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Okina
Les rites du Japon ancestral sont à l’origine de cet Okina, solo que Maxime Kurvers 
a imaginé pour et avec la comédienne Yuri Itabashi. Seule au plateau, elle porte le 
récit d’un spectacle inatteignable.
Dans la poursuite de ses recherches en anthropologie théâtrale, Maxime Kurvers 
a étudié certains types de spectacles vernaculaires japonais – dengaku, kagura 
et bien sûr nō – et y a découvert une pièce dont l’interprétation est interdite aux 
femmes, Okina : «  C’est un ballet religieux issu du nō et dont les danses rituelles 
empruntent à des cérémonies rurales très anciennes, d’avant même la création 
du nō au XVème siècle, et qui sont liées à des rituels shintoïstes et bouddhiques  ». 
Historiquement, en tant que danse sacrée, l’Okina ne peut être prise en charge que 
par des hommes.
Aujourd’hui, Maxime Kurvers demande à la comédienne Yuri Itabashi de 
représenter l’interdit, de danser le mythe, d’embrasser le sacré.

Maxime Kurvers
Maxime Kurvers, né en 1987 à Sarrebourg en Moselle, vit actuellement à Paris. Il 
poursuit des études théoriques en arts du spectacle à l’université de Strasbourg 
avant d’intégrer la section scénographie de l’École du Théâtre National de 
Strasbourg (2008-2011). 
En 2015, il réalise avec Pièces courtes 1-9 sa première mise en scène, sous la forme 
d’un programme théâtral qui interroge les conditions minimales de sa propre 
réalisation. Créé à l’automne 2016, Dictionnaire de la musique prolonge ce 
questionnement du théâtre et de ses ressources par la présence et l’histoire d’autres 
médiums. La naissance de la tragédie est un solo pour et par l’acteur Julien Geffroy. 
Idées musicales (2020) est un récital musical expérimental. Depuis 2018, il travaille 
sur un projet au long cours, Théories et pratiques du jeu d’acteur·rice (1428-2021), 
une bibliothèque vivante pour l’art de l’acteur en 28 chapitres. 4 questions à Yoshi 
Oida (2022) prolonge autrement ces questions d’anthropologie théâtrale.
Maxime Kurvers a été artiste associé à la Ménagerie de verre pour la saison 
2016-2017 et à la Commune - CDN d’Aubervilliers de 2016 à 2023. Il a été artiste 
résident à la Saison Foundation Tokyo en 2020 et au Kinosaki International Art 
Center en 2024.
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→ Rencontre
Rendez-vous dans la Serre pour une 
conversation croisée entre les artistes 
Maxime Kurvers, Maya Masse et Maud 
Blandel, modérée par Marion Colléter, 
directrice adjointe du Cndc.

Jeudi 20 mars | 21h30

Jeudi 20 mars | 19h 
Vendredi 21 mars | 19h
Studio de création

Durée : 1h20



Entretien
avec Maxime Kurvers

Maxime, ton travail explore l’histoire 
du théâtre et sonde le médium 
théâtral. Peux-tu partager certaines 
réflexions qui traversent ta recherche 
artistique ?
En effet, depuis 2018 et le solo 
La naissance de la tragédie, je travaille 
sur des sujets propres à l’histoire 
de ma pratique. Je m’intéresse 
au dispositif théâtral en tant que 
métonymie du monde qu’il entend 
représenter, non pas dans les sujets 
qu’il traite mais plus directement dans 
son organisation et dans la façon 
dont il permet, accueille, transforme 
différentes manières de faire monde, 
via la représentation. Pour tenter de 
comprendre cela, je me suis pour 
l’instant beaucoup concentré sur le 
rôle et la fonction des interprètes. 
C’était le cas dans La Naissance de la 
tragédie, mais aussi dans Théories et 
pratiques du jeu d’acteur·rice (1428-
2022), 4 questions à Yoshi Oida et, plus 
récemment, Okina. Ces spectacles 
ont en commun de s’intéresser à des 
notions d’anthropologie théâtrale, et 
plus précisément à certains registres 
spécifiques du jeu dans leur manière 
d’organiser un plan de conséquence 
multiple : esthétique (c’est-à-dire 
leur capacité à symboliser quelque 
chose du monde), éthique (dans ce 
que ces pratiques présupposent de 
l’intelligence de celles·eux à qui elles 
s’adressent), politique (ou comment 
il s’écrivent en réaction à un contexte 
socio-historique donné). Ainsi 
j’espère réussir à faire comprendre 
que ces questions ouvertement 

méta-théâtrales ou auto-réflexives 
dépassent en fin de compte la 
question du théâtre et touchent plus 
largement aux problématiques de la 
représentation de soi et des autres.

Ces dernières années, tu as focalisé 
ton attention sur l’art théâtral 
japonais. Comment ton intérêt s’est-il 
focalisé sur cette culture ?
C’est en travaillant au corpus 
théorique sur le jeu théâtral qui allait 
devenir la ressource principale du 
spectacle Théories et pratiques du 
jeu d’acteur·rice (1428-2022), que 
j’ai découvert les écrits de l’acteur et 
théoricien Zeami, un des fondateurs 
du théâtre nō au XVème siècle. J’ai 
à cette occasion décidé de mener 
des recherches au Japon, axées sur 
les pratiques de jeu traditionnelles, 
vernaculaires et parfois non 
professionnelles, dans le nō, le kagura 
et le dengaku. Ces trois pratiques se 
distinguent résolument du théâtre 
moderne et post-moderne européen 
tel que nous le connaissons et le 
pratiquons (et dont la dramaturgie 
repose majoritairement sur le rapport 
que la représentation réussit à 
entretenir – non sans heurts – à la 
mimésis). Ces trois genres théâtraux 
au contraire, résultant chacun à leur 
manière du syncrétisme de récits, de 
rites, et de pratiques spectaculaires 
très anciennes, se déploient dans 
l’idée que le théâtre est un langage 
en soi, avec sa grammaire propre, 
souvent très peu narrative et la plupart 
du temps non réaliste. Et c’est ça qui 

me bouleverse : le théâtre y apparaît 
comme un langage pour symboliser le 
monde et en avoir une compréhension 
augmentée, à l’instar de ce que les 
sciences dures, la phénoménologie ou 
la philosophie permettent de se figurer 
comme nouvelles images intelligibles 
du monde.

Dans Okina, tu invites l’actrice Yuri 
Itabashi à réinterpréter/revisiter 
Okina, un rituel chanté et dansé du 
théâtre no interdit de représentation 
aux femmes. Peux-tu retracer la 
genèse et l’histoire de cette création ?
C’est au cours de mes recherches au 
Japon que j’ai rencontré une actrice 
de nō de 36 ans. En discutant avec 
elle de son parcours mais aussi de 
l’organisation de son travail au sein 
d’un répertoire détenu et interprété 
en grande partie par des hommes, 
elle a mentionné Okina, une pièce 
de nō que les femmes ne sont pas 
autorisées à jouer. J’ai alors compris 
que cette interdiction était en partie 
liée à la question du rituel religieux 
(strictement géré par les hommes) 
et au concept de kegare (souillure) 
qui associe certaines expériences 
humaines (mort, accouchement, 
menstruations) à l’impureté. 
À l’époque de cette rencontre, je 
venais de mettre en scène une pièce 
sur la tragédie antique (La naissance 
de la tragédie), où l’imaginaire du 
public était sollicité pour reconstituer 
ce qui ne pouvait être montré car 
perdu. Lorsque j’ai pris conscience de 
l’impossibilité de faire jouer et incarner 

Okina par des femmes, j’ai tout de suite 
pensé qu’il s’agissait là d’une question 
théâtrale qui pourrait donner lieu à un 
solo embrassant le même principe. 
Ainsi, grâce à son imaginaire, une 
actrice pourrait rendre à elle-même 
cet Okina qui lui est refusé. C’est donc 
le projet que j’ai proposé à cette jeune 
actrice de Nô et qu’elle a, à ma grande 
surprise, accepté. Mais quelques mois 
plus tard, j’ai appris par son maître 
qu’elle avait abandonné sa carrière et 
que par conséquent je ne pouvais plus 
lui parler. J’ai immédiatement essayé 
de contacter d’autres actrices de nō 
pour leur proposer mon idée. Mais à 
chaque fois, j’ai reçu la même réponse 
de la part de leurs maîtres : « Aucune 
actrice ne peut vous parler d’Okina ». 
En décembre 2021, je suis à Paris, et je 
n’ai aucune solution pour mon projet, 
n’ayant réussi à rencontrer aucune 
actrice de nō avec qui y travailler. 
Par hasard, je vois Eraser Mountain de 
Toshiki Okada. Je revois Yuri Itabashi 
sur scène. Je l’avais déjà vue lors d’une 
performance d’Okada à Kanazawa et 
dans laquelle elle m’avait intéressé 
par sa physicalité, surtout quand 
elle bougeait très peu. Elle me faisait 
penser à du nō contemporain, bizarre, 
déconstruit ou flegmatique. J’ai tout 
fait pour pouvoir lui parler de mon 
idée, car j’avais l’intuition qu’en tant 
qu’actrice de théâtre expérimental, 
elle ne se sentirait pas concernée par 
cette interdiction, et qu’ainsi nous 
allions pouvoir aborder librement 
les problématiques soulevées par 
l’Okina traditionnel. Yuri m’a dit assez 



rapidement qu’elle était intéressée 
mais qu’elle ne connaissait pas bien 
le nō, ce qui m’a réjoui car cela nous 
mettait sur un pied d’égalité pour 
commencer le travail. Finalement, le 
spectacle est une façon pour Yuri de 
rendre compte de son chemin pour 
comprendre en quoi Okina, en quoi le 
nô et en quoi cet interdit la regardent 
directement ; et comment l’embrasser, 
et, pourquoi pas, tenter malgré tout 
de l’incorporer à travers plusieurs 
tentatives dansées.

Le corps occupe toujours une place 
importante dans ton travail. Comment 
envisages-tu le corps et la dimension 
« chorégraphique » dans ta recherche ?
J’ai délibérément écrémé les 
paramètres avec lesquels je m’autorise 
à travailler : par peur et rejet du 
fétichisme consistant à penser que le 
théâtre se produit dans l’exégèse d’un 
grand texte, j’ai, dès mes premiers 
spectacles, décidé de ne pas utiliser 
le répertoire de manière frontale. Par 
volonté de ne pas produire d’objets ou 
machines scéniques nouvelles, j’évite 
aussi la scénographie et ne l’emploie 
qu’avec parcimonie. Si le corps occupe 
une place importante dans mon travail, 
c’est donc qu’il ne me reste plus grand 
chose d’autre à employer pour essayer 
de construire une représentation ! 
Le corps est la manifestation des idées 
portées par le spectacle. En fait, je 
crois que le théâtre arrive précisément 
dans l’écart entre les hypothèses 
(intellectuelles, conceptuelles) portées 
par la pièce et la façon dont elles 

se traduisent physiquement chez 
l’interprète qui essaie, par sa plasticité, 
de rendre justice à l’idée (et tant pis si 
ça échoue parfois). Je crois aussi qu’il y 
a toujours un moment des répétitions 
où je réalise que le spectacle devra 
trouver son hybris. C’est-à-dire qu’il 
faut à tout prix que j’arrive à aider les 
interprètes à trouver un endroit de 
leur corps où accrocher les affects 
que le spectacle leur permet de 
mobiliser. C’est la tension vers l’hybris 
(même si j’ai identifié que dans mes 
spectacles, elle était plutôt modérée) 
qui crée le spectacle. Et je ne crois 
pas que tout ça ait directement à 
voir avec la « chorégraphie », donc. 
Pour Okina, il est vrai que comme le 
référent initial était la série des danses 
rituelles qui constitue la pièce de nō 
éponyme d’origine, ça passe un peu 
plus directement par la danse que 
pour d’autres spectacles. Mais ce sont 
des danses qui fonctionnent sur un 
rythme très étrange ; d’une grande 
lenteur, souvent avec très peu de 
mouvements, et en même temps très 
énergétiques.

Peux-tu partager certaines réflexions 
qui sont au cœur de ta création Okina ?
À titre personnel, la question de l’inter-
diction faite aux femmes d’interpréter 
Okina, m’a amené à m’interroger 
sur le pouvoir de la tradition et sur 
les situations qui permettent de 
s’opposer au conservatisme. Si on 
observe la mythologie japonaise et 
que l’on parcourt par exemple le Kojiki, 
le plus ancien texte japonais connu, 
le premier spectacle mentionné se 
trouve dans un épisode où la déesse 
du soleil, Amaterasu, se cache dans 
une grotte, plongeant le monde dans 
l’obscurité. Une cohorte de dieux 
s’était alors rassemblée au pied du 
rocher et parmi eux, la déesse Uzume 
qui, grimpant sur un tonneau renversé, 
fut amenée à effectuer une danse 
qui provoqua un tel tumulte que 
cela fit sortir Amaterasu et ramena 
la lumière sur terre. Le premier 
spectacle était né. Et le premier acteur 
était une actrice. Historiquement, 
on sait que des troupes féminines 
itinérantes existaient au XVIème siècle 
et ont par conséquent contribué à 
l’élaboration du nō. Ce n’est que plus 
tard, par l’exégèse que les troupes 
exerceront des textes fondateurs, 
par les goûts des producteurs de ces 
spectacles et le polissage formel que 
cela impliquera, que la présence des 
femmes dans ce genre théâtral tendra 
à disparaître : la vision de la féminité 
présentée dans le nō deviendra 
majoritairement pensée et interprétée 
par des hommes. Les guerres, elles-
aussi essentiellement menées par 

les hommes, auront parfois forcé 
la tradition, nécessitant le retour 
des femmes disponibles sur scène 
pour remplacer les acteurs partis au 
combat. Aujourd’hui, un sixième des 
interprètes de nō sont des actrices. 
Ainsi, ces changements successifs, 
ces régimes d’exceptions permettant 
de nouvelles règles, m’amènent à 
penser que le genre d’interdits porté 
par un rituel tel qu’Okina sera amené à 
changer. Je ne dis pas que la tentative 
de Yuri d’incorporer ces danses 
permet de changer quoi que ce soit 
de la situation du théâtre nō au Japon. 
Mais cela permet d’après moi de 
travailler l’idée que ce à quoi on assiste 
n’est que de passage : le théâtre tel 
qu’on le connaît n’est rien. Rien qui ne 
mérite qu’on s’y attache avec autant 
de force. Et l’histoire du théâtre n’est 
qu’une succession de débuts et de 
fins, se recouvrant l’une l’autre. Le 
monde tel qu’on le connaît va changer. 
Ce qui semble immuable peut changer. 
C’est le courant général de l’histoire.

Propos recueillis par 
Wilson Le Personnic



À voir pendant le festival Conversations

Como una baguala oscura
Nina Laisné et 
Néstor ‘Pola’ Pastorive 
Samedi 22 mars | 20h30

Dans sa nouvelle création, Nina Laisné 
embarque le danseur Néstor ‘Pola’ 
Pastorive et la pianiste Hilda Herrera dans 
un voyage au long cours rapprochant ces 
deux figures uniques et libres qui écrivent 
l’histoire du folklore argentin.

Múa
Emmanuelle Huynh
Mercredi 26 mars | 19h & 21h30

« Múa est à vivre comme une expérience 
où obscurité-lumière, apparition-
disparition, silence-musique, danse et 
immobilité sont les interfaces d’une seule 
et même chose : l’avènement à soi-même 
et au monde. » 
Emmanuelle Huynh

Allez voir ailleurs

Partenaires

Le Cndc – Angers (Centre national de danse contemporaine) est une association Loi 1901 subventionnée par 
le Ministère de la Culture – DRAC des Pays de la Loire, la Ville d’Angers et le Département de Maine-et-Loire.

Une soirée au Quai
Bar et restauration
Toute la soirée, le bar du Quai est ouvert au 
cœur du Forum et le restaurant La Réserve 
sur le toit terrasse.

La librairie
En partenariat avec la librairie angevine 
Contact, une sélection de livres en lien avec 
la programmation vous est proposée dans  
le Forum du Quai

Infos pratiques
contact@cndc.fr   
02 44 01 22 66
www.cndc.fr
Instagram : @cndc_angers
Facebook : cndc.angers

Pour réserver vos places et adhésions, 
rendez-vous sur l’application du Quai, 
sur la billetterie en ligne lequai-angers.eu 
ou par téléphone au 02 41 22 20 20.

→ Œuvres présentées dans le Forum du Quai
— Exposition d’Ikue Nakagawa : Danseuse et chorégraphe, l’artiste utilise le dessin 
comme outil d’introspection et base de création pour ses spectacles, transformant 
chaque série en scénographie où le corps prend vie.
— Vidéo d’Alix Boillot : Dans la fontaine de la Villa Médicis, Alix Boillot invite Valentina 
D’Angelo, batteuse romaine, à interpréter Grace de Jeff Buckley.
Entrée libre aux horaires d’ouverture du Quai.


