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Cabaret Toy
Deux semaines de délire créatif à la Maison des Comoni au Revest.

Par quoi faut-il commencer : par les acteurs ? La pièce ? La mise en scène ? L’auteur ? Ou 
parler des sentiments et des questions nés du spectacle ?
La compagnie Hi-Han est composée d’un groupe d’acteurs dont le noyau dur s’est formé à 
l’école régionale d’acteurs de Cannes. Très tôt ils ont décidé de faire des choses ensemble, de 
créer ensemble. La rencontre des textes du poète russe Daniil Harms allait orienter leur 
démarche. Daniil Harms est mort à 37 ans dans un goulag psychiatrique.

« Moi je ne me suis pas bouché les oreilles comme ils l’ont tous fait et c’est pourquoi je suis le seul à 
avoir tout entendu. Et je ne me suis pas mis un bandeau devant les yeux comme eux l’ont fait et c’est 
pourquoi j’ai tout vu. Oui j’ai tout vu et tout entendu. Mais malheureusement je n’ai rien compris. Et c’est 
pourquoi j’ignore quelle valeur attribuer à ce que j’ai été le seul à voir et à entendre ! » 

Pour fuir cet univers d’angoisse, ses textes sont plein d’humour, cultivent la dérision, ils flirtent avec 
l’absurde. Mais comment échapper au désespoir ?

Alors peut commencer le travail de la troupe, un travail qui va durer deux ans. D’abord il a fallu 
décider de la forme qu’allait prendre le spectacle, de quel art on allait jouer : la parole, la danse, le cirque, le 
théâtre, le music-hall, le spectacle de foire… et pourquoi pas tout cela en même temps ?

Il a fallu inventer une scénographie, ébaucher des lumières… mais tout cela, nous ne l’avons pas vu. 
Ce que nous avons vu c’est le résultat et la façon dont le metteur en scène s’y est pris pour nous faire 
partager cet univers.

Par touches successives, presque à notre insu, les acteurs ont devant nous ramassé le fil qui va nous 
conduire avec eux dans les dédales d’un monde cauchemardesque et incohérent.

Alors, qu’importe le support, le mime peut succéder à la parole, on entend toujours le discours. Si les 
acteurs s’agitent pour exprimer des sentiments contradictoires, on est en phase avec eux. Mais comment 
échapper au désespoir ? Par la violence ? Les débordements sexuels ? Ou faut-il s’abrutir aux accents d’une 
musique assourdissante ou d’une danse déjantée ?

C’est alors que l’on comprend ce qu’on avait pas voulu voir, ce qu’on avait pas voulu entendre : le 
goulag n’est pas ailleurs, il n’est pas caché derrière des murs, protégé par des barbelés. Il nous cerne, nous 
menace, nous n’en sommes pas à l’abri.

Le fil de l’incohérence qui nous a conduit tout le long du spectacle a fini par nous englober nous 
aussi, la troupe a fini par nous amener avec elle sur les sentiers non balisés de la découverte de nous-mêmes.

Et s’il y avait derrière tout cela un formidable message d’espoir ? Parce que si le goulag est en nous, 
nous disposons aussi de la clé pour en sortir.
Avec son Cabaret toy, Hi-Han ne répond pas à toutes les questions. On peut même dire qu’ils nous font 
douter de nos repères.
Je ne connais pas grand-chose à l’art, pourtant ce n’est pas faute d’avoir vu et d’avoir entendu : mais 
j’avoue : je n’ai pas tout compris !... moi non plus. 

Alors pourquoi en sortant de la Maison des Comoni le soir de la première ai-je pensé à cette phrase 
lue il y a longtemps sous la plume d’André Malraux : « L’art ? Ça peut faire prendre conscience à l’être 
humain de la grandeur qu’il y a en lui. »

Hi-Han entrouvre quelques portes, explore des pistes qui sortent des sentiers battus. A l’amateur de 
théâtre qui n’aura pas vu ce spectacle, il manquera quelque chose.

Gérard Normand 
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Retour sur constructivisme.

Le spectacle Cabaret Toy a du punch, c'est-à-dire du rythme, du souffle, l’équivalent du 
caractère quand il s’agit des personnes. Les textes de Daniil Harms sont cinglants, percutants pour 
rester dans l’allégorie pugilistique, mais ce sont des petites machines qui fonctionnent toutes seules,  
dans l’isolement et l’ignorance du reste qu’est le monde. L’unité ne peut leur venir que du dehors et 
c’est là que Guillaume Cantillon a réussi son coup, chacune des pièces courtes est un uppercut qui 
fait mouche.

L’unité étant dans la forme, il fallait trouver un fil conducteur qui ne soit pas fantaisiste,  
mais colle au propos, l’idée a été de chercher dans l’époque dans laquelle les textes furent écrits,  
c’est ainsi que le constructivisme fit son entrée dans le projet. 

Plus particulièrement, l’univers pictural de Malevitch est présent dans le maquillage et le 
costume des cinq comédiens, mais aussi dans le mode géométrique des évolutions sur le plateau et,  
plus basiquement, l’articulation de celui-ci en plusieurs formes sur différents niveaux. 

Pour bien marquer la chose, nous avons même droit dans la chanson finale à deux 
magnifiques guitares malévitchiennes : l’accessoire n‘a d’intérêt que si il rejoint l’œuvre d’art, 
semblent-ils nous chuchoter à l’oreille ! Quand à la référence au cabaret, elle aussi n’arrive pas 
comme une mouche sur le potage, puisque l’ordre séquentiel et le rythme rapide en sont les signes 
caractéristiques.

La stylisation d’une écriture scénique ne naît pas d’une volonté d’aller vers le formalisme. 
C’est la cohérence de cette écriture qui permet que tout ce qui fait style trouve sa place (…)

Dés ce premier spectacle lourd sur le plateau digne de ce nom que lui a offert Jean-Claude 
Grosse aux Quatre Saisons, Guillaume Cantillon réussit un vrai « coup de maître ». Une évolution 
est en cours (et ceux qui ont pu voir la petite forme, sorte de brouillon de ce spectacle, en auront 
peut-être une idée plus complète) et l’on souhaite qu’elle puisse se poursuivre. 

La stylisation des formes n’est pas une systématisation, autrement dit, il faut être attentif à  
l’écueil « biomécanique », cette façon de bouger en scène développée dans l’union soviétique des 
années 30 pouvant dégénérer en une sorte de culture physique horripilante. La seule voie qui mène 
plus loin ne peut pas ignorer l’enseignement et l’exemple de Tadeusz Kantor, le premier qui, de 
façon radicale a ramené le corps des acteurs au niveau des objets hétéroclites dont il s’ingéniait à  
peupler ses plateaux. 

Là encore, la peinture joue un rôle central (…) je dois avouer que l’effet est saisissant : la 
parenté et continuité saute aux yeux. C’est donc plus par cette référence qui tient la route à la  
peinture abstraite que l’équipe de Cantillon se rapproche de l’univers de Kantor (…)

On souhaite que Guillaume Cantillon puisse trouver -ou recevoir- les moyens de « persister dans 
son effort » (…)

Jean-Philippe Faure

Sud Théâtre 
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