusement par sa mise en scéne soignée et habile.
La magie des mots se conjugue ici aux effets de I'art de la scéne tissés ensemble avec une délicatesse
subtile et une science minutieuse. Un beau et touchant périple magnifiquement mise en scéne.

Agnes Santi / la terrasse

Quand tant de metteurs en scéne se répétent, vont vers le méme genre d’écriture, et jusqu’a appliquer
formules rodées et recettes éprouvées, Alain Batis est un artiste qui renouvelle sans cesse ses curiosités
et ses maniéres. Il sait a merveille susciter des atmosphéres subtilement changeantes, aussi rassurantes
qu’angoissantes. Tout est accordé : les interprétes, leurs corps, leurs voix, les marionnettes, les lumiéres,
les projections. Le journal d’Armelle Héliot

Le charme opére des que I'on découvre le décor. Le metteur en scéne Alain Batis est un poéte qui sait
mettre en images les mots. La comédienne Sylvia Amato est saisissante. Telles les illustrations d’un livre,
les marionnettes représentent les divers personnages de ce conte bouleversant. Délicates et belles pour
les deux enfants, elles se font caricaturales lorsqu’elles représentent les adultes. Thierry Desvignes leur
donne vie avec beaucoup de talent. La musique a toute sa place dans ce délicat spectacle. Empreinte de
sons naturels et électro acoustique, elle est interprétée en direct par Guillaume Jullien. Dans cet univers
créé par Alain Batis, adultes et enfants se retrouvent réunis dans une belle communion d’esprit.
Marie-Céline Niviére / L’Oeil de I’Olivier



Raffinée, la mise en scéne est servie par un équilibre maitrisé entre théatre, marionnette, arts visuels
et musique. les lumiéres sont tres réussies, évoquant tantét la chaleur accablante, tantét la froideur des
bourreaux, dans des atmospheres changeantes. Alain Batis tisse magnifiquement les fils pour raconter les
droits bafoués de I'enfance et de la nature, mais aussi les forces invisibles. Bien que lucide sur la violence
du monde, il suggere avec délicatesse la part de merveilleux inhérente au récit, dont les ressources de la
matrice. Ni édulcoré, ni moralisateur, il transcende notre regard sur I'inhumanité pour, peut-étre, nous aider
a transformer les larmes en sources prolifiques. Pour plus de douceur. Léna Martinelli / Les Trois Coups

Dans le role d’lsabelle, Blanche Sottou est convaincante, comme le reste de la troupe, composée d’Emma
Barcaroli, Anthony Davy, Théo Kerfridin, Julie Piednoir, Marc Ségala et Boris Sirdey. Quant a la scénographie
de Sandrine Lamblin, elle est tout autant réussie, avec un plateau a plusieurs niveaux et pour quasiment
seul décor des trappes qui s’ouvrent sur la scene. Si cette Ecole des maris est une comédie, elle est aussi,
et 'approche qu’en a fait Alain Batis, avec le dramaturge Jean-Louis Besson le montre, un coup de gueule
dans une société patriarcale déja contestée. Gérald Rossi | L’Humanité

Alain Batis a fait le pari de remonter L’Ecole des maris au Théatre de L'Epée de Bois & la Cartoucherie
de Paris, et bien lui en a pris ! Servie par une formidable troupe de comédiens, la piéce fait éclater son
exceptionnelle force comique, tout en distillant des thémes aux échos trés actuels.

Marie-Valentine Chaudon | La Croix

Avec une trés belle équipe de comédiennes et comédiens, Alain Batis propose une mise en scene pleine de
fantaisie et de vivacité de cette piéce de Moliére injustement méconnue. Une partition qui résonne joliment,
ici et maintenant. Alain Batis s’empare de la partition avec gourmandise, et avec finesse. Lui et les siens
réussissent a faire entendre le piquant et la vigueur de la langue versifiée de Moliére, a faire émerger
la puissance des enjeux et la modernité des résonances. Trés précis, parfaitement dosé et orchestré,
servi par une belle équipe de comédiennes et comédiens, le jeu se fait savoureusement révélateur sans
s’'appuyer sur des excés ou des effets faciles, préférant au contraire jouer finement de contrastes, laissant
volontiers déborder quelques gestes farcesques. Agnés Santi | La Terrasse

Tout, scénographie, costumes, musique et jeu des acteurs, allient a la perfection dépouillement et
spectaculaire. La scénographie signée Sandrine Lamblin est particuliérement ingénieuse. Les costumes
de Jean-Bernard Scotto qui entremélent les époques font aussi sens. La musique exprime la tension entre
personnages, exalte les sentiments et participe au comique. Le jeu des comédiens et des comédiennes
est en tout point remarquable et ne sombrent jamais dans I'excés. Une piéce résolument féministe qu’il faut
voir absolument. Frédérique Moujart / SNES

Alain Batis n’'a signé que des spectacles puissants, beaux, profonds, faisant des choix remarquables de
textes, dirigeant a la perfection des interpretes originaux et doués. Il exerce son art de la fluidité heureuse.
Ici, on joue, mais on chante aussi, comme chez un Brecht gamin, on danse, on incarne et on prend une
distance malicieuse avec les personnages. Les comédiens ont en partage une grace, une vérité, un talent
sar. Un spectacle remarquable. Armelle Héliot | Le Figaro

Alain Batis, metteur en scéne remarquable, dirige huit comédiens épatants dans « Allers-retours », une
farce a moirures absurdes qui parlent de 1933 comme de notre temps. Les interprétes savent chanter,
jouer, danser. lls sont excellents, et le metteur en scéne Alain Batis confirme toutes ses exceptionnelles
qualités. Un des meilleurs spectacles a I'affiche actuellement. Armelle Héliot | Le Quotidien du Médecin



Les comédiens interpretent les 16 personnages de cette aventure, soutenus par les musiques de Cyriaque
Bellot, et rendent crédible I'absurde. Les éléments du décor, esquissé, quelques échelles bricolées, une
passerelle a roulettes, suffisent pour l'illusion. Gérald Rossi | L’Humanité

Nous saluons la mise en scéne d’Alain BATIS, guignolesque et renversante. Elle appuie sur la gachette du
ridicule qui n’épargne personne, hormis Havlicek, interprété par I'excellent Raphael ALMOSNI. Quant aux
autres comédiens, ils s’en donnent @ cceur joie dans leurs réles burlesques notamment de contrebandiers
de cocaine, de douaniers et surtout de ministres a c6té de la plaque. Un spectacle totalement réjouissant,
en guise de gifle a la bétise humaine ! Evelyne Trén | Le Monde.fr

Tout commence au clair de Terre, sur Platoniun. On a la peau Iégérement bleutée, mais on va au lycée,
comme ailleurs. A. (Nassim Haddouche) contemple le ciel étoilé et réve d’ailleurs. Il obtient un visa pour
la Terre. Bon éleve solitaire, il ne connait pas nos usages. Il est un peu gauche. Cela n’empéchera pas
Anna (Emma Barcaroli) de I'aimer... Citons encore Pauline Masse, Geoffrey Dahm, Mathieu Saccucci. Ils
sont excellents et, pour certains, passent avec brio d’'un personnage a I'autre. C’est merveilleusement
écrit, mis en scéne, joué. Il y a quelque chose d’universel, d’atemporel dans cet Eveil. Un bijou insolite et
bouleversant.” Armelle Héliot | Le Figaro

Alain Batis met en scéne L’Eveil du printemps du jeune auteur Aiat Fayez, centrée sur I'adolescence et
le rapport a la différence. Il orchestre grace a une scénographie limpide et une superbe vidéo — un lever
de Terre, un ciel rouge... — une mise en miroir des deux mondes et une confrontation des sentiments
habilement menées. On retrouve son talent subtil, qui rehausse I'histoire structurée en 41 séquences
concises. Sa maniére aussi de mettre en place un univers sensoriel a la fois visuel et sonore, ici ancré
dans un théatre d’images. Avec son équipe — dont Cyriaque Bellot pour la musique -, il a construit un écrin
qui renforce la poésie de la fable. Grace aux qualités de la mise en scéne, et a une tres belle équipe de
jeunes comédiens, I'ensemble fluide se tient sur un fil mélant étrangeté et familiarité. Un conte en forme de
radiographie nuancée et concréte. Une parabole trés bien servie par la mise en scéne d’Alain Batis.
Agnes Santi | La Terrasse

Alain Batis est un metteur en scéne dont le tact et la profondeur font merveille... Un grand écran avec
vue du cosmos, une quarantaine de scénes vives, un espace libre avec quelques meubles légers, de la
musique, de belles lumieres, des costumes bien pensés. Tout ici est au service d’un jeu libre et délié. Cinq
jeunes interprétes remarquables : Nassim Haddouche, excellent dans le réle de A, Emma Barcaroli, Anna,
une fée, Pauline Masse, Geoffrey Dahm, Mathieu Saccucci pour onze personnages. La jeunesse va adorer
ce spectacle d’une perfection artistique et intellectuelle profonde. Mais tout le monde est bouleversé.
Armelle Héliot - Figaroscope | Choix de la rédaction

Mis en scéne par Alain Batis, les cing comédiens interprétent onze personnages. Avec une fraicheur juvénile.
Les 41 séquences qui s’enchainent font souvent penser a un montage de bande dessinée. Signalons aussi
les musiques de Cyriaque Bellot, les lumiéres de Jean-Frédéric Béal et les costumes de Jean-Bernard
Scotto et Cécilia Delestre. Gérald Rossi | L'Humanité

Alain Batis s’inscrit avec beaucoup de grace dans la lignée de ceux qui savent traduire scéniquement
cet ouvrage si difficile. Bel espace, lumiéres diffuses, son travaillé, musique en direct (Elsa Tirel, piano,
Saskia Salembier, violon, alto), chant, grandes marionnettes, images splendides, mouvement harmonieux
de I'action, maitrise d’'un espace qui ne cesse de changer d’intérieur a extérieur, atmosphére, tout se donne



sous le signe d’un respect scrupuleux de I'univers poétique, onirique et cruel de Maurice Maeterlinck. La
beauté du spectacle subjugue. Armelle Héliot | Figaroscope

Pour cette mise en scéne du poéme de Maeterlinck, il a réalisé un travail méticuleux, exigeant et ambitieux,
embrassant toutes les dimensions sensorielles que fait naitre la langue, ceuvrant a dégager le drame de
toute composante psychologique pour atteindre une épure intemporelle. Une épure qui laisse émerger
I'amplitude infinie du mystere, gréce d’abord a un travail trés soigné des lumiéres de Jean-Louis Martineau,
principal élément scénographique, et aussi a une création sonore interprétée a jardin par deux musiciennes
et chanteuses, la violoniste Saskia Salembier et la pianiste Elsa Tirel. La scéne inaugurale trés réussie unit
comédiens et marionnettes dans une méme apparence formelle, et instille d’emblée un onirisme étrange
ou coexistent des mondes distincts. Théo Kerfridin (Pelléas), Laurent Desponds (Golaud), Pauline Masse
(Mélisande), Emile Salvador (Arkél) et Tom Boyaval (Yniold) composent une partition délicate. C’est un
théatre de la présence intérieure qui se déploie, une réverie lente, envodtante et mélancolique, hors de tout
effet de séduction et de précipitation. Agnés Santi | La Terrasse

Metteur en scéne précieux, Alain Batis s’attache a révéler la dimension visuelle et poétique des ceuvres
qu’il monte. Aprés Neige de Maxence Fermine, il fait le choix de magnifier les amours de Pelléas et
Mélisande en les installant dans une scénographie sobre et dépouillée. Quelques panneaux flottants, un
jeu sur la transparence et la pénombre, des costumes blancs et vaporeux accentuent en effet la densité
dramatique et symbolique du mélodrame. Le jeu tellurique des comédiens fait le reste, avec la complicité
de deux musiciennes et de marionnettes pour les servantes. Thierry Voisin | Télérama Sortir

Alain Batis a réussi son projet de “spectacle théatral, musical et poétique pour sept comédiens, deux
musiciennes et des marionnettes”, congues par Pascale Blaison qui compléte le coryphée des servantes.
Des comédiens - Tom Boyaval, Alain Carnat, Laurent Desponds, Théo Kerfridin, Emile Salvador et Jeanne
Vitez - remarquables dans leur maitrise d’une prosodie anti-naturelle avec une mention spéciale pour
Pauline Masse, lumineuse et palpitante Mélisande, a la présence irradiante.

Martine Piazzon | Froggy’s Delight

La mise en scéne est servie par un bel équilibre bien maitrisé entre le théatre, la marionnette, les arts visuels
et la musique. Les passages chantés sont particulierement réussis. Le spectacle ouvre I'imaginaire vers
des contrées lointaines et suscite aussi des réflexions actuelles. Quelles sont les valeurs qui structurent les
relations humaines ? Que désirer et pourquoi ? Ces questions peuvent étre posées a tout age. !

Agnes Santi | La Terrasse

Pour suggérer la part de merveilleux (métamorphose de la grue, fabrication d’une étoffe magique) inhérente
au récit inspiré d’'une Iégende japonaise, Alain Batis a choisi de conjuguer plusieurs langages scéniques :
fable dialoguée, marionnette, vidéo et musique ou se mélent a une bande-son, piano, harpe, fliite et chant
lyrique. Au fil de la piéce, les cinq interprétes se font comédiens, musiciens, chanteurs, marionnettistes...
Un trés beau spectacle qui dévoile toute la poésie du pays de la neige.

Frangoise Sabatier-Morel | Télérama Sortir

Cette trés belle création que le metteur en scéne Alain Batis nous donne a voir est inspirée d’'une Iégende
japonaise. Sur la scéne, le théatre se méle a la musique, a la danse, a I'art visuel et aux marionnettes. Nous
assistons a une prestation magnifiguement mise en scéne, dans une ingénieuse mise en lumiére signée
Jean-Louis Martineau... A travers une suite de tableaux sublimes, nous découvrons la vie de Yohei qu’'une
jeune femme rendra heureux, mais saura-t-il I'aimer autant en retour ? Caroline Munsch | Pariscope

La neige, la nature, le secret traversent ce conte traditionnel, intelligemment adapté pour la scene par Alain
Batis qui a su restituer I'esprit aérien de ce conte japonais par un beau travail visuel et grace a une bonne
équipe de comédiens musiciens. Maia Bouteillet | Paris Momes



Un riche décor fait de panneaux coulissants et de portes translucides figure tout a tour le village du
héros et la grande ville, les paysages enneigés et les intérieurs chaleureux tandis que les acteurs, se
métamorphosant a loisirs, campent chacun plusieurs personnages. Belle partition musicale (harpe et piano
notamment), marionnettes de papier, somptueux jeux d’'ombres et images animées s’enchevétrent au
voyage merveilleux. Mélancolique et poétique. Nedjma Van Egmond | Théatral Magazine

Au sein de la Compagnie de La Mandarine Blanche, Alain Batis a su fédérer les talents vers une convergence
harmonieuse pour conjuguer le thééatre, la musique, le chant lyrique et I'art de la marionnette. L'émotion
nait du jeu maitrisé d’officiants talentueux a la gestuelle chorégraphiée par Amélie Patard. Alain Batis
orchestre avec maestria ce magnifique et harmonieux spectacle qui s’avére donc une superbe et totale
réussite. Martine Piazzon | Froggy’s Delight

La scéne de I'émancipation fantasmée par I'une des cinq jeunes femmes rompt quelque peu avec cette
atmosphére pesante et a pu a coup sir surprendre le spectateur. Mais le propre du spectacle vivant n’est-il
pas de bousculer les esprits et provoquer des émotions ? Alain Batis et sa troupe ont a ce titre réussi leur
pari. On saluera la beauté des voix menées a la baguette par cette surveillante bien sombre.

P.B/L’Est Républicain

La scénographie due a Sandrine LAMBLIN offre des tableaux d’une beauté stupéfiante. La création musicale
de Cyriaque BELLOT, par petites gouttes sonores en pointillés donne I'impression de suinter des peintures
elles-mémes. La mise en scéne ne manque pas d’humour avec ce clin d’'ceil adressé aux hommes réduits a
des silhouettes qui ne savent pas comment entrer dans la caverne du deuxiéme sexe. Un spectacle a voir
absolument ! Evelyne Tran / Le Monde.fr

Suggérée des les premiers instants par le symbolisme de la brillante mise en scéne d’Alain Batis, I'entrée
en béatitude de Madeleine, I'une des adolescentes du couvent, fait basculer la piéce dans un puissant
entre-deux. A la fois terrifiées et fascinées par leur camarade « débouchée » par le ciel, les jeunes vierges
adoptent une attitude singuliére. Tantot gestuel et onirique, tantét plus réaliste, le jeu des actrices exprime
a merveille I'oscillation de leurs personnages. Anais Heluin / Le Monde des Religions

Le texte est fort, Raphaél AImosni est magnifique. Stanislas de Nussac I'accompagne superbement au
saxophone. Aux c6tés du comédien, donc son double, le musicien. L'un, habillé de sombre, surgit de
I'obscurité, I'autre est vétu de clair et joue en pleine lumiere. La mise en scéne et la scénographie font le
reste. Martine Silber, ancienne journaliste au Monde

La salle de pierre du Théatre de I'Epée de Bois revét un voile sombre pour accueillir Nema problema de
Laura Forti. Mise en scéne par Alain Batis, cette piéce atteint une puissance viscérale, et vient encore
confirmer la qualité du Festival Un automne a tisser.

Il'y a le narrateur (Raphaél Aimosni), enveloppé d’un long manteau, qui ne semble plus attaché a la vie que
par son récit. Et il y a un musicien (Stanislas de Nussac), dont I'apparence est en tous points contraire a
celle du précédent. Une intime correspondance se développe entre la musique et la parole, qui finissent par
ne plus former qu’'une méme voix, faite de lutte et de révolte. Anais Heluin / Les Trois coups

C’est puissant, poétique et universel. Alain Batis propose une mise en scéne sensible et intelligente
d’un texte puissant en recourant a un univers intimiste et trés épuré. C’est une réussite artistiquement
bouleversante. Bruno Deslot / Un Fauteuil pour I’Orchestre



Partagés entre une apre lucidité et une tendresse irréductible, I'auteur comme le metteur en scene savent
faire rire et émouvoir, et au passage les acteurs décochent quelques répliques fulgurantes et de haute
tenue philosophique... Bravo ! Agnés Santi/La Terrasse

Le plaisir est constant, on rit méme aux éclats avec une joie sans partage, celle que procure la farce
populaire idéalement maitrisée jusque dans le cété mains aux fesses et le couplet licencieux vachement
bien enlevé par trois comédiens-chanteurs (Emmanuelle Rozés, Raphaél Almosni, Jean-Yves Duparc)
soutenus a merveille par trois musiciens (Louise Chirinian au violoncelle, Alain Karpati a la clarinette et, au
piano, Marc-Henri Lamande. Jean-Pierre Léonardini/L’Humanité

Alain Batis, a la mise en scéne et les trois comédiens Rapahél Almosni, Jean-Yves Duparc et Emmanuelle
Rozés, accompagnés par la musique de Louise Chirinian, Alain Karpati et Marc-Henri Lamande, nous font
entendre toute la poésie d’Hanokh Levin. Sur le plateau, entre cirque, théatre et cabaret, la mise en scéne
d’Alain Batis nous entraine dan sun tourbillon d’émotions. Guy Flattot/France inter

...Ne ratez pas Face de cuillére du britannique Lee Hall, scénariste de Billy Elliot. Traduite par Fabrice Melquiot, mise
en scéne avec une intelligence profonde par Alain Batis, la piéce, un monologue drdle et bouleversant, est
interprété par une jeune comédienne magnifique Laetitia Poulalion. Armelle Héliot | Le Figaro

... Mais voici une nouvelle version remarquable qui nous permet de découvrir un excellent festival. Face
de cuillere, c’est Laetitia Poulalion, trés bouleversante. Tout I'art d’Alain Batis est dans la sobriété et
I'exactitude. Mais il aime aussi les images, la délicatesse des miracles de la simplicité — papiers déchires,
ombres, sons, musiques - qui font le théatre dans sa pureté et sa puissance.

Armelle Héliot | Le Quotidien du médecin

...Remarquable est le soin apporté au décor de toile et de papier blancs (Sandrine Lamblin), aux lumieres
(Jean-Louis Martineau), au costume (Jean-Bernard Scotto). Tous participent au projet mené a bien par
Alain Batis, qui aboutit a une réalisation diment pensée, réfléchie, raffinée, qui donne toute sa chance a
une écriture du sentiment. Jean-Pierre Léonardini | L'Humanité

Alain Batis réussit, une fois encore, un spectacle exemplaire, magnifique, profond et nourri, a la scénographie
épurée, d'une poésie totale, d’'une ampleur évanescente et lyrique qui plonge le spectateur dans une
dimension magique. Un spectacle troublant et fascinant. Le théatre est-il prophétique et peut-il changer le
monde ? En tout état de cause, ce spectacle aura changé la vie de ceux qui I'auront vu.

Martine Piazzon | Froggy’s Delight

Laetitia Poulalion est remarquable dans le réle de “Face de cuillere”, il faut un superbe talent pour tenir sur
le fil de cette écriture. Guy Flattot | France Inter

Alain Batis signe une mise en scene astucieuse avec de chiches moyens, usant des marionnettes et du
théatre d’ombre pour donner vie au monde intérieur de cette adolescente a peine éclose... condamnée,
mais rayonnante. Gwénola David | La Terrasse

Un trés beau texte de Lee Hall, scénariste de Billy Elliot, traduit par Fabrice Melquiot dans une mise en
scene bien inspirée d’Alain Batis qui par touches successives file les métaphores dans le jeu et dans la
scénographie. Safidine Alouache | Théatrorama

Cette piéce est une ode a cette autre maniére de vivre qu'est la poésie. Le geste et |la parole se rencontrent
alors. De leur union nait un sentiment de joie et d’amour qui apaisent et recentrent ’'hnomme dans son
humanité. Sabine Pinet | Visioscéne
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