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Elsa DECAUDIN a présenté "Syntonie" à l'Aire, rue Bayard. 
"Syntonie" est le nom d'une pièce pour une danseuse, un 
photographe, un musicien, un éclairagiste. 
La danseuse sert un temps de modèle au photographe, qui grâce à la 
magie des télécommunications et de l'image numérique peut 
rebalancer sur écran ses images, de manière quasi-instantanée (cf. 
photo ci-contre où Elsa est multipliée). 
Ensuite la danseuse s'émancipe. Ou peut-être est ce le photographe. 
Enfin, tous deux font leur chemin chacun de leur coté, en allant vers 

l'arty. La danseuse s'y révèle infiniment plus intéressante que le photographe. 
Ils se retrouvent alors pour une séquence où les images ne sont plus en direct, mais correspondent - quant à 
la pose de la danseuse et aux faux déclenchements de l'appareil. Les images - prises antérieurement - sont 
bucoliques. 
Enfin, on revient au travail du début, mais les gestes sont passés du comique au poétique et la photo perd 
son coté documentaire pour passer vraiment dans la fiction du cadrage. 
 
Je n'aime pas trop raconter les choses qui se passent à un spectacle... mais là c'était nécessaire. 
 
Je ne suis pas trop fan de ce travail. Je dois reconnaître qu'il est bien construit et qu'il correspond à une 
vraie réflexion d'action. 
La construction, c'est un passage du comique au poétique par plusieurs temps, qui amènent 
progressivement les corps et les images vers une conceptualisation de l'espace de la scène, où sont intégrés 
les spectateurs. Cette conceptualisation s'adresse au corps du spectateur, c'est donc bien à de la danse qu'on 
a affaire. Mais elle s'adresse trop au corps du spectateur par des incitations à bouger lui même, bien plus 
que par : la suggestion par les corps des acteurs sur scène. De plus, les ruptures de rythme (y compris dans 
le rapport spectateur-danseuse, qui est rompu volontairement plusieurs fois !) tirent le spectateur vers un 
"zapping" mental, qui enlève du poids affectif à la représentation (c'est plus proche du musée que de la 
scène). 
 
Enfin, dernier reproche, l'image photographique est anecdotique par rapport à la qualité de la danseuse. 
Cela amène à privilégier les "trucs" techniques. Or, une image forte, c'est tout sauf de la technique. 
 
C'est à mon avis une limitation de poids. La danseuse peut s'amuser à singer, mais quand elle décolle, elle 
nous emporte vers de la poésie. La photo n'y arrive pas. D'ailleurs la musique a un peu le même problème. 
De la guimbarde avec des tonnes d'échos, cela reste de la guimbarde ! Une image anodine bien projetée 
reste anodine. La virtuosité technique fait que souvent les auteurs mettent plus de temps à s'en rendre 
compte. 
 
On notera que le simple contact des corps des différents intervenants à peu près au début de la fin, suffit à 
lui seul à changer l'affectif du spectateur. C'est puissant, un corps bien contrôlé par la chorégraphie clikez 
Une photo, c'est moins puissant, ça a donc intérêt à être très, très fort. 
 
Jean-Marc Douaillard / le 29 novembre 2007 
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