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2 L’équipe à la table d’accueil de l’événement.

1 Ouverture des journées de réflexion et d’exploration collectives à l’auditorium de la BAnQ.
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INTRODUCTION 
(Véro Leduc et Marie Achille)

Organisées à l’initiative de la Chaire de recherche sur la citoyenneté culturelle des personnes sourdes et les 
pratiques d’équité culturelle, les JOURNÉES DE RÉFLEXION ET D’EXPLORATION COLLECTIVES LA DIVERSITÉ 
CACITAIRE FAIT VIBRER LA CULTURE ont rassemblé plus de 200 artistes de la diversité capacitaire et acteur-rices 
du milieu culturel. Cet événement unique s’est tenu sur trois jours, du 19 au 21 octobre 2023 à l’auditorium de 
la Bibliothèque et Archives nationales du Québec dans le centre-ville de Tiohtià:ke (Montréal).

Ce compte-rendu permet de garder des traces réflexives de cet important évènement qui visait à  permettre aux 
participant·es de découvrir des pratiques d’artistes sourd·es, handicapé·es, neuroatypiques et  psychoatypiques 
et à sensibiliser les milieux artistiques aux enjeux d’équité culturelle. Ces JOURNÉES DE RÉFLEXION ET 
D’EXPLORATION COLLECTIVES s’inscrivent dans la foulée d’une campagne de communication lancée en mai 
2023, intitulée LA DIVERSITÉ CAPACITAIRE FAIT VIBRER LA CULTURE.

LA CAMPAGNE « LA DIVERSITÉ CAPACITAIRE FAIT VIBRER LA CULTURE »

La campagne LA DIVERSITÉ CAPACITAIRE FAIT VIBRER LA CULTURE est une initiative de sensibilisation ayant pour 
but d’inciter le milieu culturel à poser des actions pour développer l’équité culturelle à l’égard des  personnes de 
la diversité capacitaire, un terme désignant « l’ensemble des personnes sourdes, handicapées, neurodivergent·es 
et psychodivergent·es » (Leduc, 2022). Nous souhaitons notamment augmenter la présence des personnes 
sourdes et handicapées dans les milieux culturels et sensibiliser les travailleurs et travailleuses des milieux 
culturels, afin notamment de favoriser l’embauche des personnes de la diversité capacitaire et d’améliorer leur 
représentativité au sein de ces milieux. L’objectif est également de favoriser une plus grande diffusion et un 
meilleur financement de leurs pratiques artistiques et d’encourager les collaborations entre les artistes capacités 
(non handicapé·es) et artistes de la diversité capacitaire pour favoriser une plus grande accessibilité culturelle.

3 Vue sur la table ronde d’ouverture depuis l’entrée de l’auditorium de la BAnQ.
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Initiée par la Chaire de recherche du Canada sur la citoyenneté culturelle des personnes sourdes et les pratiques 
d’équité culturelle, cette campagne est menée en collaboration avec le Conseil des arts et des lettres du Québec, 
le Conseil des arts de Montréal, SLCB [une entreprise d’accessibilité] et un comité aviseur formé de plusieurs 
membres des milieux culturels, en partenariat avec 35 organismes des milieux culturels et de la recherche : le 
CELAT - Cultures - Arts - Sociétés, la Fondation Phi, le Centre Segal des arts de la scène, la Chaire de recherche du 
Canada sur l’injustice et l’agentivité épistémiques, le collectif Autiste de l’UQAM, Compétence Culture, Corpuscule 
Danse, DC Art Indisciplinaire, En piste - Regroupement national des arts du cirque, Exeko, le  Festival Phenomena, 
la Fondation des Sourds du Québec, Joe Jack & John, La Chapelle Scènes Contemporaines, le  Laboratoire 
Handicap Sourditude et Innovations, Les Muses : Centre des arts de la scène, le Musée d’art contemporain, le 
MEM - Centre des mémoires montréalaises, OBORO, la Place des Arts, les Productions Auen, les  Productions des 
pieds des mains, le Regroupement des centres d’artistes autogérés du Québec, le  Regroupement québécois de 
la danse, Spectrum Productions, Spill PROpagation, le Théâtre de l’Affamée, le Théâtre du Rideau Vert, le Théâtre 
Espace Libre, l’UQAM et la Faculté de communication de l’UQAM,  Vidéographe, Visions sur l’art Québec, WECAN 
et Why Not Theater.

« S’intéresser, s’outiller, s’engager. La diversité capacitaire fait vibrer la culture. Découvrez une foule de res
sources sur equiteculturelle.ca ». Voilà la trame narrative de la vidéo haute en couleur lancée sur les médias 
sociaux le 31 mai 2023 dans le cadre de la première partie de la campagne. La diffusion de cette capsule vidéo 
de 50 secondes sur les médias sociaux se terminait par une invitation à visiter une page internet. En date de juin 
2024, la vidéo a récolté 155 450 vues. La vidéo présente des artistes de la diversité capacitaire. La page internet 
www.equiteculturelle.ca regroupe une foule d’informations pour inciter toute personne œuvrant dans les 
milieux de la culture à poser des actions pour favoriser l’équité culturelle.

4 Visuel de la campagne
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LES JOURNÉES DE RÉFLEXION ET D’EXPLORATION COLLECTIVES LA DIVERSITÉ 
CAPACITAIRE FAIT VIBRER LA CULTURE

Suite au lancement de la campagne en mai 2023, les journées organisées en octobre 2023 convient les gens à 
découvrir les œuvres et les processus créatifs d’artistes de la diversité capacitaire. Plusieurs artistes internationaux, 
nationaux et locaux sont invité·es dans le cadre d’ateliers, de tables rondes et de performances. 

Dix ateliers participatifs abordant différentes pratiques artistiques sont animés par une vingtaine d’artistes, 
chercheur-es et travailleur·ses culturel·les s’identifiant presque entièrement à la diversité capacitaire : Audrey-
Anne Bouchard, Dawn Jani Birley, Denise Beaudry, Dina Cindric, Edgar Lacolz, Edon Descollines, Élyse Hardy, 
Erika Bernal, Goldjian, Jessica Cacciatore, Joannie Douville, Kim Sawchuk, Laurie-Anne Langis, Line Grenier, 
Map, Maricarmen Graue Huesca, Marieke Hassell-Crépeau, Menka Nagrani, Pamela Witcher, Paula Bath 
et Tiphaine Girault.

Trois tables rondes animées par les membres de la Chaire abordent des enjeux contemporains. La table ronde 
animée par Sarah Heussaff rassemble Audrey-Anne Bouchard, Jenelle Rouse, Luca « Lazylegz » Patuelli et Mar
ven Clerveau autour du thème de l’autodétermination des artistes de la diversité capacitaire. Celle animée par 
Sendy-Loo Emmanuel convie Landry Mbassi, Erika Bernal, Po B. K. Lomami et Marsha Ireland à échanger sur les 
défis de l’intersectionnalité, notamment en matière de diversité capacitaire et de diversité culturelle. Menée en 
plusieurs langues des signes, la table ronde animée par Laure Abdelmoumeni porte sur les enjeux relevant du 
fait d’être sourd·e dans le monde du théâtre, grâce aux échanges avec Dawn Jani Birley et Martin Cross.

Par ailleurs, cinq performances menées par 13 artistes nous invitent dans les mondes du slam, de la  poésie, du 
théâtre et du stand-up de façon tout à fait novatrice, grâce au travail d’Annie-Kim Charest Talbot,  Dominique 
Ireland, Ebony R. Gooden, Edgar Lacolz, Erika Bernal, Hodan Youssouf, Jennifer Manning, Jo-Anne Bryan, 
Maricarmen Graue Huesca, Natasha Courage Bacchus, Roselyne Chevrette, Sarah Snively et de Tamyka Bullen  
En plus de deux ateliers offerts en ligne, deux performances en mode virtuel sont proposées - celles des artistes 
Chisato Minamimura et Hannah Gadsby. Finalement, les convives sont invité·es à se joindre à une activité de 
création collective animée par Benz DeBrosse et à visiter une exposition photo conçue par Marie-Pierre Petit 
et Caroline Hayeur.

Riches en découvertes, réflexions et échanges, les JOURNÉES DE RÉFLEXION ET D’EXPLORATION COLLECTIVES 
LA DIVERSITÉ CAPACITAIRE FAIT VIBRER LA CULTURE sont un véritable espace de rencontre entre artistes,  

5 Des artistes et académicien·nes sourd·es posent pour la photo à la suite d’une table ronde: Dominique Ireland, Natasha Courage Bacchus, 
Marsha Ireland, Martin Cross, Dawn Jani Birley, Hodan Youssouf, Pamela Witcher, Véro Leduc et Laure Abdelmoumeni.
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chercheur·es et travailleur·es culturel·les venant du Québec, de l’Ontario, de l’Alberta et de la communauté 
autochtone Oneida, mais aussi de l’international grâce la présence de nombreux·ses invité·es du Mexique, de 
France, d’Angleterre et de Finlande. L’exploration de pratiques artistiques originales et audacieuses ainsi que les 
discussions autour d’enjeux favorisent de nombreuses rencontres qui, espérons-le, contribueront à construire 
des ponts et à donner vie à de futurs projets. Que la diversité capacitaire fasse bel et bien vibrer la culture, 
encore et encore !

UNE DANSE À PLUSIEURS

Ce compte rendu est une danse à plusieurs, chaque membre de l’équipe a été invité·e à esquisser un compte-
rendu réflexif afin de couvrir la programmation de l’événement. La diversité des styles d’écriture est à l’image de 
la diversité des membres de la Chaire et de l’équipe d’organisation des journées de réflexions et d’explorations 
collectives ; une diversité que nous célébrons.

Bonne lecture !

6 L’équipe est tout sourire à la fin de la première journée: Émilie Peltier, Geneviève Bujold, Sarah Heussaff, Eli Cortes Carreon, Marie Achille, 
Marieke Hassell-Crépeau, Victoire Bajard, Véronique Morin, Virginie Claveau, Véro Leduc, Laure Abdelmoumeni et Sendy-Loo Emmanuel.
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DÉROULEMENT GÉNÉRAL DE L’ÉVÈNEMENT 
(Véronique Morin)

Les Journées de réflexion et d’exploration collectives La diversité capacitaire fait vibrer la culture se sont 
déroulées de façon positive et organique. Le 19 octobre, toustes étaient convié·es pour l’ouverture de l’événement 
à la Grande Bibliothèque, située sur le Boulevard de Maisonneuve Est, proche à la station de métro Berri UQAM. 

À leur arrivée, l’équipe accueillait chacun·e à leur tour pour prendre leur présence. Les participant·es recevaient 
alors des indications sur le premier événement à venir dans l’auditorium. Iels étaient également invité·es à 
inscrire leur nom sur un autocollant.

En se dirigeant en bas de l’auditorium et/ou par l’ascenseur au niveau du sous-sol, il y avait toutes les salles 
des ateliers et un corridor avec collations et café disponibles pour le public. Dans une des salles, une exposition 
en partenariat avec le Festival Phénoména avait lieu. Elle le serait jusqu’à la fin de l’événement. Les mesures 
d’accessibilité étaient également présentées.

L’objectif était d’offrir une approche personnalisée qui permettrait à chacun·e de nommer ses besoins pour que 
les membres de l’équipe puissent lui présenter les moyens disponibles pour y répondre. Dans l’énergie du début 
de colloque, certaines mesures d’accessibilité n’ont pu être présentées dès le premier matin, cependant cela a 
pu être fait plus tard dans l’événement. Il était également possible de se référer au guide d’accessibilité, conçu 
pour l’occasion1. À l’arrivée, des groupes se formaient, certain·es se retrouvaient, certain·es s’attendaient. Le  
sentiment de communauté était définitivement présent. 

Après l’ouverture et la première table ronde, il y eu une pause dîner avec une activité de peinture collective. 
Puis, en après-midi, les premiers ateliers se sont tenus sur une durée d’une heure trente. En fin de journée, tout 
le monde s’est retrouvé pour la table ronde de clôture. À l’accueil, certain·es venaient déjà voir l’équipe avec 
des questions sur le lendemain, celleux qui n’avaient pas prévu revenir étaient maintenant tenté·es. L’alternance 
entre moments communs et moments en petits groupes a permis des partages dans différents contextes, ce qui 
pouvait répondre de différentes façons aux besoins de chacun.

Le lendemain, une activité en ligne a eu lieu en matinée. En après-midi, les participant·es étaient invité·es à 
revenir à la BAnQ pour d’autres ateliers, offerts majoritairement en présentiel à l’exception d’un atelier en mode 
virtuel. La répartition dans chacun des ateliers s’est faite de façon assez fluide. En fin de journée, une table ronde 
de clôture nous a rassemblé à nouveau dans l’auditorium.

Pour la dernière journée, l’ambiance était festive. Plusieurs artistes et participant·es sont arrivé·es en avance 
pour le 5 à 7 prévu en début de soirée. Les conversations allaient de bon train jusqu’au début du spectacle lors 
duquel tout le monde s’est retrouvé dans la salle afin d’assister à trois performances. Celleux qui en avaient 
besoin avaient accès à de la traduction en simultanée puisque plusieurs langues étaient utilisées par les  artistes 
sur scène : la langue des signes québécoise (LSQ), la langue des signes américaine (ASL), les signes  internationaux 
et l’espagnol. À la fin, plusieurs semblaient vouloir rester et discuter encore et encore.

La flexibilité et l’écoute de l’équipe ont été des facteurs-clés dans le bon déroulement de l’événement et sa 
préparation. De même l’enthousiasme et l’ouverture des participant·es et artistes a permis d’enrichir ces trois 
journées de partage.

1 Le guide d’accessibilité et le programme de l’événement sont disponibles sur le site internet de la Chaire : equite-culturelle.uqam.ca

https://equite-culturelle.uqam.ca/
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RETOUR SUR L’ÉVÈNEMENT, UN MOMENT À LA FOIS

JEUDI 19 OCTOBRE 2023

OUVERTURES ET PERFORMANCES 
(Sarah Heussaff )

L’événement s’ouvre en présence de toustes les participant·es invité·es, l’équipe, ainsi que le public. Véro Leduc, 
titulaire de la Chaire de recherche du Canada sur la citoyenneté culturelle des personnes sourdes et les pratiques 
en équité culturelle, assure l’introduction de l’événement. Accompagnée d’interprètes ASL et LSQ-français 
situé·es en avant de la scène et de traducteur·rices en anglais, français et espagnol en cabine en arrière de 
la salle, Véro présente brièvement la Chaire et sa mission. L’équipe est également remerciée et conviée à se 
signaler dans la salle. Appuyée par les photographies d’archives d’événements passés projetées sur grand écran, 
Véro Leduc revient synthétiquement sur les dernières rencontres publiques organisées par la Chaire au cours 
des deux dernières années. Elle laisse ensuite la place à Marsha Ireland, ainée sourde Oneida, qui procède à la 
reconnaissance des territoires en langue signée Oneida. Puis, Dominique Ireland, artiste sourde Oneida, performe 
le poème Transformations, en hommage à sa culture Haudenosaunee.

7 Ouverture de la première journée, Véro Leduc présente Marsha Ireland avant la reconnaissance du territoire.
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TABLE RONDE /// AUTODÉTERMINATION DES ARTISTES  
(Sarah Heussaff et Marie Achille)

À l’occasion de la table ronde d’ouverture animée par Sarah Heussaff, Audrey-Anne Bouchard, Jenelle Rouse, 
Luca Patuelli (LazyLegz) et Marven Clerveau sont convié·es. À cette occasion, les échanges sont particulièrement 
riches et généreux. Ces derniers révèlent que la notion d’autodétermination ne réfère pas uniquement à l’accès 
au droit à une vie autonome à travers des choix de vie autodéterminés, mais aussi au potentiel d’agir sur une 
transformation sociale via une présence médiatique et artistique. Plusieurs sujets ressortent de ces discussions, 
dont, entre autres, la question de l’influence des expériences personnelles du handicap sur les pratiques et les 
méthodes artistiques et créatives pour en développer des formes uniques et novatrices. L’art s’envisage alors 
comme un lieu de réunion de pairs, qui à travers cette communauté, s’encouragent et se soutiennent pour  
franchir de nouvelles étapes dans les carrières professionnelles. Les mentors jouent, à cet effet, un rôle primordial 
afin de comprendre et d’intégrer les codes qui permettent l’émergence et le développement d’une carrière 
artistique professionnelle.

Nos invité·es mettent en avant le fait qu’il est nécessaire de se regrouper et d’être soutenu·es en tant que groupe 
de personnes sourdes et handicapées dans leurs carrières artistiques, tout en soulignant qu’il est important que 
cela ne constitue pas la seule stratégie de présence et de soutien. Il apparait alors important de se regrouper 
afin de ne pas perdre le pouls des réalités audistes et capacitistes vécues dans le monde global de l’art, l’inten
tion étant de pouvoir rester conscient·es des enjeux toujours bien présents vécus par les personnes handicapées 
et sourdes, et plus particulièrement par les personnes vivant des discriminations croisées et intersectionnelles, 
plus à risques d’être empêchées dans leurs carrières.

8 Table ronde « Autodétermination des artistes de la diversité capacitaire »: Jenelle Rouse, Marven Clerveau, Luca Patuelli (LazyLegz), 
Audrey-Anne Bouchard et Sarah Heussaff.
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ACTIVITÉ CRÉATIVE 
(Sendy-Loo Emmanuel)

Suite à l’ouverture et à la première table ronde, nous nous dirigeons vers la salle de lunch. Sous la direction 
inspirante de l’artiste multidisciplinaire Benz Debrosse, cet espace de création offre l’opportunité au grand 
public et aux artistes de laisser leur empreinte artistique sur une toile blanche. Ce cadre artistique crée des 
échanges, des interactions, des rencontres et des explorations. Des moments uniques émergent, créant ainsi 
une magnifique toile de fond.

La progression de l’œuvre migre par la suite sur la scène, où l’artiste s’inspire des discussions de la table ronde 
sur la diversité capacitaire et la diversité culturelle « Les défis de l’intersectionnalité ». Cette convergence de  
couleurs et d’échanges sert de toile de fond pour l’intégration des motifs linéaires et distinctifs de Benz Debrosse, 
suscitant des regards attentifs et, selon des témoignages, procurant une expérience apaisante pour celleux qui 
sont présent·es.

Cette expérience artistique permet à chacun·e de s’exprimer à travers la peinture, ajoutant ainsi une dimension 
personnelle à cette toile vierge. Il s’agit d’un bel hommage à la maxime « L’union fait la force », faisant écho aux 
racines haïtiennes de Benz Debrosse.

9 L’artiste Benz Debrosse peint la pièce collective lors de la pause dîner.
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ATELIER 1 /// PRODUCTION MUSICALE POUR ET/OU PAR LES SOURD·ES 
(Laure Abdelmoumeni)

Dans la salle, une dizaine de chaises sont occupées par des personnes aux parcours artistiques variés. Toutes 
semblent captivées par l’atelier de Pamela Witcher, qui commence par interroger le sens du «  par, pour et 
avec » lorsqu’il est question de productions musicales. Les participant·es réalisent que cette exploration peut 
donner naissance à des créations authentiques, reflétant la perspective unique des Sourd·es et concrétisées 
par elleux-mêmes. Ces créations ont comme pouvoir de toucher profondément le cœur du public sourd, offrant 
une compréhension intime qui ne dépend pas d’un texte ou d’une perspective entendante liée au son.

Pamela Witcher présente ensuite plusieurs catégories musicales, telles que la musique lumière, la musique 
visuelle, le poème et la musique collective, à travers des vidéos courtes. L’auditoire est émerveillé par la diversité 
de ces créations et se questionne sur leurs différences. Des discussions surgissent autour de sujets tels que la 
distinction entre traduction et adaptation, surtout lorsque les signes sont similaires en LSQ, tandis qu’ils diffèrent 
en ASL. L’imagination prend le relais alors qu’iels explorent la possibilité d’une musique sans son, réalisant que la 
musique peut être omniprésente, sans les contraintes auditives.

Les participant·es se regroupent ensuite en petits groupes pour laisser libre cours à leur créativité, suivant ces 
catégories et même mélangeant les styles. Un groupe joue avec la lumière des portables, un autre se plonge 
dans le visuel, adoptant un style Visual Vernacular (VV). Toutes et tous semblent enchanté·es par cet atelier qui 
les incite à réfléchir profondément, engendrant un échange riche malgré le temps limité.

10 Trois personnes présentent leur création effectuée dans l’atelier « Production musicale pour et/ou par les Sourd·es ».
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12 Pamela Witcher montre une de ses créations lors de l’atelier qu’elle anime.

11 Quatre personnes qui participent à l’atelier « Production musicale pour et/ou par les Sourd·es » présentent leur création.
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ATELIER 2 /// CRÉATION THÉÂTRALE AU-DELÀ DU VISUEL 
(Matthew Courtemanche et Sarah Heussaff)

 

Comme on peut le lire dans le programme de l’événement, « la méthode Au-delà du visuel a été développée 
pour créer des spectacles immersifs accessibles à un public vivant en situation de handicap visuel: comment 
créer et communiquer la danse et le théâtre au-delà de la relation visuelle qui prime entre le performeur et 
le spectateur? À travers le processus de la création collective, les artistes se bandent les yeux en répétition 
pour faire des choix artistiques non pas pour leurs qualités visuelles, mais pour leurs qualités sonores, tactiles,  
spatiales, etc. Qu’est-ce qu’un objet peut communiquer par sa sonorité ou sa texture? Qu’est-ce que le mouve
ment raconte lorsqu’il n’est pas regardé mais ressenti?  ».

Dans cet atelier animé par Denise Beaudry, Audrey-Anne Bouchard et Laurie-Anne Langis, les participant·es 
sont invité·es à ouvrir et à aiguiser les sens autres que celui relatif à la vue. Les participant·es sont réuni·es en 
binômes et interagissent entre elleux. Après que leur soit demandé de fermer ou de se couvrir les yeux et en se 
laissant guider par une bande sonore proposée par les animatrices de l’atelier, il leur est proposé d’utiliser, à tour 
de rôle, des couvertures ou des écharpes afin de guider les mouvements du corps de la personne devant elleux. 
Les invité·es doivent apprendre à communiquer ou à exprimer avec leur corps et l’espace, puisqu’il s’agit d’une 
danse sans utilisation du visuel.

Tout au long de l’activité, aucun échange verbal n’a lieu entre les participant·es. Cet atelier porte donc 
à  requestionner les manières dominantes de communiquer, qui sont souvent oralistes et visuelles, en priorisant 
la communication corporelle comme vecteur de création théâtrale ou dansante. Il met donc l’accent sur  
l’importance de ne pas utiliser les mots et les expressions verbales, mais plutôt d’utiliser le son ou les  mouvements 
pour impliquer les personnes aveugles dans la création. Également, les déplacements guidés  permettent d’aller 
plus loin dans nos déplacements que lorsque nous les concevons de manière visuelle et de transcender les 
limites imposées par les quatre murs. Le toucher permet d’aborder les thèmes de manière interactive avec les 
personnes aveugles.

13 Des participant·es à l’atelier  « Création théâtrale au-delà du visuel »  réalisent une exploration.
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15 Des participant·es à l’atelier « Création théâtrale au-delà du visuel » discutent à la fin de l’atelier.

14 Les personnes qui participent à l’atelier « Création théâtrale au-delà du visuel » travaillent en paires.
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ATELIER 3 /// EXPLORATION DE MOUVEMENTS À PARTIR D’ŒUVRES D’ART 
(Marieke Hassell-Crépeau)

Au début de l’atelier, Menka Nagrani, la directrice de la compagnie Des pieds des mains, présente les exploits de 
sa compagnie, qui met en valeur les arts de la scène de personnes neuroatypiques et/ou ayant une différence 
intellectuelle. Plusieurs artistes de la compagnie sont sur place, notamment Edon Descollines, un artiste neu
roatypique multidisciplinaire, qui coanime l’atelier avec Menka Nagrani. Ensuite, la magie commence : Anne-
Hélène Chevrette, musicienne professionnelle, fait bouger les participant·es au rythme de son violon. Menka et 
Edon donnent des directives (par exemple, iels demandent aux participant·es de faire de plus gros mouvements, 
de prendre plus d’espace, etc.). Les participant·es se retrouvent alors coordonné·es dans une sorte de symbiose, 
au sein du cercle de mouvements. On les invite ensuite à créer des mouvements à partir d’oeuvres d’art visuel.

Finalement, l’atelier débouche sur une prestation sur scène d’Edon Descollines, qui récite un de ses poèmes, 
accompagné d’Anne-Hélène Chevrette au violon. Les participant·es à l’atelier sont donc invité·es à monter sur 
scène afin de bouger au rythme du poème et de la musique, ce qui occasionne un moment magnifique.

Cet atelier a mis en lumière le fait que chaque mouvement peut mener vers de belles créations et a su démon
trer que la mise en commun des différences liées à la diversité capacitaire peut éveiller une puissante force 
créatrice, comme en témoignent quelques participant·es :

« J’ai vraiment aimé l’atelier, c’était accueillant, pas stressant, inclusif. Ça m’a calmé et beaucoup  intéressé. J’ai 
adoré l’idée de faire danser des œuvres d’art visuel, ça m’a donné une façon  d’apprécier l’art que je n’avais 
pas avant. » - Sasha Li Smith

« J’en retiens la force des images comme moteur de créativité, les indications liées à l’externe  plutôt que le 
ressenti (ou des mises en situation liées à un état d’esprit) comme étant des moyens de  faciliter des moments 
artistiques en enlevant des barrières. » - Isabelle Grondin-Hernandez 

Bref, comme semblent l’indiquer plusieurs participant·es, ce type d’atelier permet de demeurer inclusif·ves et 
accessibles aux réalités de multiples personnes de la diversité capacitaire, en particulier les personnes neuroaty
piques et les personnes ayant une différence intellectuelle, dont l’inclusion est non seulement essentielle, mais 
également un vecteur de création novateur.

16 Les personnes qui participent à l’atelier « Exploration 
de mouvements à partir d’œuvres d’art » travaillent 
une exploration.
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18 Au début de l’atelier « Exploration de mouvements à partir d’œuvres d’art », les personnes participantes sont assises autour de la salle.

17 Trois membres du collectif Des pieds des mains se réchauffent avant le début de l’atelier « Exploration de mouvements à partir d’œuvres 
d’art ».
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ATELIER 4 /// L’IMPROVISATION, UNE VOIE VERS LA CRÉATIVITÉ  
(Eli Cortes Carreon)

Cet atelier animé par le Teatro Ciego (Théâtre Aveugle) de Mexico (Mexique) se déroule sur la scène de  
l’auditorium de la BAnQ. Au début, les animateur·rices invitent la dizaine de participant·es à les joindre sur la 
scène. Parmi les animateur·rices du Teatro Ciego MX, nous trouvons la musicienne Maricarmen Graue Huesca 
et la comédienne Erika Bernal, deux artistes aveugles, ainsi que le comédien Edgar Lacolz, qui se déplace en 
fauteuil roulant.

Les participant·es ont été invité·es préalablement à apporter des instruments musicaux ou des objets qui font 
des vibrations afin d’effectuer les explorations que les animateur·rices avaient préparées. Sur ce, la première 
consigne est d’explorer les différents sons et les qualités sonores que l’objet peut émettre. Cependant, comme 
quelques participant·es sont des personnes sourdes, une d’entre elles rappelle que la consigne peut être difficile 
à suivre. Maricarmen Graue Huesca nous invite donc à aller au-delà des sons, en rappelant que les sons ne 
sont pas seulement des choses qu’on peut entendre, mais que ce sont aussi des vibrations qu’on sent ou des 
mouvements qu’on voit.

Afin de décrire l’accessibilité de cet atelier, soulignons qu’il s’est déroulé en espagnol et deux traducteur·rices 
ont effectué la traduction vers le français.  Un·e interprète entendant·e a interprété en LSQ, et deux interprètes 
sourdes ont interprété en LSQ et en ASL.

19 La création est à l’œuvre lors de l’atelier « L’improvisation, une voie vers la créativité ».
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21 Un groupe de personnes discutent en espagnol, en français et en ASL lors de l’atelier « L’improvisation, une voie vers la créativité ».

20 Les participant·es à l’atelier « L’improvisation, une voie vers la créativité » travaillent en groupe.
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ATELIER 5 /// WHY NOT THEATER 
(Victoire Bajard et Émilie Peltier)

L’atelier animé par Dawn Jani Birley a pour objectif de voir comment il est possible de communiquer  différemment 
sans faire appel à une langue, sans passer par la verbalisation, en laissant le corps s’exprimer et se mouvoir dans 
l’espace. Il invite à mettre de côté l’aspect cognitif et cérébral pour ainsi laisser le « ventre » dire ce qu’il a à dire.

Pour commencer, l’animatrice propose un temps calme pour offrir aux participant·es un moment de  reconnexion 
avec le corps. Pour cela, les personnes sont allongées et s’imaginent des fils qui sont liés aux  différentes parties 
du corps, comme les marionnettes, afin de bouger les membres un par un et ensuite, s’offrir un moment de 
repos.

Ensuite, le groupe est divisé en deux parties : les marcheur.se.s et les observateur·rices. Le premier groupe a pour 
consigne de se déplacer dans l’espace de la salle en suivant leur style de marche. La deuxième consigne donnée 
est que, lorsque la lumière s’éteint, les marcheur·es doivent s’immobiliser aussitôt et reprendre la marche quand 
la lumière revient. Le second groupe observe les dynamiques des participant·es se déplaçant dans la salle. Un 
premier retour de ce dernier démontre un certain intérêt dans l’attention portée aux attitudes des personnes, 
qui sont peut-être révélatrices de certains traits de personnalité.

Les groupes restent inchangés, Dawn Jani Birley donne une autre consigne aux marcheur.se.s : marcher avec 
une certaine détermination en effectuant des trajets linéaires et directs. La consigne de la lumière est la même. 
Les observateur·rices ont pu observer un changement de la dynamique dans la marche et expriment une 
envie d’en savoir plus sur les marcheurs eux-mêmes. Un échange en groupe a lieu en reprenant les mêmes 
consignes. Les observations restent quasiment identiques : la marche avec une attitude « déterminée » capte 
plus  immédiatement l’attention des observateur·rices. Et les marcheur.se.s décrivent un changement d’énergie 
dans la marche personnelle, parfois très différentes que celle d’habitude.

Le second exercice est basé sur le travail du lâcher-prise et de la confiance envers l’autre. Des binômes sont 
constitués : un eguideur.se : une guideur.se. Le.a guideur.se accompagne le.a guidé·e(yeux fermés) par un contact 
main-main et l’invite à se déplacer et à se mouvoir dans l’espace. Un second tour est proposé, l’exercice reste 
identique à la différence que le/la guidé·e a les yeux ouverts.

Les participant·es ont exprimé une différence de confiance quand on a les yeux fermés ou ouverts, c’est-à-dire 
qu’il est plus aisé de faire confiance au guideur.se lorsqu’on a les yeux fermés et on se rend mieux compte par 
un dialogue corporel les intentions du binôme dans ses changements de directions et de marche. L’expérience 
est beaucoup plus intense que si les yeux sont ouverts. La réduction de la confiance est très significative lorsque 
les yeux sont ouverts puisque nous prenons conscience des informations visuelles et résultent d’une recherche 
constante d’anticipation. Le lâcher-prise est plus difficile.
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Prise de court par le temps, l’atelier s’est terminé sur un retour des participant·es qui ont toustes apprécié ce 
moment de reconnexion avec le corps, exprimant être souvent pris.es dans le côté cognitif dans le quotidien. 
Dawn Jani Birley met l’accent sur l’importance au théâtre de lâcher prise, de se connecter aux émotions, de  
laisser de côté tout ce qui est logique, cérébral, et de plus être dans le « vivre des tripes », de mieux vivre ce qu’il 
y a au fond de nous.

24 Des personnes participant à l’atelier de Why not theater 
discutent en langues des signes.

23 Les personnes qui participent à l’atelier du Why not theater sont couchées par terre.

22 Les personnes qui participent à l’atelier du Why not theater se trouvent en cercle.
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ATELIER 6 /// DANSE CONTEMPORAINE INCLUSIVE 
(Marie Achille)

Jessica Cacciatore, Joannie Douville et Élise Hardy de la compagnie Corpuscule Danse invitent  d’abord les  
participant·es à s’étirer. Afin de briser la glace, chacun·e se présente et nomme ses besoins respectifs.

Le premier exercice est un échauffement dansé à travers lequel Élise Hardy invite chaque participant·e à sentir 
les vibrations de son propre corps, et les différents appuis que chacun·e expérimente. Jessica Cacciatore partage 
également ses appuis avec son fauteuil roulant. 

Le deuxième exercice consiste à effectuer des gestes-sons en duo. Une personne reste immobile pendant qu’une 
autre personne danse autour d’elle. Des échanges se passent, des rapports dansants sonores, les participant·es 
sont invité·es à sentir la présence d’un autre corps. Il est possible de sentir des gestes d’airs.

Enfin, pour finir l’atelier, les animatrices proposent un défilé de mouvements guidés par le poids de la tête. 
Chaque participant·e performe, danse à tour de rôle en file, proches du sol, en écho, debout ou assis. Nous 
sommes là, des corps handicapés dansants.

Ce moment se termine, une énergie calme et électrique se propage. Des mots-clés émergent : élan, liberté, 
transition, beauté, mouvement.

25 Les personnes participantes et animatrices de l’atelier « Danse contemporaine inclusive ».
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ATELIER 7 /// DÉSAPPRENDRE 
(Marieke Hassell-Crépeau)

Cet atelier, qui avait lieu en ligne, sur la plateforme Zoom, a été animé par MAP, un·e artiste nonbinaire et  
autiste, diplômé·e d’un baccalauréat en études visuelles et médiatiques et d’une maîtrise en recherche-création 
à l’Université de Montréal.

À travers cet atelier, MAP invite les participant·es à déconstruire leurs apprentissages et à désapprendre ce qui 
leur a été enseigné. Iel débute par expliquer ce que le désapprentissage veut dire pour iel, et insiste sur le fait 
que les postures indisciplinaires, contrairement à ce qui est véhiculé dans les médias dominants et dans les  
institutions, ne sont pas des postures nouvelles. Au contraire, elles nous préexistent. Il importe donc d’assumer, 
entre autres à travers la recherche, les arts ou le militantisme, que nous ne découvrons jamais rien, puisque tout 
ce que nous connaissons nous préexiste.

Pour MAP, le désapprentissage peut permettre de se désengager de modes de pensées, de concepts ou 
d’initiatives politiques perçus comme progressistes, nouveaux et innovateurs. Au contraire, il est essentiel de 
réfléchir aux précédents de nos recherches ou de supposer qu’il est toujours possible de trouver des précédents 
à nos « découvertes », à nos « innovations » et à nos idées « progressistes », afin de mieux comprendre que la 
résistance aux différents systèmes d’oppression, notamment le racisme et le colonialisme, n’est pas une nouvelle 
action issue de la recherche académique. 

Après cette brève introduction sur le sujet, une série de questions, de thématiques et de témoignages sont 
offerts aux participant·es afin d’ouvrir la discussion et d’alimenter les réflexions. Les participant·es sont invité·es 
à repenser leurs conceptions de ce qui est « nouveau » : ce qu’on prétend être une nouveauté l’est-il réellement, 
ou y a-t-il des précédents à ces « découvertes » ou à ces « progrès »? 

Bref, en tendant vers une perspective décoloniale, l’atelier permet de déconstruire et de désapprendre ce 
qui peut être considéré comme nouveau et il permet aux participant·es de mieux reconnaitre les apports des 
personnes concernées aux luttes et à ce qui peut être considéré comme le progrès social.
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TABLE RONDE /// DIVERSITÉ CAPACITAIRE & DIVERSITÉ 
CULTURELLE LES DÉFIS DE L’INTERSECTIONNALITÉ  
(Sendy-Loo Emmanuel et Véro Leduc)

Dans le cadre de cette table ronde que Sendy-Loo a eu le plaisir d’animer et qui accueillait Erika Bernal, Po B. 
K. Lomami, Marsha Ireland et Landry Mbassi en tant qu’invité·es, nous avons exploré les réalités multiples, 
diversifiées et géographiques vécues dans des contextes d’intersectionnalité. Fondée sur la perspective de 
Kimberlé Crenshaw, juriste afro-américaine, qui a introduit le concept d’intersectionnalité dès 1989, la discussion 
visait à sensibiliser le grand public afin de mieux prendre en compte les diversités qui façonnent notre société 
(Boussahba-Bravard et al., 2021). En effet, l’approche intersectionnelle vise à prendre en compte chaque individu 
composant la société, afin de potentiellement réduire les angles morts liés aux oppressions sociales telles que 
le racisme, le sexisme, le capacitisme, le colonialisme, l’homophobie, la transphobie, et d’autres formes de 
discriminations systémiques.

La richesse des expériences partagées par les panélistes, provenant du Mexique, de Belgique, de la communauté 
Oneida et du Cameroun, a suscité des réflexions sur les défis rencontrés par les personnes dont l’identité est 
forgée par l’appartenance simultanée à la diversité capacitaire et à la diversité ethnoculturelle. Erika Bernal a 
partagé sa perspective sur les pistes de solution pour rendre notre société plus équitable. Elle propose notam
ment de passer de la notion d’inclusion à celle d’expansion, un concept  proposé par l’acteur et activiste chilien 
Lorenzo Morales, qui invite à créer ensemble en tant que personnes célébrant la diversité plutôt qu’en se  
limitant simplement à inclure la diversité. Pour Morales :

« le mot « expansion » nous invite à nous poser des questions sur la manière de comprendre et de pratiquer 
« l’inclusion » […] et propose une première approche du langage de l’audiodescription (AD) comme création 
indissociable de l’œuvre audiodécrite. […] Une invitation est faite à considérer la cécité comme une culture, 
qui peut offrir des réflexions profondes sur ce que nous croyons voir. »  (Arte Ciego, 2020, notre traduction) 

Marsha Ireland, apportant une perspective intergénérationnelle aux plus jeunes de sa communauté, propose 
de changer le système et de rompre avec les schémas générationnels face à l’oppression.  À titre d’exemple, elle 
souligne que la culture dominante dicte comment les cultures minoritaires devraient se nommer, comme ce fût 
le cas pour les Premières nations. Cela va à l’encontre du droit de chaque individu et communauté de choisir les 
façons d’aborder et d’évoquer son identité. Elle stipule que tous et toutes doivent briser ces schémas afin de ne 
pas les transmettre à la génération future.

Nous avons également discuté des barrières érigées face à l’accès à l’éducation, à l’art et même au droit d’exis
ter, en raison de la construction sociale du handicap. Po B. K. Lomami nous a exposé, entre autres, ces réalités 
multidimensionnelles, et a souligné l’importance de rester conscient·es et alerte devant les multiples barrières 
systémiques.

La table ronde s’est conclue par un texte d’outre-mer composé par Landry Mbassi du Cameroun, qui n’a pas 
pu être physiquement des nôtres puisque le Canada lui a refusé le visa nécessaire à sa venue. Ce texte relate 
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les variations des points de vue à travers le globe, incitant l’humanité à reconsidérer sa relation à l’altérité et à  
accepter les différences qui fondent la beauté du monde.

Pour ces artistes, l’art, comme la performance et le théâtre, ainsi que l’éducation, deviennent des vecteurs de 
communication et de transformations. La table ronde s’est conclue sur la citation : « Rien sur nous sans nous ! »

CLÔTURE 
(Eli Cortes Carreon et Marie Achille )

À la fin de la dernière table ronde de la journée, les animateur·rices et participant·es de l’atelier « Exploration de 
mouvements à partir d’œuvres d’art » sont monté·es sur la scène pour nous offrir une merveilleuse présentation 
musicale et performative.

Pour clore cette première longue journée de réflexion et de partage, Véro Leduc les a rejoint sur la scène de  
l’auditorium de la BAnQ et s’est adressée au public fatigué d’une journée bien remplie, mais bien présent et 
curieux. Elle a remercié les conférencier·ères des deux tables rondes ainsi que les animateur·rices des sept 
ateliers de la journée.

Avant de se quitter et de se retrouver le lendemain, Véro Leduc annonce la suite de la programmation de l’évé
nement pour les deux prochaines journées. Avec un grand applaudissement, à la façon sourde et entendante, 
nous avons clos la première journée de réflexions et d’explorations La diversité capacitaire fait vibrer la culture.

26 Table ronde « Diversité capacitaire et diversité culturelle : les défis de l’intersectionnalité » : Erika Bernal, Po B. K. Lomami, Marsha Ireland et 
Sendy-Loo Emmanuel



29

VENDREDI 20 OCTOBRE 2023

VIDÉO-PERFORMANCE ET ÉCHANGE /// SCORED IN SILENCE  (CHISATO MINAMIMURA) 
(Victoire Bajard)

« Scored in Silence » est une vidéoperformance issue d’un travail de recherche dans les archives et des 
témoignages que l’artiste Chisato Minamimura a récolté en rencontrant des personnes sourdes japonaises 
ayant survécu à la bombe atomique à Hiroshima et à Nagasaki en 1945. Les survivant·es sont appelé·es 
« Hibakusha ».

À travers ce travail, elle met en lumière les discriminations vécues par les survivant·es sourd·es qui représen
taient une minorité dans la société japonaise. L’accès aux communications les plus utilisées à l’époque n’était pas 
possible pour eux, qui ont eu l’information de l’arrivée de la bombe atomique seulement lorsqu’elle fit irruption 
dans le ciel.

Au cœur de la vidéoperformance, Chisato Minamimura remet le public dans le contexte historique et politique 
depuis la création de la bombe atomique jusqu’à son largage sur Hiroshima. Cette performance se termine par 
une vue du ciel dont l’explosion crée un énorme nuage en forme de champignon, que l’artiste évoque également 
à même son corps. Chisato Minamimura explique qu’elle mise sur l’utilisation de deux technologies. La première 

27 Le résultat final de la peinture collective animée par Benz Debrosse.
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est une technique de projection créant une illusion holographique en 3D, appelée Holo-Gauze. La seconde est le 
port des sangles Woojer vibrantes pour offrir une immersion sensorielle au niveau des vibrations sonores. Ces 
dernières sont habituellement proposées au public lors des représentations en présentiel.

La performance est saluée par le public sur Zoom. En effet, cette œuvre numérique a été sélectionnée pour le 
British Council Edinburgh Fringe Festival Showcase en 2019. En direct depuis l’Angleterre, elle présente ensuite 
son travail artistique, ses projets de travail et son site internet.

OUVERTURE ET PERFORMANCES  
(Eli Cortes Carreon)

Suite à une première activité de la journée tenue en ligne le matin, où les participant·es ont pu visionner un 
extrait de la vidéoperformance Scored in Silence de l’artiste Chisato Minamimura, l’ouverture de l’après-midi se 
tient à l’auditorium de la BAnQ. Véro Leduc accueille le public en détaillant les ateliers de la journée et ensuite 
présente les artistes qui se trouvent déjà sur scène. 

La première performance d’ouverture est offerte par Roselyne Chevrette, qui, en compagnie d’Anne-Hélène  
Chevrette au violon, nous partage sa poésie ainsi que de quelques pas de danse qui se fusionnent avec ses 
lettres. Pour continuer l’ouverture avec la littérature, Annie-Kim Charest-Talbot partage ses slams, où elle aborde 
le sujet de ces journées de réflexion et d’exploration: « la diversité, qui me fait vibrer, et qui m’a permis de  
découvrir mes nouvelles capacités, c’est beau d’en être fier·es et de se montrer tel·le que l’on est, que nos corps, 
que nos cœurs, que nos voies se lèvent ».

28 Annie-Kim Charest-Talbot performe ses slams lors de la deuxième journée.
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ATELIER 1 /// À NOS PROTHÈSES : FORMES DE RELIANCE 
(Marie Achille)

Durant un atelier d’une heure et demie, le collectif « À nos Prothèses » invite les personnes participantes à se 
questionner sur leur rapport aux prothèses. Facilité par l’artiste Goldjian, l’atelier s’organise autour d’un thème 
précis : « Donner - Recevoir ». 

Au centre de la salle, différents types d’objets et de prothèses sont disposés au sol. Les participant·es, assis·es 
en cercle, peuvent les toucher et se familiariser avec eux. Commençant par une activité brise-glace de cinq  
minutes, en duo avec la personne à notre gauche, on se rencontre, signe ou dit nos prénoms et on se raconte 
une anecdote du quotidien. De retour en groupe, une personne de chaque duo présente sa·on partenaire et ce 
qu’il/ elle/iel a ressenti en discutant. Déjà ici, une forme de rencontre et de lien est établie.  

Puis, pour la deuxième activité, chaque personne choisit une prothèse dans la salle et est invitée à la découvrir 
par différents sens (la toucher, la goûter, la sentir, l’écouter). Des personnes choisissent leurs prothèses  
auditives, d’autres des boucles d’oreilles, des lunettes, un tapis de yoga, un fossile, des prothèses oculaires, 
etc. Les personnes présentent leurs choix et partagent leurs ressentis ou nomment différents enjeux qu’iels 
rencontrent.

Enfin, les participant·es se demandent ce qu’évoque une prothèse. Elle peut être détournée de sa fonction, tel 
que démontré par l’artiste Maricarmen Graue Huesca, qui a utilisé ses prothèses oculaires pour émettre des sons 
en les tapotant ensemble. Ou encore, la prothèse peut provoquer une relation entre amour et haine, comme le 
présente une autre participante qui utilise un appareil auditif. 

29 Roselyne Chevrette lit ses poèmes, accompagnée par Anne-Helene Chevrette au violon.
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31 Des objets et des prothèses sont posés par terre lors de l’atelier « À nos 
prothèses : formes de reliance ».

30 Des participant·es à l’atelier « À nos prothèses : formes de  
reliance » explorent différents rapports aux sens.

Cet atelier est un espace et un moment d’échanges, d’explorations, d’intimité et de vulnérabilité. Les identités 
et relations prosthétiques de chacun·e ont été mises en lumière et prises en compte, comme en fait foi le com
mentaire d’Andréanne Martel, participante à l’atelier : 

« Expérience personnelle de la rencontre sensible entre le corps, l’espace, l’objet, et leurs matérialités 
respectives. Objet en bois à la forme organique et à la teinte pâle - rappelant le corps et la peau - qui agit 
comme une prothèse ; comme une extension, ou une expansion du corps dans l’espace. Posé sur le corps, il 
pose la question des limites de la peau. Posé à ses côtés, il propose un corps qui se décuple dans l’espace »

Les mots-clés qui caractérisent cet atelier pour moi sont les suivants : transformation, expansion, espace liminal 
(peau et espace public/privé), visibilité.



33

ATELIER 2 /// QUE PEUT FAIRE UN CORPS ? 
(Marieke Hassell-Crépeau, Line Grenier, Kim Sawchuk, Dina Cindric, 
Alexander Prince et la chorale RECAA)

Cet atelier, qui avait lieu sur la scène de l’auditorium, a été animé par Kim Sawchuk, professeure en communica
tion à l’Université Concordia, Line Grenier, professeure en communication à l’Université de Montréal, 
Dina Cindric, directrice de la chorale RECAA, Marieke Hassell-Crépeau, étudiante à la maitrise en travail social à 
l’UQAM et Alexandre Prince, étudiant à la maitrise en communication à l’Université Concordia.

Pour commencer, les grandes lignes sont présentées par les personnes animatrices : entre autres, 
Dina Cindric présente la chorale RECAA (Ressources Ethnoculturelles Contre l’Abus envers les Ainé(e)s), dont 
certains membres participent à l’atelier avec entousiasme. L’organisme propose, entre autres initiatives, une 
chorale qui est composée de personnes ainées provenant de diverses communautés ethnoculturelles, qui 
s’engagent toutes pour une cause commune : celle de se battre contre la maltraitance des ainé·es. Ensuite, 
Marieke Hassell-Crépeau présente la notion de temporalités handicapées (crip time), un concept essentiel qui 
s’harmonise avec les visées de l’atelier, permettant de mettre en lumière la pluralité des manières dont les 
personnes de la diversité capacitaire vivent le temps différemment des personnes capacitées (qui ne sont pas 
handicapées). Après cela, les personnes animatrices rappellent l’importance du consentement lors des exercices.

Ensuite, les participant·es sont invité·es à se jumeler et à se présenter, puis iels se rejumellent et regardent une 
personne qu’iels ne connaissent pas dans les yeux pendant une minute. Après, on leur demande de former un 
cercle dans lequel les personnes peuvent décider d’entrer pour créer spontanément des mouvements.

À la fin de l’atelier, les individus aux profils hétérogènes font groupe et créent une partition qui les relient à 
travers une improvisation de sons et de mouvements. La chorégraphie qui en émerge est rendue possible par 
l’échauffement et l’engagement progressifs du groupe. L’éveil à l’attention de l’environnement autour de soi 
apparaît comme étant la clé de cette symbiose. Peu à peu, la rythmique qui monte crescendo permet de faire 
oeuvre commune. De celle-ci ressortira une énergie manifeste ayant envahi l’ensemble de l’auditorium.

L’atelier a réuni un groupe diversifié de personnes (en termes d’âge, de genre, de diversité capacité et ethnocul
turelle) qui, partageant leur sensibilité et faisant preuve de générosité d’esprit comme de présence, ont vécu un 
moment d’une grande intensité émotionnelle. S’engager à bouger (et rester immobiles) ensemble, à coordonner 
(ou non) ou à entrelacer ses mouvements à ceux des autres, a permis d’expérimenter une autre manière de 
connaitre des gens dont la volonté de communiquer d’une pluralité de façons, en respectant et célébrant 
l’unicité de chacun.e, était fantastique.
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33 Exploration dans l’atelier « Que peut faire un corps? Recherche-création, mouvement et communication haptique ».

32 Exploration dans l’atelier « Que peut faire un corps? Recherche-création, mouvement et communication haptique ».
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TABLE RONDE /// QUAND LA SOURDITUDE BRÛLE LES PLANCHES 
(Laure Abdelmoumeni et Victoire Bajard)

Dans le cadre de cette table ronde animée par Laure Abdelmoumeni, les comédien·nes Dawn Jani Birley et  
Martin Cros partagent leurs parcours et expériences. Leurs trajets ont été jalonnés d’embûches, et chacun·e a dû  
surmonter des défis significatifs. Dawn Jani Birley a fait face à des difficultés lors de ses études de master en théâtre, 
travaillant avec des comédien.ne.s entendant·es qui avaient peu de compréhension des besoins spécifiques 
des Sourd·es sur scène ainsi que de la valeur de l’expérience sourde. Elle souligne qu’elle travaille aujourd’hui 
souvent dans des milieux scandinaves, où le gouvernement prend en charge tous les frais (notamment pour les 
interprètes) et où l’accessibilité est bien meilleure qu’au Canada, où elle a du mal à travailler en tant que comé
dienne sourde. Sa recherche de financement au Canada s’est révélée particulièrement ardue, au point où elle 
estime qu’elle n’aurait jamais pu progresser si elle était restée au pays. Finalement, elle a pris l’initiative de créer 
sa propre compagnie de théâtre, ce qui a considérablement réduit les obstacles auxquels elle était confrontée.

Quant à Martin Cros, il a été professeur de langue des signes avant de changer de voie pour se tourner vers 
le cinéma. C’est là qu’il a remarqué l’omniprésence d’un « regard entendant », où les scènes sont mal filmées 
lorsque les acteurs sont sourds. Par exemple, en faisant de très gros plans sur les mains qui signent, le propos 
signé devient inintelligible. Fort de son expérience dans le domaine du cinéma, il est finalement devenu 
comédien de théâtre. Malgré les obstacles, il a pu compter sur le soutien de ses proches et de ses réseaux. Cette 
aide l’a conduit à établir une école de théâtre visant à former des comédien·nes sourd·es et à sensibiliser les 
comédien·nes entendant·es à leurs réalités : L’école de théâtre universelle, à Toulouse, première école à offrir un 
enseignement entièrement en langue des signes (française). 

Tous deux ont souligné l’importance cruciale du soutien et de l’alliance des comédiens entendants dans le monde 
artistique. La recherche de financement s’est révélée être un défi majeur, et ils ont dû lutter contre l’audisme 
persistant dans leur milieu. À un certain moment, leur propre salaire a été utilisé pour payer les interprètes 
avec lesquels ils ont collaboré pour leur pièce. Ils ont également discuté du manque d’accessibilité, mettant 
en lumière le fait que le simple recrutement d’interprètes en langue des signes ne suffit pas ; il est impératif 
d’engager directement des comédiens sourds pour une représentation authentique et inclusive. Malgré ces 
défis, ils constatent que les questions d’accessibilité et de représentation culturelle ne sont ni suffisamment 
discutées ni pleinement comprises dans leur domaine.

La table ronde a été extrêmement enrichissante, suscitant de nombreuses questions et prises de conscience 
parmi le public. Les panélistes ont souligné l’importance de l’autodétermination comme un outil puissant pour 
progresser, même s’iels ont reconnu qu’il n’existe pas de solution unique. L’entraide et la collaboration ont 
également été mises en avant comme des éléments essentiels. La passion et la détermination des panélistes ont 
captivé l’audience, qui a manifesté un vif intérêt pour la réalisation de leurs objectifs artistiques. Le débat s’est 
prolongé au-delà de la table ronde, laissant présager un engagement continu et une évolution dans ce domaine 
crucial de l’expression artistique sourde.
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ATELIER 3 /// CRÉATIONS MULTISENSORIELLES ET PERSPECTIVES CRITIQUES 
(Laure Abdelmoumeni)

L’atelier, qui s’est déroulé via Zoom, a été une expérience enrichissante, animée par Paula Bath et Tiphaine 
Girault, fondatrices de Spill-Propagation, un centre d’artistes Sourd·es basé à Gatineau. Elles ont captivé l’audience 
en partageant leurs parcours respectifs dans le domaine de la musique, mettant en lumière leur exploration 
commune autour de la flûte et des questions fondamentales sur le souffle. Dès le début, elles ont soulevé 
des interrogations fascinantes sur la manière dont les personnes sourdes peuvent ressentir les vibrations et 
percevoir les nuances sonores, notamment à travers les vibrations émanant des instruments tels que la flûte. 
Tiphaine elle-même a avoué qu’elle n’était pas convaincue par le projet de recherche proposé initialement par 
Paula. Cependant, par la suite, elle a exploré ce nouveau domaine, en considérant autrement l’association entre 
la musique et la surdité. C’était une belle découverte pour les deux intervenantes. Les participant·es ont ensuite 
été invité·es à poser des questions sur ce parcours unique. Cette discussion ouverte a donné lieu à des échanges 
riches et variés, mettant en lumière la diversité des approches artistiques et la manière dont chacun intègre 
ses expériences sensorielles dans son travail. Pour finir, l’atelier a également souligné le potentiel créatif des 
collaborations interdisciplinaires et l’importance de l’inclusion des personnes sourdes dans le monde de la 
musique, offrant ainsi une perspective unique.

34 Exploration dans l’atelier « Que peut faire un corps? Recherche-création, mouvement et communication haptique. 
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CLÔTURE 
(Marie Achille et Eli Cortes Carreon)

Suite à la table ronde et aux beaux messages, un tonnerre d’applaudissements sourds et entendants divulgue 
beaucoup d’action et d’espoir. « On va aller de l’avant, on doit y aller » signe Laure Abdelmoumeni. 

Pour clôturer cette deuxième journée, Véro Leduc monte sur scène pour remercier chaleureusement les parti
cipant·es de la table ronde. La suite de la programmation est annoncée pour le lendemain avec la projection en 
ligne du stand-up Douglas de l’humoriste autiste Hannah Gadsby puis du 5 à 7 au café de la BaNQ, qui précédera 
à la soirée de cloture mettant à l’honneur trois performances d’artistes de la diversité capacitaire. 

Mais avant de se quitter, la Chaire et ses partenaires ont des surprises. Émilie Peltier, chargée de projet pour 
la campagne « La diversité capacitaire fait vibrer la culture » remercie les partenaires. Pour cela, un tirage a 
lieu pour gagner des sacs à bandoulière du Musée d’art contemporain et des paires de billets au Théâtre du 
Rideau Vert.

35 Martin Cros, Dawn Jani Birley et Laure Abdelmoumeni lors de la table ronde « Quand la sourditude brule les planches :être Sourd·e dans le 
monde du théâtre ».
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VIDÉO-PERFORMANCE /// DOUGLAS ( HANNAH GADSBY) 
(Marieke Hassell-Crépeau)

Cette activité matinale a été présentée par MAP, artiste nonbinaire et autiste, diplômé·e d’un baccalauréat 
en études visuelles et médiatiques et d’une maîtrise en recherche-création à l’Université de Montréal. 
Les  participant·es ont eu la chance de visionner le spectacle Douglas, de l’humoriste australien.ne et autiste 
Hannah  Gadsby, diffusé sur Netflix. Hannah Gadsby a gagné en popularité avec son premier spectacle présenté 
sur  Netflix, Nanette, qui dénonçait le boysclub et la misogynie en humour.

Douglas est le premier spectacle réalisé par Hannah Gadsby depuis l’obtention de son diagnostic d’autisme. 
Se permettant ainsi de moins masquer son autisme, iel mobilise un humour autiste et aborde plusieurs enjeux 
vécus par les personnes autistes et neurodivergentes. Entre autres, iel décrit un moment qu’iel a vécu avec 
son enseignante au primaire, mettant en opposition son raisonnement autiste avec le raisonnement alliste 
(non autiste) de son enseignante. Iel continue également de dénoncer le patriarcat, en soulignant le fait que la 
quasi-totalité des personnes qui l’insultent en ligne sont des hommes.

SAMEDI 21 OCTOBRE 2023

36 Véro Leduc s’exprime en langue des signes québécoise lors de la clôture de la deuxième journée.
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Bref, la présentation de ce spectacle a permis de mettre en lumière comment, à partir de la neurodivergence, 
peut émerger une force créative et humoristique. J’ai particulièrement apprécié le visionnement de ce spectacle, 
puisqu’il détruit plusieurs stéréotypes sur les personnes autistes, notamment le stéréotype selon lequel les  
personnes autistes n’auraient pas de sens de l’humour. Également, au long du visionnement, plusieurs réflexions 
émergeaient dans le clavardage, permettant ainsi une participation et un échange entre toustes.

SOIRÉE DE PERFORMANCES 
(Victoire Bajard et Véro Leduc)

Pour conclure cet évènement haut en couleurs, le public est convié à une une soirée de performances mettant 
en vedette des talents de la diversité capacitaire d’ici et d’ailleurs, organisée par la Chaire, en collaboration avec 
le festival Phénomena. 

La soirée commence par la performance Usher, not the singer, créée par Sarah Snively et performée par elle 
et Jennifer Manning. Elle est suivie d’un extrait de la pièce HystÉrika d’Erika Bernal, performé par le trio Erika 
Bernal, Edgar Lacolz et Maricarmen Graue du Théâtre aveugle de Mexico (Teatro Ciego de Mexico). La soirée se 
termine par une performance du collectif Survivance, composé de Hodan Youssouf, Natasha Courage Bacchus, 
Jo-Anne Bryan et Tamyka Bullen, sous la direction d’Ebony R. Gooden.

USHER, NOT THE SINGER : JENNIFER MANNING ET SARAH SNIVELY

Cette performance est offerte par Jennifer et Sarah dont le récit est issu de leurs vécus personnels. Raconté avec 
une touche de comédie, de vulnérabilité et de poésie, elles accompagnent le public tout au fil de la pièce dans 
leurs histoires et expliquent ce que c’est de vivre avec le syndrome d’Usher. 

Le spectacle débute avec une vidéo laissant paraitre un champ visuel assez restreint, dont seul le milieu est  
visible : c’est ce que voit Jennifer lorsqu’elle se déplace dans un café pour rejoindre son amie Sarah. Les obstacles 
laissent deviner une attention importante accordée à l’environnement. Dès qu’elle retrouve son amie, le public 
assiste à une discussion. Sarah annonce à Jennifer une nouvelle qu’elle a reçue de son médecin : sa vue va  
baisser, très rapidement. 

Par une poésie, elle lui explique ce qu’elle a ressenti lors de cette annonce qu’elle a vécue comme un coup de 
massue. Que va-t-elle devenir ? Que va-t-il se passer lorsque la vue va disparaitre ? La porte se dresse, avec 
tous ses souvenirs et son chemin de vie. Chaque souvenir affiché sur la porte est raconté avec délicatesse, avec  
émotions et avec poésie. Comment être certaine de ne pas les oublier ? Est-il possible de les revivre ? 

Un changement de scène, Jennifer et Sarah brossent le portrait de la définition du champ visuel. En cas de vision 
normale, les éléments périphériques sont perçus rapidement. Cependant, en cas de champ visuel restreint, ils 
ne sont pas perçus en temps réel et nécessitent une vigilance accrue. Cette vigilance est synonyme de fatigue 
intense. Les deux actrices nous montrent comment interpeller une personne qui vit avec Usher. Non, pas Usher 
le chanteur mondialement connu. Des rires fusent dans la salle. Une troisième scène met en lumière l’histoire 
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de Sarah, accompagnée de Jennifer. Son histoire est semée de questions, de doutes et de challenges dont elle 
fait face au quotidien. Ainsi que sa colère face à la stigmatisation vécue de la part d’autres personnes sourdes : 
elle est Sourde avant tout. 

Cette performance très appréciée a été applaudie par le public. Définitivement, les deux artistes ont su partager 
pleinement leurs émotions et expériences, afin de créer des prises de conscience nécessaires.

38 Sarah Snively et Jennifer Manning dans leur performance Usher, not the singer.

37 Sarah Snively et Jennifer Manning dans leur performance Usher, not the singer.
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HYSTÉRIKA : ERIKA BERNAL, EDGAR LACOLZ ET MARICARMEN GRAUE DU THÉÂTRE 
AVEUGLE DE MEXICO (TEATRO CIEGO)

Un fragment de la pièce « HystÉrika » (un jeu de mot entre hystérique et le nom de la créatrice) met en scène 
une jeune femme, Erika, interprétée par Erika Bernal. Au long de la pièce, Maricarmen Graue emplit la salle 
d’une musique envoutante avec les sons de son violoncelle. Edgard Lacolz est l’Œil qui suit et qui voit l’évolution 
de la jeune femme de la naissance à maintenant.

Cette pièce commence doucement par une musique douce. HystÉrika est sur scène et la voix de l’Œil fait la  
narration, tout en y ajoutant beaucoup de description visuelle de façon théâtrale, un procédé de création unique 
où les codes d’accessibilité embrassent ceux de la démarche artistique de sorte à créer une pièce inclusive et  
innovatrice. L’intégration créative de l’audiodescription permet non seulement au public aveugle mais  également 
aux actrices aveugles de savoir ce qui est en jeu sur scène. De plus, les actrices aveugles se déplacent sans canne 
sur la scène, grâce à des cordes fixées au sol par du ruban adhésif noir les rendant invisibles au  public tout en 
créant un relief qui guide Erika et Maricarmen, qui les suivent avec leurs pieds dans leurs  déplacements.

Au fil de la scène, nous suivons HystÉrika en tant que petite fille, puis en tant que jeune femme vivant une  
première histoire d’amour et enfin en tant que femme qui devient mère. L’Œil, qui « ne voit pas bien, mais qui 
juge tout », décrit son enfance et nous donne à comprendre que HystÉrika traverse des processus de deuils, de 
perte et des reconstructions incessantes de son image en tant que fille, en tant qu’amoureuse, et en tant que 
mère. Le récit nous donne à ressentir la résilience d’HystÉrika, qui se relève après les ruptures et combat la 
stigmatisation. Un fragment de la pièce « HystÉrika » (un jeu de mot entre hystérique et le nom de la créatrice) 
met en scène une jeune femme, Erika, interprétée par Erika Bernal. Au long de la pièce, Maricarmen Graue 
emplit la salle d’une musique envoutante avec les sons de son violoncelle. Edgard Lacolz est l’Œil qui suit et qui 
voit l’évolution de la jeune femme de la naissance à maintenant.

39 Sarah Snively et Jennifer Manning dans leur performance Usher, not the singer.
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Cette pièce commence doucement par une musique douce. HystÉrika est sur scène et la voix de l’Œil fait la  
narration, tout en y ajoutant beaucoup de description visuelle de façon théâtrale, un procédé de création unique 
où les codes d’accessibilité embrassent ceux de la démarche artistique de sorte à créer une pièce inclusive et 
innovatrice. L’intégration créative de l’audiodescription permet non seulement au public aveugle mais également 
aux actrices aveugles de savoir ce qui est en jeu sur scène. De plus, les actrices aveugles se déplacent sans canne 
sur la scène, grâce à des cordes fixées au sol par du ruban adhésif noir les rendant invisibles au public tout en 
créant un relief qui guide Erika et Maricarmen, qui les suivent avec leurs pieds dans leurs déplacements.

Au fil de la scène, nous suivons HystÉrika en tant que petite fille, puis en tant que jeune femme vivant une  
première histoire d’amour et enfin en tant que femme qui devient mère. L’Œil, qui « ne voit pas bien, mais qui 
juge tout », décrit son enfance et nous donne à comprendre que HystÉrika traverse des processus de deuils, de 
perte et des reconstructions incessantes de son image en tant que fille, en tant qu’amoureuse, et en tant que 
mère. Le récit nous donne à ressentir la résilience d’HystÉrika, qui se relève après les ruptures et combat la 
stigmatisation.

Par ailleurs, le spectacle offre en filigrane une lecture féministe de la place des femmes dans la société. En effet, 
l’hystérie, bien qu’elle ait existé depuis des siècles, a été longtemps incomprise et plus souvent qu’autrement  
expliquée de façon misogyne par des hommes. Elle a été interprétée comme une stratégie pour attirer l’attention 
des autres. Mais il s’agit de bien beaucoup plus que cela, elle « va au-delà de la névrose » comme le souligne 
Érika Bernal. Cette approche intersectionnelle prends l’exemple de l’hystérie comme site de construction  
sociale des rapports de genre et de handicap (psychodivergence) et soulève la question complexe de l’histoire 
des femmes de la diversité capacitaire, de leur place au cours du temps et de leurs représentations sociétales. La 
fin du spectacle offre également une réflexion critique sur l’expérience de la maternité en posant indirectement 
la question à savoir ce qu’est une « bonne mère ».

40 Edgar Lacolz et Érika Bernal dans la performance HystÉrika du Théâtre aveugle de Mexico.
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COLLECTIF SURVIVANCE : HODAN YOUSSOUF, NATASHA COURAGE BACCHUS,  
JO-ANNE BRYAN ET TAMYKA BULLEN SOUS LA DIRECTION D’EBONY R. GOODEN

« I-N-T-E-R-S-E-C-T-I-O-N-N-A-L-I-T-É. Qu’est-ce que ce mot veut dire ? Est-il suffisant de définir l’intersectionna
lité en se présentant chacune seulement ? Non ». Le spectacle commence en force. Ensemble, Hodan, Courage, 
Jo-Ann et Tamyka forment le Collectif Survivance, et s’identifient en tant que femmes noires sourdes résidentes 
de diverses villes de ce pays que l’on nomme le Canada et originaires de différents pays. Chacune nous invite 
à prendre connaissance de leur histoire, « sans filtres et brutes » liées à leurs origines, à leurs vécus, à leurs  
cheminements dans la découverte de leurs identités.

Face aux inquiétudes lors de la pandémie sanitaire et des mouvements Black Lives Matter, Jo-Anne nous ex
plique comment elle a été amenée à définir son intersectionnalité face aux nombreux préjugés. On lui dit qu’elle 
ne peut pas s’acheter des choses dans un magasin cher. On lui demande si elle suit un programme d’alphabétisa
tion des Sourd·es. Elle expérimente des préjugés par les regards négatifs sur la couleur de peau, des préjugés sur 
la perception de la surdité, des préjugés sur son identité bisexuelle, qui ne répond pas aux normes de la société 
hétéronormative.

Hodan, à son tour, par une inspiration poétique, nous confie comment elle s’est construite son identité durant 
son enfance. Comment se reconnaitre dans l’autre si la personne est entendante ? Comment se reconnaitre 
dans l’autre si la personne est blanche ? Comment connaitre sa culture somalienne et la relation musulmane si 
personne ne les lui partage ? Le contraste entre la douceur des moments présents dans la nature et la réalité 
ponctuée de racisme, de discrimination et d’oppression de la société hétéronormative blanche surprend Hodan, 
qui nous envoûte dans un récit métaphorique très imagé.

Quant à Tamyka, elle a deux histoires à partager. La première s’intitule l’« Autobus scolaire ». Au collège, c’est 
avec une boule au ventre qu’elle attend le bus sans jamais savoir comment elle va sortir de son trajet habituel. 
Un adolescent frappait volontairement et fréquemment une jeune fille noire. Ni le chauffeur ni les autres 
enfants ni disait quoi que ce soit ni n’intervenait pour faire cesser ces agressions. Un jour, la jeune fille n’est 
pasmontée dans le bus et elle n’est jamais revenue. Le garçon se mit alors à frapper Tamyka. Cette violence était 

41 Érika Bernal et Edgar Lacolz dans la performance HystÉrika du Théâtre aveugle de Mexico.
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complexe en ce qu’elle recèle différents niveaux de violence physique et symbolique. D’une part, Tamyka vivait 
du racisme en tant que Noire et du sexisme en tant que fille. D’autre part, si elle n’a pas été la première à être 
violentée, c’est qu’elle a vécu du colorisme, puisque la première fille à être battue dans le bus avait la peau plus 
foncée qu’elle. Finalement, Tamyka expérimenta porta seule le fardeau de cette douleur en raison de l’audisme : 
elle ne pouvait pas la partager à sa famille qui ne connaissait pas de langue des signes. 

La seconde histoire s’intitule « La seule fille noire de la famille ». Dans sa famille, toutes les personnes ont la peau 
plus pâle. Petite, elle ne s’était jamais posé la question de la différence de couleur de peau, de cheveux et de yeux 
entre elle et ses proches. Un jour, dans un moment de complicité et de partage avec sa sœur où elles se bros
saient les cheveux devant un grand miroir, elle porta une attention à leurs différences physiques. Elle remarqua 
qu’elle avait le nez plus fin que sa sœur, qui avait aussi les cheveux beaucoup plus fins que ses cheveux crépus. 
Elle fait part de ses remarques à sa benjamine qui lui dit alors « Ne sais-tu pas que ton père est Noir ? ». Tamyka 
couru à ce moment vers sa mère qui le lui confirma, engendrant un sentiment de rage chez la protagoniste. En 
effet, la plupart du temps, les personnes sourdes apprennent les informations sur leur famille en dernier et vivent 
en suivant les choix pris par les parents entendants, qui plus souvent qu’autrement n’apprennent pas de langue 
des signes : voilà d’autres manifestations de l’audisme. La performance se termine avec Tamyka qui répète en 
decrescendo : « audisme, colorisme, racisme, sexisme. Audisme, colorisme, racisme, sexisme, […] ».

La lumière se fait sur une autre membre de Survivance. Maintenant, c’est Courage, championne de sprint sour
dolymique à trois reprises, qui nous partage son vécu à son tour, grâce à une performance de Visual Vernacular :

Le Visual Vernacular est un art visuel unique de la communauté sourde. N’essayez pas de lui trouver un 
équivalent, c’est impossible ! Ce n’est pas un poème, ni un mime, pas une chanson, ni du chansigne, ce 
n’est pas du cinéma muet, ni une représentation théâtrale, pas une peinture corporelle ni une danse… C’est 
du Visual Vernacular ! […] Le Visual Vernacular (abrégé et signé « VV ») est un art visuel. On s’inspire du 
cinéma, des BD, des jeux vidéo, pour représenter une histoire visuellement, avec son corps. […]  Une langue 
vernaculaire, c’est une langue qui n’est pas partagée par les  personnes d’une même région (par exemple : 
le français en France), mais par les personnes d’une même communauté (ici : les sourd·e·s, peu importe leur 
pays). (Culture Sourde, 2020)

Le sport a été une matrice essentielle pour Courage, lui permettant de se battre dans son quotidien. Elle montre 
au public que la course lui a donné cette envie de se battre lui permettant de se faire une place dans le monde, 
durant son enfance. C’était sa « bouée de sauvetage » face à une liste des « -ismes » qui ont forgé son quotidien. 
La discrimination est aussi linguistique : l’ASL est raciste. L’ancien signe de Natasha, que lui avait attribué un 
coach, voulait dire « mauvaise attitude ». Maintenant, son signe c’est Courage, avec un prénom signé qui montre 
une force, une volonté inépuisable avec une détermination de fer. Le Black Sign Language (la langue des signes 
Noire) a été invisibilisé au Canada. C’est par les enseignements de ses ancêtres autochtones et africain·es que 
Courage a appris à se réconcilier avec son passé, malgré toutes ces couches d’oppression.

 « I was born as a leader. I am a survivor. With black power, I rise. » 
Natasha Courage Bacchus

C’est sous une avalanche d’applaudissements que le Collectif Survivance, poings levés, clôture cette extraordi
naire soirée de performances et les trois journées « La diversité capacitaire fait vibrer la culture ».  
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43 Hodan Youssouf dans la performance du Collectif Survivance.

42 Hodan Youssouf, Jo-Anne Bryan, Natasha Courage Bacchus et Tamyka Bullen dans la performance du Collectif Survivance.
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EXPOSITION PORTRAITS DE FEMMES SUR PAYSAGES IMAGINÉS IV 
(Marieke Hassell-Crépeau)

Sur des chevalets prêtés par l’Afromusée, il est possible d’observer des « tableaux vivants », soit des portraits de 
22 femmes sourdes. Ce projet, mené par Marie-Pierre Petit de la Maison des femmes sourdes de Montréal, ainsi 
que Caroline Hayeur et D. Kimm des Filles électriques, représente les femmes portrayées à travers des couleurs 
uniques et qui les représentent. En effet, les femmes ont été photographiées dans des tenues vestimentaires, 
des attitudes et des situations qu’elles choisissaient.

Ensuite, le graphiste Luc Beauchemin modifiait le fond par un paysage fantaisiste du choix des femmes sourdes. 
Les portraits mettent donc en lumière leur diversité : par exemple, alors qu’une femme choisit d’être dans un 
univers de princesses, une autre décide de nous faire voyager dans l’espace, dans un univers semblable à celui 
de Dune ou de Star Wars.

Avec du recul, cette exposition a été une très belle réussite, mais il aurait été plus optimal de la placer dans un 
endroit central (par exemple, dans le corridor) pour que davantage de personnes puissent y avoir accès et l’ap
précier. De plus, il aurait été intéressant d’offrir la description audiovisuelle et/ou en braille des œuvres pour les 
personnes aveugles.

Ce qui est particulièrement apprécié de cette exposition est que les photos ont vraiment été faites en mettant de 
l’avant l’autodétermination des femmes sourdes, qui choisissaient comment elles étaient coiffées, maquillées, 
habillées et qui décidaient du fond qui les accompagnait. Ce type d’exposition permet au public de voir que les 
femmes sourdes, malgré une identité sociale commune, sont plurielles et diversifiées.

44
Hodan Youssouf, Jo-Anne Bryan, Ebony R. Gooden, Natasha Courage Bacchus et Tamyka Bullen du Collectif Survivance, et l’inteprète LSQ-ASL 
Patricia Viens.
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BILAN D’UN ÉVÉNEMENT NOVATEUR

RÉALISER UN ÉVÉNEMENT ACCESSIBLE, INCLUSIF ET REPRÉSENTATIF 
(Véro Leduc)

Dès le départ, l’idée des Journées de réflexion et d’exploration collectives LA DIVERSITÉ CAPACITAIRE FAIT VI
BRER LA CULTURE est ancrée dans un désir d’organiser un événement qui soit non seulement accessible et in
clusif, mais surtout, représentatif. La très grande majorité de l’équipe de la Chaire et des artistes qui ont animé 
des ateliers et performé lors des journées d’octobre 2023 font partie de la diversité capacitaire. Pour nous,  
l’approche par et pour est fondamentale et nous souhaitions que ce rassemblement ne s’inscrive pas uniquement 
dans une visée de sensibilisation, mais aussi dans la joie de se retrouver entre artistes et travailleur.e.s  
culturel·les sourd·es, handicapé·es, neurodivergent·es et psychodivergent·es. En effet, le besoin de créer et 
d’avoir des espaces de rencontre et de réseautage fait partie des constats soulevés par la recherche Les pratiques 
artistiques des personnes sourdes et handicapées au Canada que j’ai mené avec une formidable équipe de 2018 
à 2020 (Leduc, Boukala, Rouleau, Louw, McAskill, Théroux, Heussaff, Grenier, Bernier, Bouscatier, Marcelli, Parent, 
Saunders, Tembeck, Angrignon-Girouard et Grimard, 2020).

L’équipe de la Chaire a redoublé d’efforts pour offrir un évènement qui soit le plus accessible et inclusif possible 
: un guide d’accessibilité a été élaboré par Sarah Heussaff, une équipe de plus de soixante interprètes assurant 

45 Exposition « Portraits de femmes sur paysages imaginés IV ».
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l’interprétation entre deux langues orales et quatre langues des signes a été chapeautée par Geneviève Bujold 
avec la collaboration de Laure Abdelmoumeni, l’audiodescription a été coordonnée par Sendy-Loo Emmanuel 
et la traduction par Eli Cortes Carreon, le sous-titrage des performances a été conçu par Victoire Bajard et Vé
ronique Morin, et une salle calme a été envisagée par Marieke Hassell-Crépeau. À l’accueil, les participant.
es étaient accueillli.e.s chaleureusement. Un système d’identification proposé par Virginie Claveau, dans une 
perspective de célébration de la neurodiversité et de création d’un espace davantage sécuritaire, permettait 
aux gens d’indiquer sur leur cocardes leur souhait de converser (vert), d’échanger de temps en temps (jaune) 
ou d’éviter les interactions (rouge) ainsi que leurs langues d’usage (ex : LSQ). Matthew Courtemanche, ainsi que 
d’autres membres de l’équipe susnommé·es, accompagnaient les invité·es qui le souhaitaient vers les lieux de 
l’activité.

INTERPRÉTATION 
(Geneviève Bujold et Véro Leduc)

L’événement a été d’abord imaginé en LSQ, ASL, français et anglais, puis la BSL et LSF se sont ajoutées en cours 
de route, en raison des invité·es internationaux.les qui ont été approché·es pour y participer.

L’organisation de l’interprétation a généralement été faite en établissant une séquence qui limitait, d’une part, 
le nombre de transferts linguistiques consécutifs, et, d’autre part, recourait le plus souvent possible à des inter
prètes travaillant avec deux langues des signes (interprètes sourd·es), pour interpréter le discours original en 
langue orale vers les langues des signes. Ainsi lorsqu’une personne s’exprimait en français, nous avions recours 
dans un premier temps à des interprètes français-LSQ pour le public sourd LSQ et français-anglais pour le public 
entendant anglophone, et dans un deuxième temps à des interprètes LSQ-ASL pour le public ASL, plutôt que 
d’interpréter du français vers l’anglais puis vers l’ASL. Ce contexte interprétatif est passablement habituel au 
Québec où nous rencontrons régulièrement des événements bilingues et quadrilingues.

La présence d’invité·es internationaux.les a donné lieu à des contextes multilingues et surtout à des combinai
sons de langues de travail inhabituelles, telles que espagnol-LSQ ou LSM-BSL.  Dans ces situations, les interprètes 
en langues orales ont pu permettre de faire équipe avec les interprètes en langues des signes pour interpréter 
notamment de l’espagnol vers le français, puis la LSQ, ou de la LSM vers l’ASL puis vers la LSQ. En l’absence d’in
terprètes BSL-ASL, nous avons eu recours aux interprètes BSL-anglais pour interpréter ensuite de l’anglais vers 
l’ASL.

Étant par moment en présence de 3 langues orales et 5 langues des signes, ceci a représenté un défi considé
rable, notamment lors de l’interprétation de la rencontre virtuelle de présentation des artistes, en amont de 
l’événement. Les artistes ayant des expériences et niveaux d’aisances variées dans les contextes multilingues 
avec plusieurs interprètes, quelques personnes ont exprimé se sentir dépassées par la complexité de la commu
nication.

Il est courant de penser que l’interprétation entre langues orales et langues des signes est nécessaire pour 
assurer la pleine participation des personnes sourdes. Il l’est moins de réaliser qu’elle permet également aux 
personnes entendantes non signeures de communiquer avec des personnes sourdes et accéder ainsi à leurs 
perspectives sur le monde. En ce sens, l’offre exceptionnelle en matière d’interprétation lors de l’événement a 
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permis la tenue de riches rencontres et a été l’occasion pour les acteurs·rices entendant·es des milieux culturels 
de rencontrer des artistes sourd·es de calibre international.

Par ailleurs, les langues des signes présentent l’avantage de pouvoir faire co-exister sur scène plusieurs langues 
simultanément, ce qui n’est pas le cas des langues orales. Ainsi, plusieurs activités étaient facilement accessibles 
à des personnes sourdes de langues différentes. En travaillant avec des interprètes sourd·es, nous souhaitions 
également accroitre leur visibilité et plaider pour leur plus grande présence dans les milieux culturels québécois. 
En effet, bon nombre de membres de la communauté sourde préférent avoir des interprètes sourd·es sur scène, 
car cela contribue à la représentativité sourde et à un meilleur sentiment d’appartenance.

En somme, les occasions aussi accessibles pour les perosnnes sourdes sont rare et nous ne pouvons qu’espèrer 
que l’évènement La diversité capacitaire fait vibrer la culture puisse inspirer nombre d’insitutions culturelles à 
Montréal et ailleurs afin que se déploient toujours davantage les pratiques d’accessibilité culturelle.

46 Une partie de l’équipe des interprètes qui ont travaillé ardemment.
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INCLUSION DES PERSONNES NEUROATYPIQUES, PSYCHOATYPIQUES, 
MALADES CHRONIQUES ET QUI ONT DES DOULEURS CHRONIQUES 
(Marieke Hassell-Crépeau)

 
Lors de l’événement, l’équipe de la Chaire a érigé une salle calme dans les coulisses de la scène de la BAnQ, afin 
de rendre l’événement plus accessible aux personnes neuroatypiques, psychoatypiques, malades chroniques 
ou qui ont des douleurs chroniques. On y a donc installé des matelas de sol, des couvertures, des coussins, 
des magazines et des bougies électriques qui substituaient les néons. La présence d’une salle calme a été très 
bien reçue par les personnes concernées qui étaient sur place, et même par plusieurs membres de l’équipe  
neuroatypiques ou malades chroniques. En tant que chargée de projet migraineuse chronique et neuroatypique, 
j’ai particulièrement apprécié l’option de pouvoir me cacher dans une pièce avec une luminosité plus basse pour 
prendre des pauses lorsque mon corps en avait besoin.

Cependant, j’ai remarqué que relativement peu de personnes utilisaient la pièce afin de se ressourcer, ce qui 
pourrait être dû à son emplacement et au manque d’informations que nous avons transmises sur la pièce 
calme. Lors d’un prochain événement, il serait pertinent de trouver un emplacement moins « caché » pour 
la pièce calme : elle était dans les loges, donc peu de personnes qui n’étaient pas artistes osaient y entrer. 
Ensuite, il aurait été pertinent de communiquer plus clairement sur la pièce calme et ses utilités à l’ensemble des  
participant·es. En effet, la mise en place d’une salle calme peut être bénéfique pour plusieurs communautés  
issues de la diversité capacitaire, voire même pour les personnes capacités (non handicapées) et neurotypiques, 
puisqu’elle permet à tous·tes de pouvoir accéder à un espace où il y a peu de stimulations sensorielles, visuelles, 
auditives et olfactives. Cet espace peut permettre aux cerveaux des personnes neuroatypiques et douloureuses 
chroniques, notamment, d’être moins suractivés, facilitant ainsi leur repos et leur pleine participation.

La pièce calme demeure une de nos réussites, notamment grâce au confort que nous avons pu instaurer dans 
celle-ci grâce aux coussins, aux couvertures et aux bougies électriques. Il serait intéressant, pour un prochain 
événement, de réfléchir de manière plus large aux façons dont nous pouvons nous assurer d’inclure les  
personnes neuroatypiques, psychoatypiques, malades chroniques ou qui ont des douleurs chroniques.

Lors de l’événement, une autre mesure qui a été mise en place pour s’assurer de l’accessibilité de toustes a été 
de laisser les participant·es mettre des collants de couleurs (verts, jaunes et rouges) sur leurs autocollants de 
présentation, incluant leur nom et leurs pronoms choisis (elle, il, iel, etc.). Chaque couleur signifiait le degré d’ai
sance à discuter avec les autres. Si une personne choisissait le vert, cela signifiait qu’elle était totalement à l’aise 
et ouverte à la discussion avec les autres. Si elle choisissait le jaune, cela signifiait qu’elle souhaitait discuter, 
mais qu’elle n’était pas à l’aise de discuter dans tous les contextes (par exemple, elle est à l’aise de discuter de 
ses intérêts spécifiques, mais moins à l’aise de discuter de la météo). Finalement, si elle choisissait l’autocollant 
rouge, cela signifiait qu’elle n’était pas du tout à l’aise de discuter avec les personnes présentes à l’événement. 
Cette mesure s’est, selon moi, avérée une réussite, grâce à la participation de Virginie Claveau, qui a su expliquer 
le concept des autocollants avec brio. Plusieurs participant·es ont souligné la pertinence de cette mesure.

Finalement, un autre élément qui a été mis en place pour l’inclusion des personnes neuroatypiques, psychoaty
piques, malades chroniques et qui ont des douleurs chroniques est la mise en place d’au moins une activité en 
ligne par jour. Au départ, il était souhaité de diffuser l’entièreté de l’événement en ligne afin d’offrir une plus 
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grande accessibilité à diverses populations, mais finalement, en raison du manque de ressources (humaines et 
temporelles) et de la réticence des techniciens de la BAnQ en lien avec la gestion comodale des événements, 
nous avons dû choisir d’offrir moins d’activités accessibles en ligne. Il aurait été pertinent d’offrir davantage  
d’activités en ligne afin d’offrir une meilleure accessibilité. Afin que ce soit réalisable lors d’un prochain 
événement, cela pourrait être pertinent de commencer la préparation de l’événement plus tôt, d’engager une  
personne responsable de rendre l’événement comodal et de s’assurer de choisir un lieu où l’équipe technique 
est à l’aise avec la gestion d’événements comodaux.

RECOMMANDATIONS D’ACCESSIBILITÉ POUR UN PROCHAIN ÉVÉNEMENT 
(Marieke Hassell-Crépeau)

 
Bien que les mesures d’accessibilité prises lors de l’événement ont été saluées par plusieurs participant·es,  
plusieurs éléments pourraient être revus afin de rendre l’événement plus accessible.

Notamment, il aurait été pertinent d’imprimer le programme et le guide d’accessibilité en braille et de rendre 
plus accessibles le programme et le guide d’accessibilité en ligne pour les personnes aveugles et semi-voyantes 
(par exemple, en le rendant disponible en format Word et en utilisant une police plus accessible). Nous en 
avons pris conscience lorsque Denyse Beaudry qui animait un atelier est arrivé avec le programme qu’elle avait 
ellemême imprimé en braille. Bref, pour le prochain événement, pour une meilleure accessibilité pour les 
personnes aveugles et semi-voyantes, il pourrait être intéressant d’engager une personne concernée pour qu’elle 
puisse émettre des recommandations.

Également, bien que la BAnQ soit accessible en fauteuil roulant, il demeure que la scène est difficilement acces
sible pour les personnes qui ne peuvent utiliser les escaliers. En effet, ces personnes doivent prendre un chemin 
plus long parsemé de portes sans bouton pressoire contournant la scène afin d’y monter et elles doivent être 
accompagnées d’un·e gardien·ne de sécurité. Il serait donc intéressant de favoriser un lieu plus facilement 
accessible pour un prochain événement.

De plus, plusieurs personnes ont relevé qu’il serait important, pour le prochain événement, d’avoir accès à la 
vélotypie et aux sous-titres lors des différentes activités. En effet, ces outils pourraient être pertinents afin de 
faciliter l’accessibilité des personnes sourdes et malentendantes, qui n’ont pas toutes des connaissances égales 
des langues des signes.

Il serait aussi pertinent de proposer plus d’activités en ligne, comme susmentionné. Idéalement, il serait génial 
d’offrir l’événement en comodal, afin que les personnes qui ne peuvent pas être présentes sur place puissent 
avoir accès à l’entièreté des ateliers, conférences et performances. Cela pourrait à la fois favoriser l’accessibilité 
de plusieurs personnes de la diversité capacitaire, mais également potentiellement permettre à des personnes 
provenant de l’international de participer pleinement à l’événement sans avoir à se déplacer, tout en étant plus 
écologique.
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En somme, même lorsqu’une équipe composée en grande majorité de personnes de la diversité capacitaire 
met en commun ses savoirs expérientiels afin d’innover en matière d’accessibilité, il demeure des angles morts. 
Ces angles morts pourraient être dus, entre autres, à la sous-représentation des personnes aveugles et des  
personnes se déplaçant en fauteuil roulant au sein de notre équipe. Ils pourraient également être dus aux injustices 
structurelles déjà présentes dans nos sociétés, qui nous forcent à reproduire des oppressions capacitistes (par 
exemple, comme mentionné ci-haut, la scène de la BAnQ n’était pas totalement accessible en fauteuil roulant). 
Il demeure que, grâce à un travail colossal effectué par les membres de l’équipe, l’événement a su offrir plusieurs 
mesures d’accessibilité à différents groupes issus de la diversité capacitaire.

COMMUNICATIONS ET COUVERTURE MÉDIATIQUE 
(Émilie Peltier)

Pour cet événement innovant et unique en son genre, un plan de communication a été établi avec l’utilisation 
de divers médias : la presse, les réseaux sociaux, des infolettres et l’hébergement des informations sur le site 
internet de la chaire de recherche. Si l’événement était ouvert à toutes et à tous, il visait essentiellement les 
artistes et les acteur·rices des milieux culturels, de par le mandat même de la Chaire en matière de promotion 
des pratiques d’équité culturelle. L’événement s’inscrivait dans la foulée d’une campagne de sensibilisation lan
cée au printemps 2023, nous nous sommes donc assurées de mobiliser les partenaires déjà impliqués afin de 
rejoindre le plus grand nombre de gens. L’information, diffusée en français, anglais, espagnol, langue des signes 
québécoise et langue des signes américaine, a été relayée sur les diverses plateformes. De plus, en collaboration 
avec le service de presse de l’Université du Québec à Montréal, nous avons envoyé un communiqué de presse 
qui nous a permis d’obtenir deux entrevues offrant une très belle visibilité.

La première a été l’invitation de l’artiste sourde autochtone Dominique Ireland à l’émission de radio Kuei! Kwe! 
de Radio-Canada (Radio-Canada, 2023). En plus d’être une excellente fenêtre d’information sur l’événement, 
cette entrevue a été une occasion d’innover en matière d’accessibilité média, puisque l’artiste s’exprimait en 
langue des signes américaine. Il fallait donc prévoir une interprète LSQ-ASL (sourde) et une interprète LSQ-fran
çais (entendante). Il fallait non seulement envisager une communication fluide pour l’entrevue, mais aussi s’as
surer que l’entrevue serait accessible au public sourd avec sous-titrage et langues des signes lors de la diffusion. 
L’entrevue reflétait donc totalement le concept de l’événement lui-même.

Une autre entrevue a été organisée auprès des artistes de la compagnie de théâtre aveugle de Mexico, en  
espagnol, avec le média numérique hispanophone.ca (Nom du journaliste, 2023). Le journaliste a été tellement  
enthousiaste lors de sa discussion avec la compagnie de théâtre qu’il a finalement décidé d’effectuer un reportage. 
Il n’avait jamais imaginé que des comédiennes et comédiens puissent être aveugles et voyager avec leurs spec
tacles de cette manière. Il a vraiment eu l’envie d’inspirer ses lectrices et lecteurs autant qu’il a été lui-même 
inspiré. La question s’est également posée d’assurer que son reportage serait accessible pour les personnes 
aveugles, et idéalement pour toutes les personnes de la diversité capacitaire. 
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48 Ovation finale à la soirée de performances où le public applaudit en langue des signes.

47
Dominique Ireland en entrevue à l’émission Kuei! Kwe! Radio Canada, afin de publiciser l’événement La diversité capacitaire fait vibrer 
la culture.
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RÉTROSPECTION ET PERSPECTIVES DES MEMBRES DE LA CHAIRE 
ET DE L’ÉQUIPE DE L’ÉVÈNEMENT

NOS COUPS DE COEUR

« C’est l’esprit de cet événement m’a profondément marqué. C’est la première fois que  je vois 
un événement qui incarne véritablement la philosophie du « par, pour et avec ». Non  seulement 
il s’adresse à un groupe particulier, mais il rassemble une belle diversité d’individus. L’accent mis 
sur l’imperfection (de manière positive, en opposition à la définition de la perfection imposée par 
la société) et la célébration de nos différences - ici, c’est le   « nous et nous »  (et non  « nous » et 
« eux ») qui prévaut tout au long de ces trois jours. » Laure Abdelmoumeni

« Un moment de rassemblement qui fait vraiment du bien, d’être toustes ensemble avec nos 
différents handicaps et personnes non handicapées. Un début de plusieurs ponts qui (se) sont 
créés ! De belles rencontres et de belles discussions. Mon coup de cœur a été le format table-ronde 
où plein d’artistes avec des parcours différents étaient rassemblés au tour d’enjeux précis. Puis, les 
rires, blagues, soutien, solidarité et amour entre personnes de l’équipe, cela fait chaud au cœur. 
Le spectacle de Jennifer Manning et Sarah Snively sur le syndrome d’Usher m’a fait beaucoup de 
bien : émotions, soulagement et douceur. Chouette pour le travail de sensibilisation et d’éducation 
par rapport à ces handicaps et nos réalités, cela facilite les discussions avec ses proches, ses collègues 
et son entourage. » Marie Achille

« C’est libérateur d’avoir un événement qui réunit autant de personnes de la diversité capacitaire qui 
aspirent à la même chose : une pleine inclusion dans la société et une valorisation des personnes 
de la diversité capacitaire dans la culture. C’est difficile de  nommer un seul coup de coeur, alors 
j’en nommerai deux : d’abord, la performance du Collectif Survivance, un collectif de femmes 
noires sourdes, m’a particulièrement touchée. J’ai trouvé que leur performance, qui décrivait 
leurs expériences intersectionnelles, avait un apport militant, voire même un apport théorique, 
considérables, et il nous informait bien sur leurs réalités. Mon deuxième coup de coeur est celui de 
la salle calme : j’ai aimé qu’il y ait la possibilité de me « cacher » lorsque j’avais besoin de tranquillité, 
et, étant très sensible aux néons, j’ai beaucoup apprécié le fait qu’on pouvait les éteindre grâce aux 
bougies  électriques. » Marieke Hassell-Crépeau

« J’ai particulièrement apprécié la pluralité des activités proposées et des approches à  l’intérieur 
de celles-ci. Apprendre par le faire en collectif permet une assimilation d’autant plus efficace des 
enjeux et des concepts mobilisés au sein des discussions. La performance du collectif Survivance à 
l’occasion de la soirée de clôture de l’évènement a été un moment fort et puissant, qui a fait vibrer 
la salle. » Sarah Heussaff
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« La table ronde de Martin Cros et Dawn Jani Birley, animée par Laure Abdelmoumeni a été un riche 
moment de partage et d’apprentissage ! » Véronique Morin 

« J’ai eu un réel coup de coeur pour les trois performances qui ont clôturé ces trois belles journées 
et notamment la dernière, celle de Survivance, qui a été très forte. Je n’ai pas de mots exacts pour 
décrire la puissance de cette performance dans tous ses aspects. » Victoire Bajard

« Nous avons assisté à trois journées bien remplies d’activités. Il y avait beaucoup de travail à faire, 
donc j’ai l’impression de m’être sentie dissociée lors de ces journées. Cependant, le moment où 
j’ai pu m’asseoir et profiter de l’événement a été pendant la présentation de la pièce de théâtre « 
HystÉrika » du Théâtre Aveugle du Mexique. J’aime croire que le destin avait déclaré que je devais 
regarder cette pièce pour plusieurs raisons. La première, parce que la pièce se déroulait en espagnol, 
donc pouvoir regarder le théâtre dans ma langue  maternelle m’a réchauffé le cœur. En plus, après 
avoir travaillé avec les artistes du Teatro Ciego MX, je me suis senti faire partie de l’équipe pour 
quelques heures, et finalement, cette pièce a abordé le thème du désespoir suite à une rupture 
amoureuse, un sentiment que je ressens depuis 2020. » Eli Cortes Carreon

« J’ai eu un coup de cœur pour la performance du Collectif Survivance, ainsi que pour celle de 
Jennifer Manning et de Sarah Snively, Usher: Not the singer, qui m’ont toutes deux  profondément 
touchée. » Virginie Claveau

« Mon premier coup de coeur a été la table ronde rassemblant Dawn Jani Birley et  Martin Cros, 
animée par Laure Abdelmoumeni. Leurs témoignages m’ont profondément  touchée. J’avais envie 
d’en savoir plus sur leurs parcours et leurs expériences! Mon deuxième coup de cœur a été la soirée 
de performances, car elle fut riche en émotions et, car j’étais  heureuse de voir la salle pleine. J’ai 
également pu en apprendre davantage sur les réalités de chacun.e, et ma fille a eu l’opportunité 
d’assister à une performance dans un contexte de diversité. Quelle belle immersion pour la 
génération future! » Sendy-Loo Emmanuel

« Mon coup de cœur ? La diversité incroyable des personnes qui ont pris part à cet  événement, 
depuis les membres de l’équipe aux artistes invité·es en passant par le public, ainsi que la richesse 
des pratiques présentées. C’est grâce au dévouement exceptionnel de l’équipe de la Chaire que cet 
événement fût un succès retentissant ! » Véro Leduc
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POURQUOI CET ÉVÈNEMENT EST-IL IMPORTANT? 

« Cet événement a offert un lieu qui transforme les défis en une puissante source d’inspiration, 
illustrant ainsi le pouvoir de l’autodétermination. » Laure Abdelmoumeni

« Les événements universitaires sont si souvent déconnectés des réalités sur le terrain. Avoir des 
événements universitaires et artistiques recevant de grosses subventions, qui  permettent d’inviter 
les personnes de la diversité capacitaire des milieux culturels et de les rémunérer, c’est rare ! Cela 
permet de les mettre en valeur, et, pour nous, les membres de la Chaire, cela nous permet d’avoir 
une expérience de recherche-action et de recherche-création, qui ne sont pas toujours priorisées 
dans le milieu universitaire, et donc de former la relève en recherche-action et en recherche-
création. » Marieke Hassell-Crépeau

« Ce genre d’évènement rassembleur permet d’ouvrir la voie aux discussions et aux  approches 
expérimentales dans le domaine de la culture des communautés sourdes et handicapées. À travers 
le rassemblement d’une diversité d’acteur·rices dans le domaine et de publics intéressés par ces 
sujets, nous apprenons des expertises de chacun·e pour en  apprendre davantage dans un format 
condensé. » Sarah Heussaff

« Ce type d’événement est essentiel pour créer des lieux de partage et surtout pour prendre le 
temps de se rassembler. » Véronique Morin

« Cet événement est important et nécessaire à refaire. Il offre un espace et une temporalité 
singulière permettant des rencontres et des échanges d’une richesse inouïe. Il est complet par les 
tables rondes, les ateliers et les performances qui mettent en lumière la diversité capacitaire et 
culturelle. » Victoire Bajard

« Cet événement est important pour deux raisons selon moi. Premièrement, parce que cet 
événement permet de donner une visibilité aux artistes de la diversité capacitaire, dont je fais partie, 
c’est donc une opportunité de montrer notre art, de légitimer nos pratiques, de nous rassembler et 
de rencontrer des gens avec d’autres perspectives. Mais, d’abord et avant tout, cet événement nous 
permet d’avancer la recherche, la création et la recherche-création pour que nos sociétés soient plus 
inclusives et tolérantes. » Eli Cortes Carreon



57

« Ce type d’événement offre l’opportunité d’aller à la rencontre de diverses communautés de la 
diversité capacitaire. Cela nous permet également de mettre en pratique l’action dans la recherche 
afin de théoriser les apprentissages du terrain. Nous avons pu découvrir certaines limites à 
l’accessibilité universelle, et cette expérience sur le terrain nous a permis de les identifier et d’ajuster 
favorablement nos réflexions et nos actions futures. »  Sendy-Loo Emmanuel 

« Il est rare de (re)trouver ce genre d’événements rassembleurs et bien plus accessibles par rapport à 
d’autres événements qui ont lieu à Montréal. C’est important pour (se) rassembler, (se) montrer les/
nos pratiques artistiques et réflexions, favoriser les rencontres. C’est utile pour avoir des discussions, 
de déconstruire la société, se déconstruire, soi, ainsi que chacun·e. Il est essentiel aussi de garder 
des traces pour nous et le futur, avoir des archives !! » Marie Achille

« Merci de nous avoir fait vibrer en créant des espaces de créativité, de connexion et de partage 
dont nous avons toustes grandement besoin. » Virginie Claveau

« Le talent des artistes de la diversité capacitaire est remarquable et doit définitivement être 
remarqué davantage sur nos scènes culturelles au Québec. En ce sens, cet événement se voulait un 
riche lieu de recherche-création afin d’explorer de nouvelles pratiques artistiques et des stratégies 
de diffusion accessibles, inclusives et représentatives de la diversité capacitaire » Véro Leduc

 
ET SI C’ÉTAIT À REFAIRE?

« Pour un prochain événement, plusieurs artistes ont mentionné qu’il aurait été agréable de 
prévoir des séances de discussion entre artistes de la diversité capacitaire, notamment un espace 
de discussion non mixte entre artistes sourd·es. Il serait donc intéressant de prévoir une plage 
horaire pour que les artistes puissent discuter de leurs réalités ensemble, de manière informelle. » 
Laure Abdelmoumeni

« À refaire, il serait en effet bénéfique de laisser davantage de moments de « respiration » entre 
les activités pour permettre, aux personnes qui le souhaitent, la possibilité de discuter ensemble. 
Il serait très bénéfique aussi de pouvoir bénéficier des services et expertises d’une entreprise ou 
de connaisseur.se.s pour veiller à la mise en ligne des activités en direct sans devoir faire le choix 
de favoriser une langue signée plutôt qu’une autre : en effet, la plupart des solutions pour les 
retransmissions en direct ne nous permettaient pas de voir et de comprendre de manière adéquate 
les participant·es sur scène, les interprètes ASL, LSQ et LSM et d’entendre les traducteur·rices 
anglais, français et espagnol. » Sarah Heussaff
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« Si c’était à refaire, il serait pertinent de mettre plus de gens dans l’équipe de l’accueil. Cela 
permettrait d’assurer une meilleure fluidité du processus d’accueil des participant·es dès la première 
journée. » Véronique Morin

« L’enjeu de l’accessibilité aux échanges a été relevé avec brio, quelques ajustements sont à penser 
comme les sous-titres lors des tables rondes et la création de sous-titres lors des performances. 
Peut-être qu’il faudrait penser à un autre format de journées moins condensé avec plus de temps 
pour les rencontres et les échanges entre le public et les artistes. Des conférences en ligne pourraient 
être un atout pour celleux qui veulent suivre à distance et pourraient même conférer une dimension 
internationale à cet événement. » Victoire Bajard

« Il serait important de planifier des moments ou des activités calmes, qui permettraient aux 
participant·es de se reposer, de socialiser ou de rigoler… toujours dans le cadre du colloque, et pas 
seulement après ou avant à la maison ou dans un bar. » Eli Cortes Carreon

« Bien que j’aie adoré le 5 à 7, j’aurais préféré qu’il y ait des interprètes présent·es pour faciliter les 
discussions, puisque nous ne nous exprimions pas toustes dans la même langue. Ensuite, je suis 
aussi d’avis qu’un peu plus de pauses pour socialiser ou se reposer serait bénéfique. Je crois que les 
liens créés sur place sont l’une des ressources les plus précieuses qui ressortent de cette journée. » 
Virginie Claveau

« J’aurais aimé qu’on puisse planifier l’événement plus tôt, ce qui aurait permis de prendre 
en considération le crip time (temporalités handicapées) et les imprévus. Il serait aussi 
pertinent de trouver un lieu davantage accessible et inclusif qui comprends bien nos réalités. » 
Sendy-Loo Emmanuel

« Il aurait été bien d’avoir plus de moments de pause, avoir un moment de rencontre moins formel, 
pour se laisser le temps de décanter, d’assimiler les ateliers. Il aurait été bien d’avoir accès à la 
vélotypie et aux sous-titres lors des conférences en direct, afin d’assurer une meilleure accessibilité. 
Il aurait aussi été pertinent d’avoir les enregistrements pour les envoyer à des personnes qui auraient 
voulu être présentes. » Marie Achille

« Avec du recul, je crois que ce pourrait être intéressant d’organiser un événement réparti sur un plus 
grand nombre de jours afin d’avoir une programmation moins condensée et de permettre à l’équipe 
d’avoir plus de temps de pause entre les différentes activités. Embaucher un plus grand nombre de 
personnes aurait permis également d’améliorer l’expérience de l’accueil et de l’accessibilité. J’aurais 
aimé qu’il y ait également une meilleure couverture médiatique de cet évènement qui à mon avis 
peut servir de modèle pour grand nombre d’institutions culturelles et artistiques au Québec »  
Véro Leduc
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Suite à l’événement, un court sondage a été envoyé à l’équipe et aux artistes. Cette section présente quelques 
commentaires qui en sont ressortis.

EN QUELQUES MOTS, QU’AVEZ-VOUS AIMÉ DE L’ÉVÈNEMENT ?

« C’était très bien organisé et très rassembleur et intéressant ! » 

« Beaucoup d’amour, d’intelligence collective, et une grande qualité de propositions artistiques. » 

« Les thématiques des tables rondes et ateliers, les rencontres, l’accueil. J’ai beaucoup aimé la préparation de 
la table ronde avec Sarah. »

« Se retrouver entre artistes sourd·es, car les occasions sont rares. »

« I enjoyed the Deaf artist panelists and great reunion with old faces. » 

« J’ai adoré voir autant de personnes unies pour une meilleure représentation culturelle des personnes de la 
diversité capacitaire. »

« La diversité des propositions, la diversité des personnes présentes, l’organisation, les communications, 
les sujets abordés. » 

SI C’ÉTAIT À REFAIRE, QUE DEVRIONS-NOUS AMÉLIORER ? 

« Il y avait un grand trou le dernier jour sans activités en présentiel, l’énergie retombait à ce moment. » 

« L’accessibilité pour les personnes autres que Sourdes ou Sourdes+, notamment offrir un accès en 

ligne à tout, investir dans l’exploration des plateformes en ligne comme lieu autant important qu’en présence 
pour toustes. »

« La gestion des écouteurs était un peu compliquée pour les artistes ayant une d.i. Chaque personne 
devait aller les chercher, laisser une carte d’identité, puis les retourner. C’est une tâche qui demanderait un 
accompagnement pour chacun. Heureusement il y a eu une très gentille personne de l’organisation qui est 
allée les chercher pour toute notre équipe, mais je crois qu’elle a dû détourner les règles pour le faire. » 

« More relevant questions regarding Deaf artists in respect to disabilities since that it is not like one size fits 
all. It’s different for each group of people. »

« L’équipe de traduction vers la LSQ était absolument incroyable ! Il restait encore quelques enjeux de 
traduction, vers l’espagnol dans les petits ateliers et des enjeux de description pour les personnes aveugles. 
Peut-être qu’il serait possible d’imaginer des rôles d’audiodescription par les pairs - ie qui ne sont pas 
préenregistrés, mais relativement émergents, un peu comme de la traduction chuchotée, tout en rétribuant 
ou honorant le travail que ça prend. »

APPRÉCIATIONS DES PARTICIPANT·ES ET DES ARTISTES
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« Prévoir plus de temps entre les activités. Donner aussi plus de temps aux artistes pour se présenter. 
J’aurais aimé en savoir plus sur les gens qui donnaient l’atelier sur le mouvement haptique que j’ai 
suivi. Une meilleure mise en contexte. Planifier plus de description pour les personnes non voyantes. 
Par exemple, je comprends que c’était un choix de ne pas traduire les performances en langue des signes 
mais c’était un peu difficile d’y avoir accès avec un handicap visuel. »

« Prévoir un bloc de discussion entre artistes sourd·es seulement: quels sont nos défis, nos barrières, 
nos solutions. »

« To have proper interpretations (right number not over numbered) as LSQ, ASL and Universal Sign 
language for Europe/South America. » 

« Need time advance to get a chance to interact with Deaf/Hearing Blind to explain about visual  vernacular 
and have an interpretation to join for a good conversation. »

« To have all languages available for the online program for all participants. »

« Ça serait bien de trouver une scène plus facilement accessible. Aussi, ça serait super d’avoir un 
programme imprimé en braille la prochaine fois. »

« Je pense que l’événement était très bien. À la table d’accueil, je pense qu’il manquait un peu  
d’information sur les services offerts pour diriger les participants et artistes de la façon la plus optimale, 
par exemple pour ce qui est de la traduction. »

« Je crois que ce serait intéressant pour les artistes de se rencontrer davantage et de partager nos 
trouvailles et réflexions. Aussi, je ne savais pas pourquoi il n’y avait pas de traduction lors des prestations 
le jeudi matin. On m’a dit que c’était en raison de la langue autochtone et du peu de représentativité 
de celleux-ci. je crois que cet aspect politique serait important à nommer pour les communautés qui ne 
connaissent pas complètement tous les enjeux du milieu. »

COMMENT S’EST PASSÉE VOTRE EXPÉRIENCE DE FAÇON GÉNÉRALE ?

« Mon expérience s’est bien passée. J’ai été bien accueillie et j’ai passé un bon moment. »

« Expérience ÉPOUSTOUFLANTE ! »

« J’ai appris beaucoup de choses et j’en ressors grandi ! »

« Ça m’a permis de créer des liens que je suis certaine de garder pendant longtemps. »

« Overwhelming, enjoyable, vulnerability »

« J’en garde de très beaux moments constructifs et surtout énergisée et encore plus motivée à poursuivre 
le travail commencé. »
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CONCLUSION. L’ACCESSIBILITÉ : UNIVERSELLE? 
(MARIEKE HASSELL-CRÉPEAU)

La diversité des ateliers, des panels et des performances qui ont eu lieu lors de La diversité capacitaire fait vibrer 
la culture :  Journées de réflexion et d’exploration ont su mettre en lumière l’importance de rendre accessibles les 
événements artistiques et culturels aux personnes de la diversité capacitaire. En effet, l’accessibilité des espaces 
artistiques et culturels pourrait permettre encore davantage aux artistes de la diversité capacitaire de faire vibrer 
la culture et de partager leurs vécus.

Le sujet de l’accessibilité a d’ailleurs fait émerger plusieurs questionnements soulevés par les participant·es 
lors des nombreux ateliers, panels et performances, qui ont eu lieu du 19 au 21 octobre. Ces questionnements  
ramenaient tous à un questionnement central à nos réflexions et à nos vies, en tant que personnes de la diversité 
capacitaire : l’accessibilité peut-elle réellement être universelle, c’est-à-dire qu’un même événement qui se 
dit accessible peut-il convenir à toustes, en ce que chacun a des besoins distincts, nécessitant des mesures  
différentes ? Et est-il possible d’atteindre l’accessibilité universelle dans notre société actuelle?

Lors de l’organisation de l’événement, un des objectifs principaux de l’équipe organisatrice de la Chaire de 
recherche du Canada sur la citoyenneté culturelle des personnes sourdes et les pratiques d’équité culturelle  
était de rendre l’événement le plus accessible possible. Le Conseil des arts du Canada a d’ailleurs octroyé une 
généreuse somme, qui a permis la mise en place de plusieurs mesures. Grâce à cette subvention, des interprètes 
en plusieurs langues des signes (LSQ, ASL, BSL, LSM et SI) ont été mobilisé·es, des acteur·rices ont été engagé·es 
afin de faire la lecture de textes pour faciliter l’accessibilité des personnes aveugles, une pièce calme a pu être 
mise en place pour les personnes ayant besoin d’un retrait, le transport a été payé pour certain·es artistes de la 
diversité capacitaire, un guide d’accessibilité a été mis en ligne et imprimé, etc. Toutefois, même en ayant prévu 
et planifié scrupuleusement les mesures d’accessibilité qui seraient disponibles lors de l’événement, en pratique, 
il a été difficile d’offrir une réelle accessibilité universelle aux artistes, aux participant·es et même aux salarié·es 
qui travaillaient lors de l’événement, pour la plupart issu·es de la diversité capacitaire.

Cette difficulté d’atteindre une pleine et entière accessibilité universelle pourrait être en partie due au fait que 
nous étions dans un bâtiment, la BAnQ, qui n’avait pas été pensé en fonction du design universel, c’est-à-dire 
que le design n’avait pas été pensé préalablement en fonction de l’accessibilité. Par exemple, les néons très  
puissants, présents dans la BAnQ comme dans plusieurs autres institutions publiques québécoises, peuvent nuire 
à l’accessibilité des personnes autistes et malades chroniques. De plus, lorsque les personnes qui ne pouvaient pas 
utiliser les escaliers devaient monter sur la scène, elles devaient prendre un chemin plus long afin de contourner 
la scène pour y embarquer. Cela a d’ailleurs occasionné le retard d’un atelier dans lequel plusieurs personnes  
animatrices étaient à mobilité réduite. Dans ce cas, l’absence de design universel a eu un impact sur les 
temporalités handicapées (crip time) des personnes qui animaient l’atelier, qui a commencé environ 15 minutes 
en retard. 

Un autre élément qui a été soulevé est celui de l’accessibilité pour les employé·es qui travaillaient lors de  
l’événement. Paradoxalement, à force de vouloir rendre l’événement le plus accessible et convivial pour les 
artistes, chercheur.se.s et participant·es présent·es, les employé·es, qui, pour la plupart, font partie de la diversité 
capacitaire, se sont surmené·es; voire épuisé·es, lors de l’événement. Or, pour espérer atteindre une accessibi
lité universelle, il serait pertinent de réfléchir d’abord à l’accessibilité de l’équipe organisatrice, afin de limiter 
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la fatigue. Il pourrait être pertinent, pour ce faire, de prendre en compte le temps d’anticipation (time of  
anticipation), une acception des temporalités handicapées décrite par Alison Kafer en 2013 dans son ouvrage  
Feminist, Queer, Crip. Ce temps d’anticipation force à mesurer les impacts potentiels des actions effectuées dans 
le  présent sur notre corps dans le futur. Comme le bassin d’employé·es était composé de plusieurs personnes, 
dont moi, qui ont des douleurs, des maladies chroniques et/ou des enjeux de santé mentale, il aurait été 
pertinent de réfléchir davantage aux impacts du nombre important d’actions que nous avons effectuées lors des 
journées sur nos corps dans le futur. La réalisation d’une éthique crip préalablement aux prochains événements 
pourrait  d’ailleurs s’avérer très pertinente afin de mieux baliser nos manières de travailler et d’occasionner 
moins d’impacts  négatifs sur les corps des personnes salariées.

Bien que cet événement ait été salué par plusieurs pour ses mesures d’accessibilité, il est essentiel de tout 
de même réfléchir à la question de l’universalité de l’accessibilité, qui demeure difficilement atteignable dans 
notre contexte social, politique et académique. Au-delà de cette question, il serait intéressant de penser à un  
élargissement du concept d’accessibilité universelle, notamment en lien avec l’accessibilité de nos événements 
canadiens qui est offerte aux personnes provenant des Suds globaux, notamment des pays africains. Lors de 
l’événement, nous avons invité Landry Mbassi, un artiste visuel, commissaire et critique d’art camerounais, à 
participer à la table ronde Diversité capacitaire et diversité culturelle : Les défis de l’intersectionnalité. Or, après 
un long processus de plusieurs mois, le gouvernement canadien ne lui a pas accordé son visa, ce qui a résulté 
en son absence de la table ronde.  Cela soulève des questionnements importants : si nous excluons les artistes 
et penseur·ses des Suds globaux de nos réflexions en lien avec la diversité capacitaire, allons-nous continuer de 
reproduire des savoirs occidentaux, occultant les réalités extérieures à celles qui sont vécues en Occident? Et si 
nous ne rendons pas nos événements québécois et canadiens accessibles aux personnes des Suds globaux issues 
de la diversité capacitaire, nos événements peuvent-ils réellement aspirer à une accessibilité universelle?

Bref, l’accessibilité universelle est difficile, voire quasi impossible à atteindre, dans une société qui reproduit 
quotidiennement des oppressions capacitistes, audistes et allistes. Par contre, la tenue d’un événement comme 
La diversité capacitaire fait vibrer la culture :  Journées de réflexion et d’exploration prouve qu’il est possible  
d’aspirer à une plus grande accessibilité pour tous·tes. D’ailleurs, l’inclusion des personnes de la diversité  
capacitaire dans toutes les sphères culturelles pourrait grandement contribuer à une meilleure représentativité 
et à une valorisation de leurs arts et de leurs savoirs expérientiels, essentiels à l’avancement de notre société.

49 Des représentantes du Conseil des arts et des lettres du Québec.
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Les artistes Martin Cross et Jennifer Manning.

Marie Achille et Sarah Heussaff, membres de la Chaire de  
recherche.

Annie-Kim Charest-Talbot, artiste participant à l’événement.
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Cet événement a été rendu possible grâce au travail d’une équipe merveilleuse et dévouée formée des membres 
de la Chaire de recherche du Canada sur la citoyenneté culturelle des personnes sourdes et les pratiques d’équi
té culturelle que je remercie chaleureusement : Eli Cortes Carreon, Émilie Peltier, Florence Lacombe, Geneviève 
Bujold, Jennifer Manning, Kim Auclair, Laure Abdelmoumeni, Marie Achille, Marieke Hassell-Crépeau, Sarah 
Heussaff, Sendy-Loo Emmanuel et Victoire Bajard. Je suis tellement fière de notre équipe et des contributions 
que nous développons ensemble afin de faire avancer les pratiques d’équité culturelle dans notre société. 

Par ailleurs, de nombreuses personnes ont contribué à assurer les communications, l’accessibilité, l’accueil, la 
logistique, l’interprétation, la traduction, l’audiodescription, l’accompagnement, la médiation, la technique, 
le tournage et la photographie pour cet événement. Que soient ainsi remercié·es Alice Dulude, Alionka Skup,  
Anne-Hélène Chevrette, Ariane Chalifoux, Béatrice Noël, Benz de Brosse, Brooke Nancekivell, Carlos Para Duran, 
Carolina Martinez, Charline Savard, Denise Beaudry, Emma Dehez, Hélène Carbonneau, Intercultura, ISEP, 
Jean Métivier, Jennifer Roberts, Jordan Goldman, Josée Bower, Juan Carlos Saavedra, Kimberley Johnson, Liz 
Scully, Magaly Sala, Marcia Adolphe, Marianne Kelly, Marie Lauzon, Marie Penelle, Mark-André Veira, Martin 
Léveillé, Mathieu Larivière, Matthew Courtemanche, Menka Nagrani, Michèle Dion, Miriam Heap-Lalonde, 
Mylène Legault, Nathalie Roy-Bazinet, Nelly Plateau, Patricia Viens, Pierre-Olivier Forest, Rachel Filion, Sara 
Houle, Ségolène Montout, le Sivet, Sophie Truchon, Suzanna Oppedisano, Taedra Harris, Tradusigne, Véronique 
Morin, Virginie Claveau, Yvon Duteau, ainsi que les interprètes BSL. En tout, et avec les artistes, plus d’une 
centaine de personnes ont mis la main à la pâte : C’est la force de notre collaboration qui fût garante du succès 
de l’événement.

Sont remerciés également les principaux bailleurs de fonds : le programme des Chaires de recherche du Canada, 
le Conseil des arts du Canada, le Conseil des Arts et des lettres du Québec et le Conseil des arts de Montréal. 
Cet évènement a été organisé en collaboration avec le partenariat de recherche Ageing, Communication and 
Technology (ACT), le Centre de recherche Cultures Arts Sociétés (CELAT), le Festival Phénomena, le Groupe 
interdisciplinaire de recherche sur l’expérience inclusive du loisir (GIREIL), le partenariat de recherche-création  
Rencontres hémisphériques, l’Observatoire des médiations culturelles (OMEC) et WECAN. Tous nos remerciements 
aux partenaires !

Bien sûr, à toutes les personnes qui ont participé : merci d’avoir été des nôtres !

REMERCIEMENTS 
(VÉRO LEDUC)
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Audrey-Anne Bouchard (Tiohtiá:ke/Montréal)

Audrey-Anne Bouchard est une artiste interdisciplinaire. Inspirée par sa situation de personne vivant 
avec un handicap visuel, elle amorce en 2016 le projet de recherche Au-delà du visuel afin de réfléchir à la  
possibilité de créer et de communiquer la danse et le théâtre pour un public non voyant. Avec son équipe, 
elle  développe les spectacles Camille : un rendez-vous au-delà du visuel présenté en 2019 au MAI ainsi que 
Camille : le récit présenté en tournée dans différentes Maisons de la culture de Montréal (2021-2022). La 
version en anglais du spectacle (Camille : The Story) est présentée au Centre Segal en 2022 et vaut à Audrey-
Anne le prix META (Montréal English Theatre Award) de la meilleure mise en scène. Pour Camille, Audrey-Anne 
reçoit le prix Accessibilité universelle Monique Lefebvre remis par AlterGo à une personne ayant contribué 
de façon  exceptionnelle au déploiement de l’accessibilité de la culture. Audrey-Anne est aussi membre du 
comité  d’expertise du Chantier en Accessibilité Universelle de la ville de Montréal et du comité consultatif en  
accessibilité universelle du Conseil des arts de Montréal. Depuis 2015, elle est aussi mentore en production à 
l’École  nationale de théâtre du Canada.

BIOGRAPHIES

Anne-Hélène Chevrette (Québec)

Mon enfance fut teintée d’une soif d’exploration et d’expression (danse, comédie musicale, clown, chant), et 
si j’ai principalement misé sur la musique pour en faire ma carrière (musique du monde, violoniste dans Elvis 
Experience, enseignement du violon), les autres formes d’art ont continué de m’habiter. Après avoir créé les 
trames musicales pour plusieurs spectacles de conte (avec Arleen Thibault, au Congo, au Liban, à travers le 
Québec) et de poésie (à l’espace Félix-Leclerc et à la galerie d’art du Trait-Carré), c’est l’écriture qui a pris le plus 
de place dans mon univers créatif. Sensible au développement des talents de ma sœur Roselyne Chevrette, je 
lui offre la structure et le soutien nécessaire à la concrétisation de ses projets, en plus de collaborer à certaines 
de ses rédactions et prestations, en y ajoutant une touche musicale.

Annie-Kim Charest-Talbot (Trois-Rivières)

Je suis Annie-Kim Charest-Talbot, autrice, comédienne et slameuse émergente qui vit avec la paralysie  
cérébrale. J’ai toujours été une amoureuse des mots. Quand ma mère me lisait une histoire, je lui demandais 
toujours d’avoir la définition exacte des mots que je ne connaissais pas. Lorsque j’étais avec des jeunes  
gardiennes, il fallait toujours prendre un dictionnaire! Mon premier poème Miroir a été transformé en chanson 
pour la semaine de la francophonie, c’était la toute première fois qu’un de mes poèmes était présenté sur 
scène. Après un parcours en poésie, j’ai continué ma formation en littérature au Cégep de Trois-Rivières et 
en théâtre à l’Université du Québec à Trois-Rivières (UQTR). Conférencière depuis une vingtaine d’années, 
Aujourd’hui, j’aspire à la professionnalisation en tant qu’auteure et artiste de la scène. En parallèle, je pour
suis ma formation artistique au Centre de  formation professionnelle des adultes à La Fenêtre. En voyant mon 
propre handicap non pas comme une limitation, mais bien en tant que source d’inspiration et de réalité à  
exprimer, ma démarche artistique vise à donner une voix et une visibilité à ceux et celles qui n’ont pas la chance 
de pouvoir raconter leur histoire. La poésie est pour moi, l’expression de la beauté dans sa forme la plus pure 
puisqu’elle est le parfait mélange entre la douceur des mots et la force de la voix qui les prononcent c’est le 
parfait exutoire des douleurs du passé afin de pouvoir regarder vers les beautés de l’avenir.
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Benz Debrosse (Tiohtiá:ke/Montréal)

Benz Debrosse est né en Haïti, mais a grandi au Québec. C’est un artiste plasticien-multidisciplinaire. Il est 
diplômé en design publicitaire de l’académie internationale de design de Montréal. Par souci de transmission 
de sa passion pour les arts et les médias, il poursuit ses études supérieures en enseignement des arts visuels 
et médiatiques à l’UQAM. Son corpus d’œuvres viscérales exprime sa fascination pour la métaphysique, le 
temps et ses effets sur la matérialité. Elles sont constituées principalement de tracés linéaires qu’il a nommés 
”timelines ou “les lignes du temps”. Il rend visible la temporalité par sa signature visuelle dense, colorée,  
dynamique et organique. Il s’approprie les surfaces qui deviennent alors des réceptacles dans lesquels il déverse 
ses pulsions intérieures, inconscientes et lyriques.

Caroline Hayeur

Résolument optimiste, marquée par une expérience de terrain depuis le début des années 90, l’artiste explore 
les questions du corps social : convivialité, partage et différences. Sa quête est celle des lieux et des formes 
de socialisation – amicale, filiale, communautés plurielles – dans la lignée du documentaire et du portrait  
humaniste. Elle agit telle une anthropologue visuelle et sa démarche peut se qualifier d’ethnologie du quotidien. 
Ses mises en espace et ses installations, généralement de grands déploiements, s’inscrivent dans le champ de 
la photographie plasticienne.

Chisato Minamimura (Londres, Angleterre)

Chisato Minamimura est une artiste de performance Sourde, une chorégraphe et une guide artistique BSL. 
Née au Japon, aujourd’hui installée à Londres, Chisato a créé, joué et enseigné à l’échelle internationale et 
est actuellement une artiste de Work Place à The Place. Chisato a été formée à Trinity Laban à Londres et est 
titulaire d’une licence en peinture japonaise et d’une maîtrise de l’université nationale de Yokohama. Chisato 
aborde la chorégraphie et la création de spectacles de son point de vue unique d’artiste sourde, expérimentant 
et explorant la visualisation du son et de la musique. En utilisant la danse et la technologie, Chisato cherche à 
partager ses expériences de la perception sensorielle et des rencontres humaines.

Dawn Jani Birley (Helsinki, Finlande)

Dawn Jani Birley est une actrice canado-finlandaise primée qui possède une solide expérience du théâtre 
physique. Son jeu polyvalent lui a permis d’interpréter de nombreux rôles, dont les plus mémorables sont 
Horatio dans Prince Hamlet (Canada), qui lui a valu le Toronto Theatre Critics Award de la meilleure actrice 
dans une pièce, et Sarah dans Sanaton Rakkaus (Children of Lesser God), face à Santeri Kinnunen (Finlande). 
Personne de l’année 2017 de la Canadian Cultural Society of the Deaf et artiste de l’année 2015 du Riksteatern 
suédois, Birley est née en Saskatchewan dans une famille Sourde de troisième génération. Parlant couramment 
cinq langues des signes et douée d’un talent inouï pour raconter des histoires, elle a créé 1s1 Theatre pour 
porter sur scène des histoires menées par des Sourd·es, dans le but de changer la façon dont les histoires sont  
racontées et qui peut les raconter ; pour créer de nouveaux langages théâtraux à l’intersection des mondes 
Sourds et entendants. www.dawnjanibirley.com / https://whynot.theatre/work/1s1/ 

https://dawnjanibirley.com/
https://whynot.theatre/work/1s1/
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D. Kimm (Tiohtiá:ke/Montréal)

Active depuis 1987, D. Kimm est connue comme une artiste interdisciplinaire avant-gardiste et audacieuse qui 
présente des productions hors-norme. Elle a publié quatre recueils poétiques et réalisé trois courts métrages. 
Elle a produit le disque Le Silence des hommes, en collaboration avec le guitariste Bernard Falaise (2006). 
Son duo de performance et musique électronique Mankind (avec Alexis O’Hara) a performé dans différents 
festivals et a produit le disque Ice Machine (2009).Son spectacle interdisciplinaire La Mariée perpétuelle a 
été présenté à Montréal et en tournée en Espagne (2012). Elle a aussi présenté son spectacle jeune public  
Comment j’ai appris à parler aux oiseaux au Festival Les Coups de théâtre (2016), au Festival Petits Bonheurs 
(2017) et au Centre national des arts à Ottawa (2018) et en tournée dans les Maisons de la culture dans le cadre 
du Conseil des arts de Montréal en tournée (2019-2020).

Elle est la directrice générale et artistique de la compagnie Les Filles électriques qu’elle a fondée en 2001. Elle 
a dirigé le Festival Voix d’Amériques (2002 à 2011) et dirige le Festival Phénomena depuis 2012. Auparavant, 
elle fut la directrice artistique du Festival de littérature de l’Union des écrivains et écrivaines québécois (UNEQ) 
de 1995 à 1998 et elle a mis en scène des dizaines de spectacles littéraires et interdisciplinaires pour l’UNEQ 
(1998 à 2005).

Denise Beaudry (Tiohtiá:ke/Montréal)

Denise a un parcours imprégné de passions pour les relations humaines et pour la musique. Travailleuse  sociale 
au sein du système de santé, elle a eu l’opportunité d’animer des ateliers de groupe en créativité  musicale suite 
à une formation au programme Music for people aux États-Unis (2008-2012). Cette approche vise à favoriser 
la découverte de l’artiste au cœur de chacun de soi que nous soyons professionnel·les,  amateur·trice ou sans 
aucune connaissance musicale. Détentrice d’un baccalauréat en travail social, un baccalauréat en psychologie 
et une maîtrise en carriérologie, elle est mère de quatre filles, retraitée et en situation d’handicap visuel. En 
créativité musicale, l’objectif est de vivre le moment présent en explorant les sonorités de divers instruments. 
S’exprimer à travers un langage unique à chacun, nos sens, la respiration, la relaxation, le silence et l’écoute 
peut éveiller une énergie renouvelée.

Dina Cindric et la chorale RECAA (Tiohtiá:ke/Montréal)

Dina Cindrić est chanteuse, multi-instrumentiste, professeur de piano et animatrice d’ateliers vocaux. Elle 
enseigne actuellement le piano et le chant somatiques et dirige des cours de chant balkanique au Centre 
des Musiciens du Monde à Montréal. Elle facilite le chant de groupe collaboratif et significatif en utilisant 
le mouvement, le partage d’histoires et le chant avec la chorale RECAA. En 2022, elle dirige la Chorale qui  
bégaie dans le cadre d’un projet de recherche porté par le BRAMS (Laboratoire International du Cerveau, 
de la  Musique et du Son) en partenariat avec l’ABC (Association bégaiement communication) et étudie les 
apports du chant pour les personnes qui bégaient. En tant qu’animatrice d’ateliers vocaux, Dina se spécialise 
dans le chant folklorique a cappella et intègre des exercices de mouvement, d’écoute, de pleine conscience et 
de renforcement de la communauté, créant des espaces où l’expression incarnée et la création musicale sont 
possibles et accessibles à tous.

La chorale RECAA est une chorale communautaire sans audition dirigée par Dina Cindrić et composée d’aînés 
des communautés ethniques de Montréal, dont plusieurs appartiennent à l’organisme communautaire 
RECAA : Respecting Elders Communities Against Abuse. Leur objectif est de poursuivre le travail du  RECAA 
visant à cultiver une culture de respect pour les personnes âgées – à travers le partage d’histoires, le 
mouvement et le chant.
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Ebony R. Gooden (Calgary)

Ebony R. Gooden est une artiste émergente, une cinéaste et une activiste basée à Calgary, en Alberta. Elle est 
titulaire d’une licence en communication numérique et en arts visuels/multimédias de l’université Gallaudet. 
Ebony a reçu de nombreuses subventions de l’Alberta Foundation of Arts, du Conseil des Arts du Canada et 
du Calgary Arts Development pour ses projets de recherche et de création, notamment «Running Through 
Her Past», «The Deaf World» et «Miscommunication in Our Language». Elle est cofondatrice du collectif SUR
VIVANCE et de la Black Deaf Residency et a travaillé comme réalisatrice pour diverses productions. Ebony a 
également dirigé quelques productions théâtrales, dont «After Faust» à Edmonton (Alberta) et «SURVIVANCE 
: Monologue» à Remis (France).

Edgar Lacolz (Mexico, Mexique) 

Edgar Lacolz (Torreón, Mexique, 1987) a abandonné son diplôme en systèmes informatiques pour étudier 
la philosophie à l’université autonome de Chihuahua. Il s’est consacré à la littérature en tant que correcteur, 
libraire, animateur d’ateliers et promoteur de la lecture. C’est un grand conteur. Il est auteur du recueil de 
nouvelles Esto no es un Lacolz (2013) et du roman fragmentaire Retrato esperpento (2014). En 2020, il a  
remporté le Premio Nacional de Crónica Carlos Monsiváis pour son texte Caosmosis 20-20. Il est l’auteur du livre 
d’artiste Calaca precaria (2021). Il a également été membre du conseil consultatif du séminaire «De l’inclusion 
à l’interpellation : scène, handicap et politique», dans le cadre des activités de la chaire extraordinaire Ingmar 
Bergman 2020 à l’UNAM. Elle fait partie de la plateforme artistique des Discreantes. Il a travaillé sur des  
projets audiovisuels et de vidéo-performance, et a collaboré avec le Teatro Ciego MX. Il est cofondateur du 
projet inter(in)disciplinaire Zoonoros.

Edon Descollines (Tiohtiá:ke/Montréal)

Edon Descollines est un artiste multidisciplinaire qui se démarque par la qualité de son expression scénique, 
par sa créativité et par son engagement total envers l’art. Il s’est formé au centre d’art Les Muses où il a fait la 
connaissance de Menka Nagrani, sa professeure qui l’invite à se joindre aux Productions des pieds des mains 
en 2004. Ce fut le début d’une longue complicité. Comme acteur-danseur au sein de l’équipe des Productions 
des pieds des mains, il a joué dans la pièce Leçons, (présenté au Théâtre LaChapelle en 2005 ainsi qu’en  
Belgique lors des premières Rencontres Théâtrales du Créahm-Liège), la pièce L’Ombre (présentée au Japon en 
2006) et le spectacle Torpédo (en tournée depuis 3 ans). Depuis plusieurs années, il co-anime divers ateliers 
de médiation avec la compagnie. Edon est également poète et peintre et il se produit aussi dans plusieurs 
créations de la compagnie Joe Jack and John.

Dominique Ireland (nation Oneida)

Je suis Ukwehu’we (peuple des Premières Nations), du clan de la Tortue de la nation On^yota’a:ka (Onei
da). Cela signifie que ma responsabilité est d’aider les gens à être entiers parce que nous sommes capables 
d’assurer le bien-être de notre communauté. Les membres du clan de la Tortue sont le fondement de notre 
nation. J’apprends également ma langue seconde, l’Oneida. J’ai toujours été passionnée par l’apprentissage 
de nouvelles langues. L’une de mes riches expériences a été de travailler en tant qu’analyste politique junior. 
J’ai appris beaucoup de choses et j’ai aimé interagir ou communiquer avec les dirigeant.e.s de mon ancien 
emploi. Dans mes loisirs, j’aime peindre, jouer au football ou faire de la sculpture sur bois. Sous mon nom 
d’artiste, Hazélique, j’ai performé dans différents évènements, dont Sister in Motion, la Journée internationale 
des Sourd·es, le Symposium international Cohabiter de l’Observatoire des médiations culturelles et l’École d’été 
Droits, citoyenneté et handicap à l’UQAM. Mes œuvres en langue des signes américaine et en langue des signes 
Oneida explorent l’importance des langues des signes pour les communautés sourdes et mon parcours comme 
femme Oneida sourde.
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Erika Bernal (Mexico, Mexique)

Erika Bernal Gallegos est actrice et directrice de la compagnie «Teatro Ciego MX», avec 16 ans d’expérience 
dans les arts du spectacle, directrice et dramaturge des productions «El mejor lugar de todos» et «HistÉrika», 
projet lauréat du programme «Larvas Creativas» du Centro Cultural el Hormiguero, créatrice et enseignante de 
l’atelier «Formación actoral para personas con discapacidad visual», elle fait partie du collectif de Standoperas 
«Minorías encabronadas». Diplômée en psychologie et titulaire d’un master en psycho-oncologie, elle travaille 
dans une prison pour hommes du système pénitentiaire CDMX, où elle apporte un soutien thérapeutique et des 
programmes de réintégration culturelle. Elle est utilisatrice d’un chien guide.

Eli Cortes Carreon (Tiohtiá:ke/Montréal)

Eli Cortés Carreón est artiste et chercheur.e diplômé du Baccalauréat en Arts de l’École d’Art du Jalisco, au 
Mexique, où iel s’est spécialisé en art dramatique et en arts visuels. Étudiant-e à la Maîtrise en communication 
à l’UQAM, iel est membre du Centre de recherches Cultures – Arts – Sociétés (CELAT) et collabore avec  
l’Observatoire de la médiation culturelle (OMEC) et Exeko. Iel s’intéresse aux différents types de récits, aux 
corps, à l’identité et aux droits des personnes minorisées, ainsi qu’à l’utilisation de ces concepts dans l’art et 
dans la réflexion sur les enjeux culturels. À cet égard, son mémoire de maîtrise porte sur la représentation 
culturelle des personnes sourdes dans les arts performatifs.

Élise Hardy  (Tiohtiá:ke/Montréal)

Artiste-pédagogue en danse, Élise Hardy s’intéresse à l’être, à l’autre et à la différence dans ce qu’elle a de 
fragile et d’artistiquement puissant. Diplômée d’un DESS en éducation somatique et d’une maîtrise en danse 
à l’UQAM, Élise utilise les bienfaits de la somatique pour élaborer des rencontres autour de la danse avec 
des publics marginalisés. Dans des contextes d’enseignement ou de médiation, elle met en place des projets 
dont l’approche inclusive permet à chacun et chacune de bénéficier d’un espace créatif et expressif adapté à 
ses besoins. Depuis 2015, Élise s’implique au sein de la compagnie Corpuscule Danse, comme enseignante,  
coordonnatrice, puis récemment pour l’écriture de l’ouvrage « Une approche inclusive pour enseigner la 
danse », à paraître aux éditions des Presses de l’Université Laval.

Emilie Peltier (Tiohtiá:ke/Montréal)

Après avoir vécu dans plusieurs pays, Emilie Peltier s’installe au Nouveau-Brunswick en 2012. Diplômée en 
sciences du langage, communication et médiation, elle travaille dans le milieu culturel et se forme de manière 
autodidacte en cinéma, photographie, écriture, estampe et broderie. Sa surdité influant sur son  rapport au 
monde, elle est portée vers des projets visuels, esthétiques, texturés, guidée par un instinct  militant et un intérêt 
pour l’étrange et les liens humains. Elle a réalisé ou co-réa- lisé divers projets dont  54 North, Matin Ecchymose 
et Mon baptême de sourde. Emilie s’installe à Montréal en 2021, suit le cours Handicap et sourditude: droits et 
citoyenneté, à l’UQAM, et s’investit dans divers organismes en accessibilité, tout en poursuivant son exploration 
identitaire et artistique. En 2023, elle rejoint la Chaire et souhaite œuvrer à la reconnaissance des artistes et 
travailleur-ses culturel-les de la diversité capacitaire.
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Goldjian (Tiohtiá:ke/Montréal)

Goldjian est un.e artiste, chercheur.euse et hacktiviste féministe et transdisciplinaire, qui aime rendre visible, 
lisible et malléable les processus de co-construction des sagesses et des connaissances. Goldjian affectionne 
les pratiques relationnelles entre humain.e.s, écologies et technologies. Son travail crée des espaces intimistes 
dédiés à l’apprentissage mutuel et au ralentissement des processus. Cofondatrice du Femhack et de Hackin
gwithcare, Goldjian embrasse les arts médiatiques et le land art, l’installation et la danse, la vidéo. Sa pratique 
s’articule le plus souvent autour de la facilitation de pratiques collaboratives, collectives et restauratrices. 
Goldjian nourrit des interdépendances avec des écosystèmes de pratiques de restauratrices décoloniales et  
féministes, ce qui l’amène à parcourir une terre amante, même si beaucoup de ses racines et liens affectifs sont 
situés sur l’île de Tio’tia:ke colonialement connue comme Montréal. Goldjian soigne et pratique la reliance, à 
soi, aux espaces temps et aux aux humain.e.s et aux non-humains, en s’interrogeant aux conditions de lien, de 
soin et de déconnexion pour activer cette qualité de présence.

Hodan Youssouf (Tiohtiá:ke/Montréal)

Née en Somalie, Hodan Youssouf est Sourde de naissance. N’ayant pas de services adaptés destinés aux 
personnes Sourdes dans ce pays, ses parents décident de l’envoyer, avec ses frères et soeurs entendants, en 
France, où ils sont reçus comme réfugiés. En 1989, avec ses frères et soeurs, Youssouf immigre au Canada. 
Elle est active auprès de la communauté noire sourde. Aujourd’hui, elle est consultante anti-oppression dans 
la communauté artistique. Quadrilingue, elle utilise couramment la langue des signes québécoise (LSQ), 
l’American Sign Language (ASL), l’anglais et le français pour communiquer. Passionnée de théâtre et de jeu 
d’actrice, elle participe à diverses activités de théâtre, dont une adaptation de Romeo and Juliet en ASL à 
Toronto. De plus, elle a collaboré à de nombreux films avec Cinéall, un organisme qui travaille sur des solutions 
de communication innovantes et créatives entre le monde des Sourds et celui des entendants. Elle a également 
participé à un projet de musiques Sourdes en tant qu’assistante de recherche. Poète et comédienne engagée, 
elle a participé à une multitude de projets à travers les années, tant dans les milieux entendants que Sourds, 
au Québec et à l’étranger. Elle a participé comme interprète pour le rôle d’Aphrodite dans la chanson de 
Bernard Adamus, La part du diable. On a pu la voir au théâtre dans La Traversée, pièce bilingue LSQ/français, 
en tournée avec Voyageurs Immobiles, Cie. Elle a interprété le rôle d’Ariel dans la pièce de théâtre The Tempest 
au théâtre Citadel à Edmonton et le rôle d’Elon Musk dans la pièce de théâtre After Faust au théâtre Fringer 
à Edmonton 2023.

Geneviève Bujold (Tiohtiá:ke/Montréal)

Interprète en langue des signes québécoise (LSQ)-français depuis 20 ans, Geneviève Bujold est interprète 
désignée au département de communication sociale et publique à l’UQAM depuis 2017, et chargée de cours 
au département de linguistique. Dans sa carrière, elle a notamment été menée à œuvrer lors d’événements 
nationaux et internationaux. Alliée de la communauté sourde, elle est activement impliquée au sein de l’Asso
ciation québécoise des interprètes en langues des signes (AQILS) depuis sa fondation. Elle cumule également 
plusieurs collaborations d’adaptations et d’interprétations en LSQ d’une variété de performances artistiques.
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Jessica Cacciatore (Tiohtiá:ke/Montréal)

Jessica Cacciatore est une professionnelle qui a plus de 15 ans d’expériences en équité diversité et inclusion 
en entreprise comme consultante externe. Elle a travaillé dans le secteur de l’employabilité, de la gestion des 
ressources humaines et en administration. Avec les années, elle s’est spécialisée en intersectionnalité auprès 
des personnes en situation de handicap et immigrantes, afin de les soutenir dans leurs nombreux défis concer
nant leur intégration socioprofessionnelle et leur inclusion dans la société québécoise. De plus, elle gravite 
dans le monde de la danse contemporaine depuis 2004 entre autres en participant à plusieurs projets de 
médiations culturelles du volet enseignement de Corpuscule Danse où France Geoffroy lui a enseignée toutes 
les techniques de danse inclusive en fauteuil roulant. Elle a également obtenu un rôle d’interprète en danse 
dans la production du spectacle Duels de Montréal Complètement Cirque en 2016. Aujourd’hui, elle continue 
de danser de l’afrobeat avec ses cours de Djamboola.

Jenelle Rouse (Tkaronto/Toronto)

Tout en vivant et en travaillant sur les terres d’Anishinabewaki, d’Attiwonderonk et de Mississaugas en Ontario, 
Jenelle Rouse (elle) est éducatrice et universitaire (actuellement professeure adjointe), chercheuse indépen
dante et artiste de la danse visuelle corps-mouvement.  Elle a une tendance naturelle à voir la vie sous un 
angle critique, les liens entre différentes expériences associées à des barrières d’invisibilisation. Jenelle 
défend de manière créative l’accessibilité aux langues des signes, aux ressources, à l’humilité et à la connexion 
authentique. Elle l’a fait en chorégraphiant et en interprétant les œuvres d’art en direct Perceptions, 
Home:Body, Hear Feel See What, Proud, et Chaotic Expressions, y compris un court métrage de danse 
(Perceptions). Grâce à ses rôles combinés (artiste, chercheuse, éducatrice, écrivaine et activiste communautaire 
“derrière la scène”), Jenelle est la fondatrice de Multi-Lens Existence et la codirectrice de projets indépendants 
(non traditionnels, basés sur la communauté) tels que Black Deaf Canada Research et Just Keep Going Reel. 
Alors que la vie est trépidante, Jenelle embrasse une tranquillité simple et optimiste.

Jennifer Manning (Tiohtiá:ke/Montréal)

Artiste multidisciplinaire et interprète Sourde quadrilingue, Jennifer Manning a développé sa passion pour le 
métier de comédienne dès son plus jeune âge. C’est d’ailleurs dès l’école primaire qu’elle obtient son premier 
rôle dans une pièce de théâtre intitulée La petite fille aux allumettes. Elle a ensuite continué de s’impliquer 
dans plusieurs activités artistiques tout au long de son parcours scolaire. Toujours active au sein de la 
communauté sourde et ayant à cœur la diversité, l’inclusion et l’accessibilité des personnes sourdes dans le 
milieu culturel, Jennifer s’efforce de créer des opportunités de collaboration entre les personnes sourdes et 
entendantes dans le milieu culturel. D’ailleurs, elle agit régulièrement à titre de consultante pour diverses 
présentations artistiques, dans le but d’assurer l’accessibilité à un public de personnes sourdes. Parmi ses 
plus grandes réalisations artistiques, on a pu la voir, entre autres en tête d’affiche dans la pièce Traversée, 
des Voyageurs immobiles en 2018; comme interprète LSQ dans Guérilla de l’ordinaire, présentée au Théâtre 
d’Aujourd’hui en 2019; comme interprète de l’adaptation en LSQ d’un des poèmes en ASL de l’artiste Sarah 
Snively dans le cadre du Festival Phénomena en 2019; dans le chantsigne en LSQ de la chanson Plus Rien, des 
Cowbows Fringants avec L’Expression en 2019. Elle a également présenté un poème en LSQ lors du Festival 
Phénomena 2020; joué dans la pièce originale en LSQ Le Mythe de la main rare avec deux autres artistes 
sourdes du collectif de l’Œil éveillé dans le cadre du Festival Phénomena en 2021; présenté une Musique 
Signée pour la semaine internationale des sourds en automne 2022 et créé en ASL la pièce USHER : Not The 
Singer en 2022-23, en collaboration avec l’artiste Sarah Snively, présentée initialement à Edmonton.
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Joannie Douville (Tiohtiá:ke/Montréal)

Joannie Douville est une interprète-pédagogue diplômée en danse et en psychologie basée dans les Lauren
tides. Durant plus de dix ans, elle a foulé les scènes locales et internationales et pris part à de nombreux 
processus de création tant en danse, qu’en théâtre, et même, en art multimédia et en performance (Bouge 
de là, Dave St-Pierre, Le Radeau, Corpuscule Danse, La Fratrie, etc.).  Durant sa carrière, elle a affectionné les 
processus l’ayant mené à faire des rencontres éclectiques par l’entremise du mouvement. Que ce soient les 
enfants, les ainé.es, les personnes issues de la diversité fonctionnelle ou culturelle, Joannie est convaincue 
que la pratique de la danse est pour tout le monde. Cette conviction l’a poussée à entamer une maîtrise 
en enseignement de la danse. Dans cette même quête, elle a également corédigé un ouvrage pour nourrir 
les initiatives inclusives en danse en  collaboration avec Corpuscule Danse et soutenu la pérennisation et la  
formation d’interprètes pour Mouvement de passage (visites dansées en CHSLD) avec Le Radeau. En ce 
moment, elle chérit son nouveau rôle de mère auprès de ses deux filles et codirige le volet enseignement de 
Corpuscule Danse; compagnie pour laquelle elle danse, enseigne et crée depuis 2012.

Juan Carlos Saavedra (Mexico, Mexique)

Juan Carlos Saavedra est producteur, metteur en scène et acteur diplômé de l’académie de théâtre M&M 
Studio Patricia Reyes Spíndola et du CIT (Centre for Indigenous Theatre). Il est fondateur du Teatro Ciego MX 
- une entreprise qui promeut l’inclusion des personnes aveugles dans les arts du spectacle,  directeur général 
d’Arte Ciego - une association à but non lucratif dédiée au développement de programmes qui encouragent 
la création, la recherche et la promotion des arts du spectacle inclusifs au niveau national et international, et 
directeur d’Encuentro, Otros Territorios - un espace qui promeut la recherche, la professionnalisation et la 
diffusion de propositions artistiques inclusives de différentes latitudes. Il travaille actuellement sur le projet  
« Méthodologie de formation, de création et de mise en scène basée sur la cécité. Désarticulation des 
constructions esthétiques sur la scène ».

Kim Auclair (Shawinigan)

Kim Auclair est consultante en communication Web, conférencière et graphiste. Sa force? Aider les gens à se 
mettre « sur la map », en mettant en valeur l’histoire derrière leurs produits, leurs services ou leur expertise 
unique auprès des médias. Porteuse d’un implant cochléaire depuis le 17 septembre 2019, elle s’implique 
également dans différents projets qui vise à sensibiliser la population aux réalités des personnes sourdes et 
malentendantes. Notamment, elle fait des illustrations et participe à la rédaction et la mise en page d’outils 
pratiques en collaboration avec différents acteurs du milieu.

Jo-Anne Bryan (Ottawa)

Jo-Anne Anita Bryan est une artiste d’Ottawa qui a une expérience de vie traversant les intersections des 
identités Noire, Sourde, Queer et Femme. Son art comprend la narration et la performance en langue des 
signes américaine (ASL). Jo-Anne est actuellement le quart du groupe Speaking Vibrations, qui a présenté son 
premier spectacle au Uproar Arts Festival à l’été 2019. Leur spectacle a été présenté en mai 2021 à la Great 
Canadian Theatre Company à Ottawa. Plus récemment, iels ont reçu un prix du Corel Endowment Fund for 
the arts en mai 2023. Jo-Anne a récité son conte en ASL « Where You Come From « au festival Phénomena 
et « 400 Years « au festival Sound Off. Lorsqu’elle ne se produit pas, elle consulte l’interprétation d’acteurs et 
d’interprètes pour s’assurer qu’il s’agit d’informations exactes. Elle veut s’assurer que le théâtre sera accessible 
aux communautés Sourdes. Elle fait également des illustrations pendant son temps libre.
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Kim Sawchuk (Tiohtiá:ke/Montréal)

Chercheuse principale de l’équipe Ageing + Communication + Technologies (ACT), Kim Sawchuk est  
professeure au Département d’études en communication de l’Université Concordia et à la Chaire de recherche 
de  l’Université Concordia en études sur les médias mobiles. Kim Sawchuk écrit sur l’âge, le vieillissement 
et son impact culturel depuis 1996. Elle est surtout connue pour ses recherches sur « les personnes âgées 
et les téléphones portables » menées avec Dr Barbara Crow de l’Université York ainsi que pour ses travaux 
de recherche-création en Critical Disability Studies. Kim Sawchuk est cofondatrice du Mobile Media Lab 
(York-Concordia) situé au Département d’études en communication de Concordia. Elle vient de terminer un 
mandat de six ans à titre de rédactrice en chef du Canadian Journal of Communication (www.cjc-online.ca) 
et elle est co-rédactrice en chef de Wi : journal of mobile media (www.wi-not.ca). En plus de ses recherches 
universitaires, Sawchuk a cofondé en 1996 StudioXX, un centre de recherche féministe et d’arts médiatiques 
à Montréal (aujourd’hui AdaX).

Landry Mbassi (Yaoundé, Cameroun)

Formé comme artiste visuel après l’obtention de son baccalauréat en lettres (dessin, peinture, sculpture,  
photographie) au Cameroun et à travers le monde, Mbassi Landry jouit d’une expérience longue de plusieurs 
années dans le domaine des arts visuels. Ce parcours commencé au début des années 2000 aux côtés de 
figures comme Goddy Leye et Achillekà par des expositions collectives l’a progressivement mené vers l’accom
pagnement des projets et le commissariat d’expositions. Mbassi Landry est le créateur du festival YaPhoto qu’il 
monte avec Christine Eyene et le directeur artistique des Rencontres d’arts visuels de Yaoundé.  Il a également 
été le directeur artistique de la première édition de Douala Art Fair et des deux dernières éditions de Ruinart 
Festiv’art. Depuis 2019, il est commissaire invité de la RIAC (Rencontre internationale d’art contemporain) de 
Brazzaville, chez Bill Kouélany. Critique d’art à ses heures perdues, Mbassi a écrit pour Mosaïques, IAM, SWAG, 
SHOW, etc.

Laure Abdelmoumeni (Toulouse, France)

Laure Abdelmoumeni est diplômée d’un Master en Genre, Égalité et Politiques sociales du département 
de sociologie et d’un diplôme universitaire en arts du spectacle visuel en langue des signes, à l’Université 
Jean Jaurès de Toulouse. Comédienne amatrice, elle a joué au théâtre quelques pièces d’adaptation en LSF 
(langue des signes française). Étudiante au doctorat en sociologie à l’université d’Ottawa, sa thèse porte sur 
le  mouvement des féministes sourdes. Elle est également adjointe de recherche à la Chaire de recherche du 
Canada sur la citoyenneté culturelle des personnes sourdes et les pratiques d’équité culturelle, où elle mène 
un projet sur l’éthique de la recherche avec les personnes sourdes. Militante pour les droits des personnes 
sourdes, elle est membre du bureau de la Fédération Mondiale, section des jeunes sourds (WFDYS) pour un 
mandat de 4 ans (2019 – 2023).

Laurie-Anne Langis (Tiohtiá:ke/Montréal)

Depuis une dizaine d’années, Laurie-Anne collabore avec plusieurs artistes établi.e.s et émergent.e.s. Ael 
performe au Québec et à l’international. En 2016, Laurie-Anne débute une création collective aux côtés 
d’Audrey-Anne Bouchard: avec d’autres artistes, iels élaborent la méthode Au-delà du visuel afin de créer des 
oeuvres théâtrales inclusives n’impliquant pas la vision du spectateur. Iels présentent la pièce « Camille : un 
rendez-vous au-delà du visuel » et ses adaptations. En parallèle, Laurie-Anne se forme en audiodescription et 
guide des ateliers de danse pour les personnes vivant en situation de handicap visuel. De plus, ael collabore 
avec des artistes sonores et crée le spectacle de danse « Merging », une oeuvre immersive visuelle et aussi  
accessible aux personnes non voyantes. Engagée, ael s’interroge sur les limites de la danse qui est vue et  
travaille sur différents projets autour du genre, de la réappropriation de son corps et de sa parole.
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Line Grenier (Tiohtiá:ke/Montréal)

Professeure au Département de communication de l’Université de Montréal, Line Grenier mène depuis 
plusieurs années des recherches sur les intersections de la musique et du vieillissement, dans le cadre de 
partenariats internationaux de recherche : ACT (Ageing, Communication, Technology) dont elle a coordonné 
le volet «médiations critiques/cultures du vieillissement» et plus récemment, AiD (Ageing in Data) dont elle 
est responsable du volet mobilisation des connaissances au sein du comité de direction.  En collaboration 
avec Fannie Valois-Nadeau, elle a publié en 2021 chez Transcript l’ouvrage collectif intitulé A Senior Moment, 
qui s’intéresse aux médiations culturelles de la mémoire et du vieillissement. Elle est aussi la coéditrice, avec 
Sarah Cohen et Ros Jennings, de Troubling Inheritance : Music, memory and ageing publié en 2022 chez 
Bloomsbury.  Elle collabore avec Véro Leduc à des travaux consacrés aux cultures sourdes du vieillissement 
et, plus spécifiquement aux expériences musicales des adultes sourd.es signeur.es à Montréal. Elle poursuit 
actuellement un projet de recherche-création participative en collaboration avec la Chorale de RECCA  
(Regroupement ethnoculturels contre l’abus des âiné•es).

Luca “Lazylegz” Patuelli (Tiohtiá:ke/Montréal)

Luca « Lazylegz » Patuelli danse (B-boying) depuis l’âge de 15 ans. Il a développé un style de danse unique 
en utilisant ses béquilles et la force de ses bras, qui lui a valu une reconnaissance mondiale. Lazylegz a été 
présenté sur Ellen, So You Think You Can Dance Canada, America’s got Talent, et bien d’autres. Luca a été 
chorégraphe et interprète principal des cérémonies d’ouverture des Jeux paralympiques de Vancouver 2010. 
Il est le fondateur et le créateur de ILL-Abilities™ Crew, un crew international de B-boy composé des meilleurs 
danseurs « différents » du monde. Luca a également co-fondé le Projet RAD, premier programme de danse  
urbaine inclusive au Canada offrant aux personnes de tous âges, de toutes capacités la possibilité de danser 
dans des studios de danse accessibles. Luca a été reconnu comme l’ambassadeur canadien de la danse et a 
reçu la médaille du service méritoire du gouverneur général du Canada pour ses programmes de sensibilisation 
à la danse. Il a également reçu le prix Jacqueline Lemieux du Conseil des Arts du Canada pour sa contribution 
importante à la danse au Canada.  Luca parle quatre langues (anglais, français, italien et espagnol) et parcourt 
le monde pour enseigner et partager sa passion pour la danse à des personnes de tous âges et de toutes  
capacités. Luca prévoit maintenant de combiner ce qu’il a appris avec ILL-Abilities et Projet RAD pour faire 
passer sa carrière à un niveau supérieur, tout en partageant constamment son message au monde : « Il s’agit 
de prendre le mauvais et de le rendre bon » et il n’y a « Pas d’excuses, Pas de limites ».

MAP (Tiohtiá:ke/Montréal)

Map est un·e artiste nonbinaire et autiste, diplômé·e d’un baccalauréat en études visuelles et médiatiques 
et d’une maîtrise en recherche-création à l’Université de Montréal intitulée «Hack neuroqueer pour parvenir 
à mes fins | Rechercher et créer de l’émancipation crip». Iel a notamment exposé à Tiotiàke, Wôbanakiak, 
Nitassinan et Sczcecin, Polska. Pour en savoir plus > poulinmap.com

Marie Achille (Tiohtiá:ke/Montréal)

Sourde de naissance, Marie Achille a obtenu un baccalauréat en histoire de l’art à l’Université de Montréal et 
a suivi l’école d’été « Handicap et sourditude : droits et citoyenneté » en 2022. Constamment en découverte 
de nouvelles choses et de l’importance de rencontrer l’autre pour accéder à soi, s’ouvrir à l’altérité lui est  
essentiel. Pratiquant la photographie et participant à des ateliers d’expérimentation et de création en collectif, 
l’étude de tous les corps, des gestes, du non-verbal et des affects fait partie intégrante de son travail. Mettre 
en avant les -nos- subjectivités communes et individuelles lui tiennent à cœur. Dans une perspective de 
recherche émancipatrice et créatrice, Marie s’intéresse aux études critiques sur le handicap. En écho, sa 
maitrise en histoire de l’art porte sur les pratiques artistiques queers et handi·es.

https://poulinmap.com


75

Maricarmen Graue Huesca (Mexico, Mexique)

Née à Mexico, elle a étudié la musique au Conservatorio Nacional de Música, à l’Escuela de Perfeccionamiento 
Vida y Movimiento, au Conservatoire Tchaïkovski de Moscou, à l’École de musique de Gliere et au Conservatoire 
Tchaïkovski de Kiev. Membre de la section violoncelle de l’orchestre Carlos Chávez et de plusieurs  ensembles, 
elle joue de la musique de tous les genres et de toutes les époques, de la musique  académique et populaire 
à la musique expérimentale et à l’improvisation libre. Elle a participé à divers projets  interdisciplinaires 
et pièces de théâtre, parfois en tant qu’actrice et danseuse. Elle a été membre de l’ensemble de musique 
expérimentale «Graffitone» et du groupe de rock oppositionnel «Arteria». Elle est membre de  l’ensemble 
féminin «Cíhuatl» de free jazz et de l’ensemble musical littéraire «Zoonoros». En 2001, elle reçoit une bourse 
de la FONCA en tant qu’interprète, avec un projet d’interprétation d’œuvres pour ensembles de violoncelles 
de compositeurs mexicains contemporains. Elle a également reçu en 2006 le soutien Artes por todas partes 
du Secretaría de Cultura avec un ensemble de violoncelles et de bassons, et en 2019, elle a  remporté avec 
deux autres artistes en situation de handicap, le prix PAPIAM-D, décerné par le CENART et le British Council, 
avec un projet audiovisuel sur le thème de la Précarité. En 2019, elle a été reconnue par le  magazine «Forbes» 
comme l’une des 100 Mexicains les plus créatifs. Elle a enregistré 3 CD, réalisé 3 expositions et publié une 
autobiographie «Mirar Mirándome». Actuellement, elle se produit avec divers  ensembles, donne des ateliers 
de création, et est professeure de violoncelle à l’Escuela de Iniciación Artística N° 4 de l’INBAL.

Marieke Hassell-Crépeau (Tiohtiá:ke/Montréal)

Marieke Hassell-Crépeau est diplômée d’un baccalauréat en sociologie avec une concentration en études  
féministes de l’UQÀM. Elle est présentement étudiante à la maitrise en travail social et au microprogramme 
de deuxième cycle Handicap et sourditude : droits et citoyenneté. Ses recherches portent sur les expériences 
des mères qui ont des douleurs chroniques. Son mémoire financé par le Conseil de recherches en sciences 
humaines du Canada (CRSH) mobilise, entre autres, les Crip Studies et les études féministes du handicap. 
Marieke a des migraines chroniques depuis l’âge adulte : elle conjugue donc quotidiennement avec douleurs 
chroniques et autres symptômes incapacitants. Elle prône une solidarité entre toutes les personnes issues de 
la diversité capacitaire.

Marie-Pierre Petit (Tiohtiá:ke/Montréal)

Née Sourde au Québec, elle a grandi dans une famille Sourde. Marie-Pierre a toujours été un membre actif 
de la communauté Sourde. Grâce à son père, le clown Pafou, Marie-Pierre a été initiée à la magie et aux  
arts de la scène dès l’âge de 8 ans. Elle a créé son propre personnage, le clown Pafolie, et ensemble ils ont 
monté  plusieurs spectacles. Elle s’est également produite devant des écoles primaires, des bibliothèques 
et des  publics entendants lors d’événements de sensibilisation à la surdité. Depuis 2022, Marie-Pierre 
s’entraîne  avec Soizick Hébert, une formatrice de clowns de renommée internationale. Elle est également 
clown  thérapeutique.

Marsha Ireland (nation Oneida, Ontario)

Je m’appelle Teyuhuhtakweku (Marsha) et je suis de la nation Oneida et du clan de la Tortue. Je suis Oneida, 
Sourde, épouse, mère, grand-mère et arrière-grand-mère. Mon mari, Max Ireland, est entendant et membre 
du clan de l’Ours. J’ai cinq enfants Oneida, quatorze petits-enfants et une arrière-petite-fille. J’ai développé 
la Langue des signes Oneida. J’ai voyagé pour offrir une reconnaissance territoriale dans ma langue. Je me  
considère comme une défenseuse et une éducatrice. Certaines personnes m’appellent leur aînée.
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Martin Cros (Toulouse, France)

Martin Cros a une formation de comédien. Élève des écoles de théâtre parisiennes, il est comédien pour la 
compagnie Danse des Signes depuis 2009, et il a joué dans Les Survivants, Carmen, Signé Zarka, Signé Picas
so & Amazing. Intervenant pour la sensibilisation théâtrale dans la Cie Danse des Signes, comédien pour le  
cinéma et les émissions telles que L’œil & la main sur France 5, comédien dans Le Petit Prince avec l’IVT à Paris, 
il a aussi été professeur de théâtre dans les ateliers en langue des signes du Grand Rond à Toulouse pendant 
7 ans, et co-metteur en scène avec Alexandre Bernhardt de la pièce de théâtre visuel Le joueur d’échecs de 
Stefan Zweig. En 2018, ils fondent tous les deux l’ETU, Ecole de Théâtre Universelle, qui délivre un diplôme en 
arts du spectacle en Langue des Signes. Il est metteur en scène de la pièce de théâtre hip hop Chère IJEAWE
LE... de Chimamanda Ngozi Adichie dans le Cie BAJO EL MAR. En 2022, il intervient avec la compagnie pour un 
workshop avec l’alliance française de Mongolie à Oulan Bator.

Marven Clerveau (Tiohtiá:ke/Montréal)

À travers mon art, j’exprime ce qui est vu comme étant différent et je dénonce la façon de certains face à cette 
différence. Dessiner m’aide à découvrir qui je suis et à travailler sur l’acceptation de ma condition. L’enfance, 
la scoliose et la dysphagie sont mes sujets de prédilection. Mes œuvres abordent l’isolement que me fait subir 
ma peur d’être jugé. Elles traitent aussi de ma timidité dû à mes troubles de langage et à mes lacunes de com
préhension. Enfin, d’autres parlent du déplacement de l’axe de mon corps qui me donne une autre perspective 
du monde. Une tige de métal est parfois attachée aux colonnes vertébrales de mes personnages, en allusion 
aux chirurgies subies dans mon passé. Mes influences sont une rencontre entre l’abstraction de Basquiat et 
les autoportraits de Frida Khalo, où l’on voit sa souffrance cachée sur des couleurs vives. Par ma peinture, je 
cherche à montrer des corps atypiques dans un milieu souvent dominé par des images de corps standardisés. 
Je cherche à sensibiliser le public à collaborer à ce que les personnes qui partagent ma condition se recon
naissent et à promouvoir leur empowerment. J’exprime le droit d’appartenance de leurs corps dans l’espace 
et leur désir d’existence, non comme une différence, mais comme la norme. Il s’agit là d’une forme de résis
tance, face aux codes de l’apparence et des standards de beauté. Les visages présentés dans le cadre de cette 
exposition ont la forme d’un masque, qui représente pour moi un symbole de résistance. Les personnages sont 
des minorités visibles qui tentent, par la représentation du masque, de s’accepter et de ressortir de l’ombre.

Menka Nagrani (Tiohtiá:ke/Montréal)

Menka Nagrani est une artiste interdisciplinaire, metteure en scène et chorégraphe. Elle fonde Les Productions 
des pieds des mains en 2004, une compagnie inclusive de danse et de théâtre. Depuis, elle a créé plusieurs 
productions et courts métrages socialement engagés qui ont été acclamés sur la scène professionnelle  
québécoise ainsi qu’au Canada, en France, en Belgique, au Royaume-Uni et au Japon. Elle travaille également 
avec des compagnies de théâtre inclusif de renom telles Theatre Terrific (Vancouver), Compagnie de  
L’Oiseau-Mouche (France) ou Hijinx (Pay de Gales). Menka a reçu de nombreux prix de reconnaissance artistique 
dont un prix du Conseil des arts et des lettres du Québec (2012). Chef de file dans la formation et l’inclusion 
professionnelle des artistes handicapés, Menka est régulièrement invitée à présenter lors de conférences 
et à animer des ateliers au Canada et à l’étranger. En 2020, reçoit L’Ordre du Canada pour l’ensemble de 
son œuvre.
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Natasha Courage Bacchus (Toronto)

Je suis Natasha «Courage» Bacchus. Je suis une ancienne sprinteuse olympique Sourde. J’ai commencé à  
travailler en tant qu’actrice en 2019 - et depuis lors, j’ai joué dans : ‘The Black Drum’, ‘The Two  Natasha’s’, 
‘21 Black Futures’, et la quatrième saison de ‘The Coroner’ sur Netflix. J’ai participé en tant que collaboratrice 
artistique à de nombreuses productions théâtrales et cinématographiques au Canada. J’ai occupé de multiples 
fonctions, notamment celles d’artiste visuelle interdisciplinaire, de consultante en accessibilité artistique, 
d’interprète Sourde de théâtre et d’activiste pour la communauté artistique Sourde IBPOC en termes 
d’élargissement de la représentation des artistes Sourds IBPOC.

Pamela Witcher (Ottawa)

Artiste multidisciplinaire, interprète, traductrice, médiatrice culturelle et curatelle de musée, Pamela trouve 
nécessaire de superposer les découvertes anciennes et nouvelles qui ont le pouvoir de changer les points de 
vue et les idées. Lorsque les communautés sourdes créent de l’information à travers l’art et la documentation, 
notre existence devient concrète, connue et valorisée. Les implications de Pamela ont contribué à plusieurs 
projets artistiques, entre autres : Conférence Partition/Ensemble, Centre Dyers Art, Festival international du 
livre d’Édimbourg, Écomusée du fier monde, Quebec on the Move!, À Bâbord and Signed Music: A Sympho
nious Odyssey. Instagram | Facebook | YouTube : @pamelawitcherarts

Paula Bath (Gatineau)

Paula Bath est chercheuse, créatrice et écrivaine. Après avoir appris la langue des signes américaine à l’âge de 
16 ans, Paula a étudié la traduction en langue des signes et les communications. Elle a obtenu un baccalauréat 
et une maîtrise en communication et termine actuellement un doctorat en analyse sociale et culturelle à  
l’Université Concordia. Grâce à des méthodes d’observation et de conversation, elle réunit les images, les 
textes et les sens pour explorer les moments où les idées sociales  dominantes, les croyances et les structures 
sociales sont vécues, ressenties et discutées. Paula vit et travaille dans les espaces entremêlés des langues des 
signes et des langues parlées : l’ASL, la LSQ, l’anglais et le français.

Po B. K. Lomami (Montréal)

Po B. K. Lomami (Pauline Batamu Kasiwa Lomami) est artiste indisciplinaire et interventionniste Congodes
cendante (RDC) de Belgique basée à Tiohtià:ke-Mooniyang-Montréal. Lomami cultive l’intrusion, l’interfé
rence et l’introspection comme stratégie de récupération d’espace-temps en réponse à l’urgence. Explorant la  
super-performance et son archivage, sa pratique tourne autour du  déplacement du travail, du devenir de leur 
subjectivité, et de la conception de futurs collectifs possibles avec des perspectives crip, queer et  afroféministes. 
Ses interventions remettent en question les individu·e·s, les institutions et iel-même à travers  l’affection, la force, 
l’absurde et le quotidien. Ses travaux ont été présentés en Belgique, en Suède et au  Canada et ses textes figurent 
dans des publications françaises, québécoises et panafricaines. Lomami est  titulaire d’un baccalauréat et d’une 
maîtrise en ingénieur de gestion de l’Université de Namur, Belgique (2011, 2014), et d’un diplôme de deuxième 
cycle en communication de l’Université Concordia (2022). Iel étudie dans les programmes de maîtrise en beaux-
arts (Studio Arts) de l’Université Concordia et de DESS en arts création et  technologies à l’Université de Montréal. 
pobklomami.art / @pobklomami 

http://pobklomami.art
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Roselyne Chevrette (Québec)

Je suis poétesse et conférencière. Vivant avec la trisomie 21 (syndrome de Down) je me suis impliquée 
comme porte-parole pour l’Association pour l’Intégration Sociale Région de Québec (AISQ) durant plusieurs 
années et comme porte-parole de la semaine de la déficience de la SQDI en 2023. Dans mes conférences, je 
parle d’inclusion et d’intégration des personnes vivant avec une déficience intellectuelle et dans ma poésie,  
j’exprime mon art passionnément. En 2016, dans le cadre de la Revengeance des Duchesses, j’ai écrit des 
articles de blogue et j’ai pris plaisir à montrer de quoi une personne différente peut être capable lorsqu’on lui 
donne la chance de s’exprimer. J’ai aussi livré mon message au parlement, dans des entrevues et des émissions 
de télévision. J’ai écrit quatre recueils de poésie et fait plusieurs prestations publiques, notamment au Conseil 
des arts de Montréal en décembre avec la Chaire de recherche du Canada sur la citoyenneté culturelle des 
personnes sourdes et les pratiques d’équité culturelle. J’ai participé au premier cours universitaire de théâtre 
à Concordia à l’été 2023 où la danse, la poésie et le théâtre étaient à l’honneur. J’ai créé un site web à mon 
image où je publie de nouveaux poèmes, des articles et des réflexions. Mes poèmes parlent d’espoir et mes 
articles sensibilisent afin que chacun puisse contribuer à sa façon à créer un monde où il fait bon vivre dans la 
dignité. www.roselynechevrettepoetesse.com. 

Sarah Heussaff (Tiohtiá:ke/Montréal)

Sarah Heussaff est titulaire d’un Master en commissariat d’exposition de l’Université Rennes 2, France. De 
2014 à2019, elle entame des recherches dans le domaine des disability et crip arts via des chroniques en ligne. 
Ses recherches sont alors aussi présentées en France et à l’étranger à travers des conférences, des  ateliers et à 
l’occasion d’une exposition (Autonomous Spaces, Ateliers du Vent-Rennes,2017) qui introduit aux côtés de Zig 
Blanquer, les pratiques artistiques handicapées émancipées. Fin 2019, elle entame une recherche  doctorale 
dans le programme de communication de l’UQAM. En 2023, sa recherche, financée par le Fonds de Recherche 
du Québec-Sociétéet culture (FRQSC), se concentre sur l’émergence des arts handicapés en relation avec 
les mouvements activistes handicapés ainsi que le commissariat d’exposition accessible. Dans le cadre de 
sa recherche-création elle commissarie actuellement une exposition qui ouvrira ses portes à la galerie de 
l’UQAM à Montréal en février 2024 autour de la notion de vie au lit. Dans sa méthode de recherche et dans 
ses  références, elle accorde une grande importance à celleux qui ont l’expertise par l’expérience.

Sarah Snively (Edmonton)

Je m’appelle Sarah, je suis actuellement en quatrième année du programme de baccalauréat en éducation à 
l’Université de l’Alberta. J’ai trois merveilleux enfants et un partenaire qui me soutient et m’aime. Je suis une 
bénévole enthousiaste et membre active de notre belle communauté Sourde ici à Edmonton, en Alberta, ce 
qui inclut ma participation à plusieurs expériences artistiques. J’ai de nombreuses passions et j’aime explorer 
de diverses façons le jardinage, l’écriture de poèmes, les spectacles, la défense des droits, et bien d’autres 
choses encore. Parmi mes expériences artistiques, citons entre autres A River Of Hands : Deaf Heritage Stories 
[2000] et publié plusieurs poèmes; Les monologues du vagin [2010] que j’ai joué avec une troupe de femmes 
Sourdes; l’écriture et l’interprétation d’un poème intitulé My Story sur le syndrome d’Usher lors de la Deaf 
Alberta Expo [2018] et la direction de l’événement du tapis rouge lors de la Deaf Alberta Expo [2018].

Sendy-Loo Emmanuel (Tiohtiá:ke/Montréal)

Sendy-Loo Emmanuel est artiste, travailleuse culturelle, consultante et doctorante en communication à 
l’UQAM. Son projet de thèse s’intéresse à l’art comme vecteur de communication dans des contextes intersec
tionnels de diversité ethnoculturelle et générationnelle au sein des organisations. Rassembleuse et reconnue 
pour son énergie positive et pour sa créativité, elle a fondé en 2020 l’Organisation WECAN. Cet organisme 
s’engage auprès de la communauté entrepreneuriale artistique afrodescendante à ACCOMPAGNER, INITIER, 
DÉVELOPPER, PROFESSIONNALISER et ENCOURAGER diverses initiatives artistiques et culturelles. Elle 
est  détentrice d’un DEC en infographie, d’un BAC en administration des affaires et d’un MBA conseil en 
management. Elle cumule plus de 16 ans d’expérience dans le domaine de la finance, des arts de la scène et 
des arts visuels. Elle est également membre de l’ordre des administrateurs agréés et détient sa certification en 
tant que consultante en management certifiée.

http://www.roselynechevrettepoetesse.com
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Tamyka Bullen (Toronto)

Je travaille depuis longtemps avec des femmes Sourdes et entendantes, depuis 2005 jusqu’à aujourd’hui. J’ai 
fait des présentations sur les questions relatives aux femmes Sourdes, aux droits des Sourd·e·s et aux cultures 
Sourdes dans différentes organisations et écoles post-éducation. J’enseigne la langue des signes américaine 
dans différents lieux. J’ai commencé à m’impliquer dans le domaine théâtral en 2015.

Tiphaine Girault (Gatineau)

Conteuse visuelle, réalisatrice et traductrice originaire de France, Tiphaine Girault est titulaire d’un  baccalauréat 
ès arts en bande dessinée et communique en français, en anglais et au moyen de deux langues des signes 
dans le cadre de son travail. Depuis plus de dix ans, elle gagne sa vie comme artiste professionnelle dans les 
domaines de la bande dessinée, de la gravure, de la traduction et de l’interprétation en langue des signes. 
Son travail a été présenté dans plusieurs expositions et documentaires. Tiphaine a organisé des résidences  
d’artistes nationales, élargissant les pratiques artistiques en langue des signes avec SPiLL. Propagation. En 
2018, elle a été récompensée pour son leadership dans le domaine des arts en LSQ au Québec. 

Véro Leduc (Tiohtiá:ke/Montréal)

Artiste et chercheure engagée, Véro Leduc est professeure au département de communication sociale 
et  publique à l’Université du Québec à Montréal. Elle enseigne au programme en action culturelle, ainsi 
qu’au  programme Handicap et sourditude : droits et citoyenneté, qu’elle a cofondé. Première professeure  
d’université sourde au Québec,  ses travaux portent notamment sur les pratiques artistiques des  personnes 
sourdes et handicapées au Canada, les musiques sourdes ainsi que sur la citoyenneté culturelle des  personnes 
sourdes et les pratiques d’équité culturelle. En 2020, elle a reçu la médaille de la gouverneure générale du 
Canada pour son travail méritoire visant à briser les barrières de l’exclusion sociale et à renforcer l’accessibilité 
à l’université et à la culture pour les personnes sourdes et malentendantes.

Victoire Bajard (Tiohtiá:ke/Montréal)

Sourde profonde de naissance, Victoire Bajard a un cursus académique non linéaire. Diplômée en  
psychomotricité (proche de l’ergothérapie), elle obtient un Master Santé à l’Université de Lyon 1 et en  
parallèle un Diplôme Inter-Universitaire (DIU) en Éthique en santé, avec les Universités du Grand Est Français. 
Ces  différents cursus lui ont permis de s’intéresser à la question de l’accessibilité pour les personnes sourdes  
signantes dans le parcours de santé. Actuellement étudiante au doctorat en communication à l’UQAM, elle 
prépare une thèse sur la communication dans le parcours de soins pour les communautés sourdes dans  
plusieurs pays. Elle a grandi dans un environnement entendant, communique en français (et de plus en plus 
en LSQ), et la langue des signes française (LSF) est sa première langue.
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Révision : Marieke Hassell-Crépeau, Marie Achille et Véro Leduc. 
Chargée de projet : Marieke Hassell-Crépeau

CRÉDITS PHOTOGRAPHIQUES
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Caroline Hayeur/Festival Phénomena, 2023. (Photos 37, 38, 39, 40, 41, 42, 43 et 44) 
Eli Cortes Carreon, 2023. (Photos 25 et 29) 
Zone créative, 2023. (Logo à la figure 4)
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ARCHIVES VIDÉOS DE L’ÉVÈNEMENT

ATELIER : L’improvisation, une voie vers la créativité : https://youtu.be/dcaCUuuLpL0

ATELIER : Que peut faire un corps ? Recherche-creátion, mouvement et communication haptique :  
https://youtu.be/vGZUX9lbLXg

OUVERTURE DU VENDREDI 20 OCTOBRE : https://youtu.be/odwuZH0ZQ8A

OUVERTURE DU JEUDI 19 OCTOBRE : https://youtu.be/s-fPvbsQXD4

TABLE RONDE : Autodétermination des artistes de la diversité capacitaire : https://youtu.be/4we5MTCMGw4

TABLE RONDE : Diversité capacitaire et diversité culturelle, les défis de l’intersectionnalité :  
https://youtu.be/sGIYynqUT44

TABLE RONDE : Quand la sourditude brûle les planches, être sourd·e dans le monde du théâtre :  
https://youtu.be/41n8ARAX_qM

SOIRÉE DE PERFORMANCES : https://youtu.be/7X8txwf1Mg8
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