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ET PARTAGE 
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15 au 17 mai 2019
Dans le cadre des Célébrations des 50 ans du Rapport Rioux, la 
Faculté des arts de l’UQAM, en partenariat avec la Faculté des 
sciences de l’éducation, organise le colloque scientifique Arts, 
sociétés et partage des savoirs.
 
En 1969, le Rapport Rioux préconisait une réorganisation 
majeure des structures administratives relatives à la formation 
artistique et l’élaboration d’une politique culturelle garantissant 
à tous un accès aux arts. Dépassant le simple cadre de l’analyse 
pragmatique, il tire ses conclusions d’une réflexion approfondie 
sur le rôle que devront jouer l’art, la culture et l’éducation dans 
la société postindustrielle qui s’annonce à l’époque.
 
Le colloque Arts, sociétés et partage des savoirs réunit des 
chercheurs d’horizons divers s’intéressant aux relations entre 
l’art, la culture, l’éducation et le partage des savoirs artistiques 
dans les sociétés contemporaines. Les communications et 
différentes activités s’inscrivent dans une relecture critique 
du Rapport Rioux ou dans une actualisation de ses enjeux, 
au regard de quatre volets thématiques placés sous la direction 
des membres du comité scientifique du colloque :
 
Volet I : Un nouveau contexte, de nouveaux possibles

Marcel Fournier 
Professeur, Département de sociologie, Université de Montréal

Marie J. Jean
Directrice générale, VOX ― Centre de l’image contemporaine
 
Volet II : Les arts à l'école

Christine Faucher
Professeure, École des arts visuels et médiatiques, UQAM

Vincent Bouchard-Valentine
Professeur, Département de musique, UQAM

Volet III : Interculturalité, approches décoloniales et 
formation artistique

Édith-Anne Pageot 
Professeure, Département d’histoire de l’art, UQAM

Alice Ming Wai Jim
Professeure, Concordia University Research Chair in 
Ethnocultural Art Histories
 
Volet IV : Création contemporaine et formation artistique 
professionnelle

Yves Jubinville
Professeur, École supérieure de théâtre, UQAM

Isabelle Miron
Professeure, Département d’études littéraires, UQAM
 
Coordination du colloque

Vincent Bouchard-Valentine
Professeur, Département de musique

Thomas Corriveau
Professeur, École des arts visuels et médiatiques

Assistés de Vicky Tremblay
Étudiante en enseignement de la musique, Département de musique



Il fallait le rapport Rioux pour porter à sa pleine expression 
le projet d’un système éducatif innovant pour le Québec. 
Un demi-siècle après son dépôt, le document est toujours 
d’actualité et décrit la nécessité cardinale de l’art en société. 
Il détaille les enjeux de son enseignement avec une acuité 
aujourd’hui encore intacte.

C’est un honneur pour l’UQAM d’accueillir les Célébrations 
des 50 ans du Rapport Rioux, qui plus est alors que l’université 
fête elle-même son 50e anniversaire. 50 ans d’audace pendant 
lesquels l’UQAM a prouvé qu’elle était et sera une université 
francophone accessible, scientifique, rigoureuse, urbaine, 
frondeuse, créative, humaine.

Je souhaite à tous un colloque fécond, embrassant de son 
regard une période historique cruciale pour le Québec, pour 
ses créateurs et pour l’UQAM. Un regard qui sera aussi, j’en 
suis convaincue, prospectif et porteur de progrès.

Magda Fusaro, rectrice de l’UQAM

Site web : rapport-rioux.uqam.ca
Facebook : 50 ans après le Rapport Rioux
Courriel : rapportrioux@uqam.ca

Adresse — 15 mai 2019
Musée des beaux-arts de Montréal
1379-A, rue Sherbrooke Ouest, Montréal, Qc, H3G 1K3

Adresse — 16 et 17 mai 2019
Pavillon J.-A.-DeSève — Université du Québec à Montréal
320, rue Sainte-Catherine Est, Montréal, Qc, H2X 1L7

© Emilie Tournevache

http://rapport-rioux.uqam.ca
https://www.facebook.com/rapportrioux/


La Faculté des arts de l’UQAM, en partenariat avec la Faculté 
des sciences de l’éducation et avec plusieurs institutions 
culturelles et établissements scolaires, est heureuse de vous 
accueillir au colloque Arts, sociétés et partage des savoirs, 
qui réunira les enseignants et les chercheurs aussi bien que 
le grand public. Cinquante ans après le dépôt du Rapport Rioux, 
ce sera l’occasion de mesurer la portée de ce document 
phare sur notre passé récent, mais surtout de réfléchir à 
ce qu’il peut nous enseigner sur l’avenir de l’art à l’école, à 
l’université et dans la société.

Jean-Christian Pleau, doyen de la Faculté des arts
 

La Faculté des sciences de l’éducation se joint à la Faculté 
des arts et aux différents partenaires pour vous convier 
à un ensemble d’activités qui interpellent l’ensemble du 
milieu éducatif. 50 ans après le Rapport Rioux : « Quel genre 
d’être humain les systèmes d’éducation doivent-ils former ? 
Quelle est la place des arts dans la vie des personnes et 
des sociétés ? En quoi les arts peuvent-ils contribuer à la 
formation des nouvelles générations ? » Posées il y a 50 ans, 
ces questions toujours d’actualité nous invitent à réfléchir 
ensemble à l’avenir de l’éducation et de l’enseignement des 
arts au Québec.

Monique Brodeur, doyenne de la Faculté des sciences de l’éducation

© Émilie Tournevache
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MOTS DES 
DOYENS



Louise Sicuro se consacre à l’avancement des arts et de la 
culture depuis plus de 30 ans. Elle a fondé et dirige Culture 
pour tous, organisme à but non lucratif dont la mission est 
de contribuer à faire reconnaître les arts et la culture comme 
dimensions essentielles du développement individuel et 
collectif. L’une de ses plus importantes initiatives est la créa-
tion, en 1997, des Journées de la culture, événement national 
annuel en faveur de la démocratisation de la culture. Elle a été 
vice-présidente de l’Université du Québec à Montréal de 2012 à 
2015 et membre du CA de la Place des arts de 2002 à 2016 et a 
été reçue membre de l’Ordre du Canada en 2011.
 

Marcel Fournier est professeur associé au Département de 
sociologie de l’Université de Montréal. Spécialiste des théories 
sociales, de l’histoire de la sociologie et de la sociologie de la 
culture, il a enseigné dans plusieurs universités américaines 
et européennes. Il a acquis une reconnaissance internationale 
pour ses travaux sur l’École sociologique française, en particulier 
deux magistrales biographies de Marcel Mauss et d’Émile 
Durkheim publiées chez Fayard (Paris). Il réalise actuelle-
ment une étude comparative sur l’architecture universitaire 
en collaboration avec des architectes et des urbanistes. Pour 
l’ensemble de ses travaux, il a été honoré par les Palmes 
académiques (officier), le ministère de l’Éducation nationale 
(France), le Prix Léon-Gérin (Québec) et l’Ordre national du 
Québec.

© Emilie Tournevache
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S-1.1 Approche historique

Marcel Fournier Une commission, un président et un 
contexte / Marie J. Jean 1969 – 2019 : la diffusion des 
arts visuels / Yves Jubinville Autour du Rapport Rioux : 
bilan historique de la formation théâtrale professionnelle 
au Québec (1942 – 2015) / Jonathan Lachance Les racines 
du programme de « design de l’environnement » de 
l’UQAM, 1969 – 1974

       Salon, Pavillon Jean-Noël Desmarais, 2e étage

Un nouveau contexte, 
de nouveaux possibles

Ouverture du colloque

Sedalia Fazio Cérémonie d’ouverture / Allocutions / Hommage à Suzanne Lemerise / Louise Sicuro, Marcel Fournier, Thomas Corriveau, Vincent Bouchard-Valentine Retour sur les Célébrations des 50 ans du Rapport Rioux

       Auditorium Maxwell-Cummings

Conférence d’ouverture

Alain Kerlan De la formation des artistes comme « éducation esthétique de l’humanité »

       Auditorium Maxwell-Cummings

Accueil 

1 2 Les arts 
à l’école

9h30-10h00
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S-2.1 Rapport Rioux et enjeux actuels

Suzanne Lemerise et Moniques Richard Pour une vision renouvelée de l’enseignement 
des arts. Chemin parcouru d’une innovation à l’autre / Mona Trudel et Adriana De 
Oliveira L’enseignement des arts au XXIe siècle : l’appréciation de productions 
artistiques non occidentales dans la formation des étudiants.es en enseignement 
des arts

       Auditorium Maxwell-Cummings

Table ronde - Repenser les pratiques, réinventer les modèles : la formation artistique et le vivre-ensemble

Gideon Arthurs / Constanza Camelo / Stanley Février / Yves Sioui Durand 

       Auditorium Maxwell-Cummings

Remise d’un Doctorat honoris causa à Claude Lafortune

Cérémonie organisée par l’UQAM

       Auditorium Maxwell-Cummings



Ouverture du colloque

Sedalia Fazio Cérémonie d’ouverture / Allocutions / Hommage à Suzanne Lemerise / Louise Sicuro, Marcel Fournier, Thomas Corriveau, Vincent Bouchard-Valentine Retour sur les Célébrations des 50 ans du Rapport Rioux

       Auditorium Maxwell-Cummings

Conférence d’ouverture

Alain Kerlan De la formation des artistes comme « éducation esthétique de l’humanité »

       Auditorium Maxwell-Cummings

Table ronde - Repenser les pratiques, réinventer les modèles : la formation artistique et le vivre-ensemble

Gideon Arthurs / Constanza Camelo / Stanley Février / Yves Sioui Durand 

       Auditorium Maxwell-Cummings

Remise d’un Doctorat honoris causa à Claude Lafortune

Cérémonie organisée par l’UQAM

       Auditorium Maxwell-Cummings

Interculturalité,
approches décolonniales
et formation artistique3 Création contemporaine

et formation artistique
professionnelle4

9h30-10h00 Accueil 
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S-4.1 Pédagogie et création : expérimenter de 
nouvelles formes et techniques d’apprentissage 
de l’art

Isabelle Miron Récit-nomade : pour une pédagogie 
A/R/Tographique en recherche-création / Johanna Bienaise 
et Manon Levac L’attention aux sensations en danse 
contemporaine : du dialogisme des exigences chorégraphiques 
au rituel de la classe technique / Eduardo Ruiz Vergara 
L’haptique comme approche méthodologique

       Studio 2, Pavillon Jean-Noël Desmarais, niveau S1

S-3.1 Interculturalité en contexte colonial

Édith-Anne Pageot Le Rapport Rioux et son contexte colonial. Stratégies de 
résistance et d’autodétermination : le cas du Collège Manitou (1973 – 1976) / 
Boulou Ebanda De B’béri The Politics of Belonginess : Policed Blackness in 
“Multicultural” Canada and “Intercultural” Québec Mass Media Representation /  
Pablo Rodriguez “Being together in and beyond the border” : Montréal, arts 
interculturels’ mentorship program

       Studio 1, Pavillon Jean-Noël Desmarais, niveau S1
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Un nouveau contexte, 
de nouveaux possibles

S-1.3 Contexte universitaire

Guillaume Sirois, Guy Bellavance, Monique Régimbald-
Zeiber et Jonathan Rouleau Table ronde : Le rôle culturel 
des universités à Montréal : évolution et perspectives

       DS-R520

S-1.2 Médiation culturelle en arts

Danièle Racine Une philosophie d’action au pays de 
Marcel Rioux : la médiation culturelle / Ney Wendell La 
médiation théâtrale et l’accessibilité du jeune public / 
Irina Kirchberg État des lieux et « possibles » des 
pratiques de médiation de la musique au Québec

       DS-R520

S-2.2 Culture et milieu scolaire

Geneviève Côté et Caroline Paré La place de l’art et de la culture à l’école depuis le 
Rapport Rioux / William-J Beauchemin Cartographier les transformations du champ 
institutionnel de la culture au Québec / Mathieu Thuot-Dubé L’objet culturel numérisé 
comme déclencheur d’un enseignement transdisciplinaire : la cocréation pédagogique par 
l’intégration des arts comme solution

       DS-1520

S-1.4 Le Rapport Rioux aujourd’hui

Anne Robineau Les enjeux du Rapport Rioux aujourd’hui : 
la participation culturelle à l’émancipation des cultures 
francophones / Claude Dauphin Mutations actuelles des 
représentations conceptuelles de la musique dans le Rapport 
Rioux / Audrey-Kristel Barbeau La participation musicale 
chez les personnes vieillissantes : de nouveaux horizons 
pour de nouveaux possibles / Anna Kerekes À l’origine de 
la recherche-création au Québec : repères historiques du 
Rapport Rioux jumelés à une expérience sur le terrain

       DS-1545

S-2.5 Approches inclusives et actualisées 

Hélène Duval, Caroline Raymond, et Delphine Odier-Guedj Danse adaptée aux besoins 
de tous les élèves : dispositifs didactiques et identitaires inclusifs / Virginie Rouxel L’art 
pour penser autrement l’école ― du statut particulier de l’enseignant en art à la 
dynamique d’enseignement et d’apprentissage / Philippe Bettinger Le Rapport Rioux 
et les nouveaux moyens de création artistique : point de départ d’une réflexion sur 
l’appréciation esthétique en classe d’art plastique au secondaire

       DS-1520

Accueil 

Ateliers (inscription obligatoire : rapportrioux@uqam.ca)

AT-1 Rémi Castonguay et Anne-Marie Boisvert  Marathon d’édition Wikipédia sur l’enseignement des arts au Québec        DS-M945 
AT-2 Renald Legendre Précision de la terminologie en éducation artistique        DS-1525 
AT-3 Yves Daoust Création sonore collective avec fonofone pour iPad        DS-1520 
At-4 Pascale Girardin et Stephen Schofield Vivre avec l’objet. Atelier en trois temps : enseignement de la céramique, performance, activation d’une collection d’objets        J-R940 - Pavillon Judith-Jasmin

Vernissage de l’exposition «Over My Black Body» Galerie de l’UQAM à partir de 17H30 / Lancement de l’ouvrage collectif L’essor de la vie culturelle au XXIe siècle. Perspectives France-Québec, Pavillon J.-A.-DeSève

S-2.6 Environnements pédagogiques

Maurice Cloutier, Carlo Carbone, Hélène Lévesque et Élyse Mathieu 
Table ronde : Résultat préliminaire et contexte scolaire montréalais : projet d’études 
collaboratif sur les environnements pédagogiques en enseignement des arts au primaire

       DS-1525

1 2 Les arts 
à l’école

8h30 - 9h00

S-2.3 Domaines généraux 
de formation

Anne Deslauriers Les arts 
plastiques au secondaire et l’éveil 
socioéocologique / Chantal Laurin 
La diversité ethnoculturelle dans les 
ensembles didactiques Clac-Sons 
destinés aux élèves des premier 
et deuxième cycles du primaire /
Vincent Bouchard-Valentine et 
Pascale Goday Vers une éducation 
au sonore et à l’entendre : initiatives 
d’éco-éducation musicale en contexte 
scolaire

       DS-1520

S- 2.4 Langues et multimodalité 
dans la création artistique

Xavier Robichaud et Andrée-Mélissa 
Ferron Apprentissage de la langue 
chez l’élève par la manipulation du 
langage poétique dans un processus 
créatif : compétences langagières et 
littérarité / Martin Lalonde Le futur 
des curriculums en éducation artistique : 
la question du tournant visuel et 
multimodal des communications / 
Stéphane Soulaine L’Apprendre par 
corps en langues : expériences d’ateliers 
interdisciplinaires (danse, théâtre et 
anglais oral) auprès de classes du 
secondaire en France et en formation 
des enseignants

       DS-1525
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Ateliers (inscription obligatoire : rapportrioux@uqam.ca)

AT-1 Rémi Castonguay et Anne-Marie Boisvert  Marathon d’édition Wikipédia sur l’enseignement des arts au Québec        DS-M945 
AT-2 Renald Legendre Précision de la terminologie en éducation artistique        DS-1525 
AT-3 Yves Daoust Création sonore collective avec fonofone pour iPad        DS-1520 
At-4 Pascale Girardin et Stephen Schofield Vivre avec l’objet. Atelier en trois temps : enseignement de la céramique, performance, activation d’une collection d’objets        J-R940 - Pavillon Judith-Jasmin

Vernissage de l’exposition «Over My Black Body» Galerie de l’UQAM à partir de 17H30 / Lancement de l’ouvrage collectif L’essor de la vie culturelle au XXIe siècle. Perspectives France-Québec, Pavillon J.-A.-DeSève

S-4.2 Contradiction, perméabilité et résistance : l’école 
d’art d’aujourd’hui

Mario Côté, Félix Denis, Ronald Richard Table pliante : 
dialogue intergénérationnel et conférence performative

       J-7120

S-4.3 Contradictions, permméabilité et résistance : 
l’école d’art aujourd’hui

David Blatherwick, Natalie Lafortune, Marie Samuel 
Levasseur, Claire Savoie et Susan Turcot Table d’écoute 
radicale : lecture, atelier, performance, exposition, visite 
guidée, confection de rouleaux impériaux

       J-7120

S-4.4 Contradiction, perméabilité et résistance : l’école 
d’art aujourd’hui

Romeo Gongora, Claude Majeau, Christine Major et 
Anne-C. Thibault Table renversée : laboratoire de discussion 
et d’expérimentation / Plénière

       J-7120

S-3.2 Médiation culturelle et reconnaissance professionnelle : enjeux 
et défis de la décolonisation

Andrew Gayed Decolonizing Art Education : Museums, Hierarchies and the Islamicate / 
Frédéric Leotar L'interculturalité comme outil pour développer la carrière 
artistique des musiciens professionnels issus de la diversité / Amine El Azadi 
Intervention : défis de la formation artistique en contexte de décolonisation

       DS-1540

Interculturalité,
approches décolonniales
et formation artistique3 Création contemporaine

et formation artistique
professionnelle4

8h30 - 9h00 Accueil 
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Un nouveau contexte, 
de nouveaux possibles

Accueil 

1 2 Les arts 
à l’école

8h30 - 9h00
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S-2.9 Qualification du personnel 
enseignant 

Nicole Carignan (Re)valoriser le dialogue 
interculturel : apport des jumelages dans la 
formation des enseignants en musique / 
Chantale Lepage et Carole Marceau État 
des lieux autour de la construction identitaire 
pour une qualification renouvelée de l’artiste 
pédagogue en art dramatique / Sylvie Viola, 
Manon Claveau et Antoine Charbonneau 
Faire de la philo-théâtre par l’apprentissage 
expérientiel : une innovation à explorer 
pour favoriser le rôle de passeur culturel 
chez les futurs enseignants du primaire

       DS-1520

S-2.7 Qualification du personnel 
enseignant 

Marie-Christine Beaudry et al. 
Table ronde : Actions innovantes 
pour assurer une meilleure prise en 
compte de l’approche culturelle dans 
la formation initiale et continue des 
enseignants généralistes

       DS-1520

S-2.11 Qualification du 
personnel enseignant 

Maia Morel et Olga Daussà Pastor 
Former des futurs enseignants : zoom sur 
une expérience en dyade université-centre 
d’exposition / Sonia Fournier Les démarches 
de création et pédagogique en arts plastiques 
dans la formation des enseignants au 
primaire / Hélène Bonin, Francine Chaîné, 
Hélène Duval, Vincent Bouchard-Valentine 
Dispositifs d’accompagnement des 
étudiants en enseignement des arts dans la 
construction de leur rapport à la création 
dans leur pratique pédagogique

       DS-1520

S-2.10 Nature et visées de 
l’éducation artistique

Maryse Gagné et Christine Faucher 
Pourquoi l’art à l’école ? : Rapport Rioux 
et développement holistique de l’élève 
/ Alexandra Pilote Les pratiques de 
régulation des enseignants en arts 
plastiques au secondaire face aux 
questions sensibles abordées par leurs 
élèves / David Pariser Teaching social 
justice vs teaching the visual arts

       DS-1525

S-2.8 Nouveaux dispositifs de 
diffusion et d’appropriation 
culturelle

Marie-Claude Larouche et al. Enjeux 
associés à l’usage de la Fabrique 
culturelle dans des classes de musique, 
d’art dramatique et d’arts plastiques / 
Mathieu Thuot-Dubé et Julie Maès Notre 
territoire, notre identité : la plateforme web 
éducative de BAnQ inspirée des pratiques 
en enseignement des arts : vers une 
nouvelle collaboration entre les institutions 
culturelles, l’école et le milieu de la 
recherche / Marie-Claude Larouche et al. 
Enjeux associés à l’usage de la plateforme 
ÉducArt en classe en classe d’éthique et 
de culture religieuse au secondaire

       DS-1525

S-2.12 Participation culturelle des 
élèves et des enseignants

Anik Meunier, Jason Luckerhoff et 
Olivier Champagne-Poirier Les enseignants 
non publics des musées / Lallahasna El 
Harrar et Maryse Paquin Relation entre 
la participation à une activité artistique 
parascolaire et la motivation face à la 
réussite et face à l’art chez les élèves du 
secondaire au Québec / Myriam Lemonchois 
Enjeux et défis des interventions 
d’artistes dans les écoles au Québec et 
ailleurs : approches comparées

       DS-1525

Fermeture du colloque

Éric Fourreau Synthèse des séances / Yves Jubinville Plénière / Claude Corbo Perspectives d’avenir / Monique Brodeur et Jean-Christian Pleau Allocutions de clôture

       DS-R510



Fermeture du colloque

Éric Fourreau Synthèse des séances / Yves Jubinville Plénière / Claude Corbo Perspectives d’avenir / Monique Brodeur et Jean-Christian Pleau Allocutions de clôture

       DS-R510

Interculturalité,
approches décolonniales
et formation artistique3 Création contemporaine

et formation artistique
professionnelle4

8h30 - 9h00 Accueil 
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S-4.6 La formation artistique 1 : point de mire sur la 
musique

Michel Duchesneau Former un musicien à l’ère de la 
musimorphose / Isabelle Héroux Pourquoi enseigner la 
musique dans le système scolaire québécois ? / Danick 
Trottier Former un.e musicien.ne professionnel.le : 
les défis de la polyactivité et de la pluriactivité

       DS-1545

S-4.7 La formation artistique 2 : enjeux esthétiques, 
politiques, culturels et économiques

Mélanie Binette L’artiste en mode survie : « L’artrepreneur » ou 
l’artiste au service du régime néolibéral / Martin Boisseau 
Art visuels : pratique et enseignement (jeux, paranoïa, hystérie) / 
Lise Cauchon-Roy Former l’acteur créateur au XXIe siècle : 
traditions et nouveaux paradigmes de représentation / 
Caroline Raymond, Johanna Bienaise et Manon Levac 
Pluralité des relations théorie-pratique dans la formation à la 
recherche-création en danse

       DS-1545

S-3.4 Langues, oralité et espaces transculturels

Judith Poirier et Thomassie Mangiok Latitude : dialogue autour d’un atlas de 
mots dans l’espace linguistique nord-sud / Nelly Duvicq Paroles du Nunavik : 
les enseignements de la chanson inuit contemporaine / Lisa Ndejuru Finding 
language

       DS-1540

S-4.5 Relation pédagogique : enjeux éthiques et 
questions d’identités

Élizabeth Bourget L’accompagnement dramaturgique dans 
le cadre du programme d’écriture de l’École nationale de 
théâtre / Andrée-Anne Dupuis Bourret La transmission 
des savoir-faire en arts d’impression : ébauche d’une 
éthique de la création et de l’enseignement / Jérôme Fortin 
et al. Formes et fonctions du maître : enseigner, coacher, 
accompagner… un étudiant a-t-il besoin d’un maître ? 
La formation de l’artiste entre recherche et création / 
Anne-Marie Michaud L’amateur public : Une posture en 
enseignement des arts

       DS-1545

S-3.3 Éducation artistique et agentivité : approches collaboratives 
et construction de soi 

Diane Laurier Réinventer le concept d’artiste éducateur dans une pratique en 
enseignement des arts : vers l’autonomisation des jeunes autochtones et le 
renouvellement du mieux-vivre ensemble / Eddy Firmin Récit-Atlas : 
Restaurer un imaginaire collectif mutilé / Dalila Vasconcelos De Carvalho Les 
artistes immigrant-e-s à Montréal : les enjeux de la rencontre interculturelle

       DS-1540
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Suzanne Lemerise  Professeure retraitée, École des arts 
visuels et médiatiques, UQAM

Suzanne Lemerise est professeure retraitée à l’École des 
arts visuels et médiatiques, de l’UQAM. Elle est l’auteure de 
nombreuses publications sur l’histoire de l’enseignement des arts 
au Québec dont Le Rapport Rioux et les pratiques innovatrices en 
arts plastiques, rédigé avec Francine Couture (1992).

// Hommage à Suzanne Lemerise

© Emilie Tournevache

Sedalia Fazio

Sedalia Kawennotas Fazio, originaire de Kahnawake, est 
une aînée très active dans sa communauté Kanien’kehá:ka 
(Mohawk). Elle est fréquemment invitée comme sage et 
intervenante dans des événements publics, manifestations 
et colloques, notamment lors de la Commission d’enquête 
sur les relations entre les Autochtones et certains services 
publics au Québec.

// Cérémonie d’ouverture par une prière traditionnelle au 
Musée des beaux-arts de Montréal.

Louise Sicuro Présidente-directrice générale, Culture pour 
tous, Montréal

Directrice fondatrice de l’organisme Culture pour tous, Louise Sicuro 
a créé les Journées de la culture, événement annuel en faveur de la 
démocratisation de la culture. Elle a été vice-présidente de l’UQAM 
de 2012 à 2015, membre du CA de la Place des arts de 2002 à 2016 
et a été reçue membre de l’Ordre du Canada en 2011.

// Bilan du Symposium de mars 2018 et visées du colloque

Marcel Fournier Professeur, Département de sociologie, 
Université de Montréal

Marcel Fournier est professeur associé au Département de 
sociologie de l’Université de Montréal. Titulaire d’un doctorat en 
sociologie, il a enseigné dans plusieurs universités américaines 
et européennes. Ancien élève et assistant de recherche de 
Marcel Rioux, Marcel Fournier a reçu plusieurs distinctions dont 
l’Ordre national du Québec.

// Bilan du Symposium de mars 2018 et visées du colloque

Thomas Corriveau Professeur, École des arts visuels et 
médiatiques de l’UQAM

Thomas Corriveau est professeur à l’École des arts visuels 
et médiatiques de l’UQAM. Artiste visuel, il travaille dans les 
domaines du dessin, de la peinture et du film d’animation. Il 
s’intéresse à la mise en espace de l’image et participe à des 
projets de spectacles multidisciplinaires alliant le dessin animé 
à la danse et au théâtre.

// Bilan du Symposium de mars 2018 et visées du colloque

Vincent Bouchard-Valentine Professeur, Département de 
musique, UQAM

Vincent Bouchard-Valentine est professeur au Département 
de musique de l’UQAM. Spécialiste des fondements théoriques 
de l’éducation musicale scolaire, ses recherches portent sur 
le développement d’une proposition inédite d’éco-éducation 
musicale intégrant les pratiques artistiques associées aux 
arts sonores, les données de l’écologie sonore et les visées 
de l’éducation relative à l’environnement.

// Bilan du Symposium de mars 2018 et visées du colloque

© Emilie Tournevache

© Emilie Tournevache

© Emilie Tournevache

Alain Kerlan Professeur des universités honoraire, Sciences 
de l’éducation, Université Lumière Lyon2

Alain Kerlan est philosophe, professeur des universités en poste 
à l’Université Lumière Lyon2. Son travail se situe aux carrefours 
de la philosophie et de la pédagogie, de l’art et de l’éducation, 
à la croisée de la sociologie et de la philosophie éducative. 
Responsable au sein du laboratoire ECP de l’axe Politiques de 
l’art et de la culture en éducation, et développe des travaux 
consacrés à la philosophie de l’éducation et à l’histoire des idées 
éducatives, et plus particulièrement aujourd’hui, aux pratiques 
artistiques et culturelles, aux rencontres et aux intersections 
de l’art et de l’école, et de façon plus générale à la dimension 
esthétique en éducation. Il est l’auteur de plusieurs ouvrages 
sur le sujet, dont L’école à venir (ESF, 1998), Philosophie pour 
l’éducation (ESF, 2003), Des artistes à la maternelle (éditions du 
Scérén, 2005) et Repenser l’enfance ? (codirigé avec Laurence 
Loeffel, Éditions Hermann, 2012).

© Université Lumière Lyon2

// Conférence d’ouverture : De la formation des artistes comme « éducation esthétique de 
l’humanité »

L’art a ce privilège—et cette responsabilité—d’être à la fois le produit d’une société époque et 
de contribuer par son travail et ses œuvres à la production de cette société et de son époque. La 
formation des artistes s’inscrit dans cette tension, et partage cette responsabilité. Rapprocher art et 
éducation ne consiste pas à asservir l’art à des fins éducatives autres que les siennes, encore moins 
à faire des artistes des auxiliaires pédagogiques. Il s’agit au contraire de tirer les conséquences de 
l’exigence de l’art comme éducation de base, « éducation esthétique de l’humanité ». Le rapport 
Rioux montrait le chemin. Les problématiques de l’éducation artistique et de la formation des artistes 
sont aujourd’hui liées. Que des artistes entrent aujourd’hui dans les écoles et y interviennent en tant 
qu’artistes, voilà un événement pour l’éducation qui est aussi un événement pour l’art lui-même, et 
les sociétés qui y recourent.

         Auditorium Maxwell-Cummings, 15 mai à 10h00

© Sedalia Fazio

© Emilie Tournevache

Retour au programme du 15 mai 2019 
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Gideon Arthurs Directeur général, École nationale de théâtre 
du Canada

Gideon Arthurs est le directeur général de l’École nationale 
de théâtre du Canada, président du conseil d’administration de LA 
SERRE—arts vivants, il siège au conseil d’administration du Conseil 
des arts de Montréal et il est membre du comité de pilotage du 
Sommet canadien des arts. En 2015, il a été membre du jury du 
prix Siminovitch d’excellence et d’innovation en théâtre, la plus 
haute distinction canadienne dans ce domaine.

© Maxime Côté

// Table ronde − Repenser les pratiques, réinventer les modèles : la formation artistique et le 
vivre-ensemble

L’éducation artistique dans les universités et les institutions de formation professionnelle est 
aujourd’hui confrontée aux défis de l’interculturalité et engagée dans un mouvement visant 
à transformer les pratiques établies. Cette table-ronde souhaite susciter une réflexion entre 
divers intervenants issus des milieux de l’art et de la formation sur les mutations en cours 
dans l’enseignement des arts et les nouvelles approches (décoloniales et interculturelles) 
qui se développent impliquant la collaboration avec les institutions et les communautés 
locales. L’expertise des participants sera par ailleurs l’occasion d’ouvrir la discussion sur 
les résidences d’artistes, l’implication active des organismes professionnels dans la formation 
et le rôle des centres autogérés dans le développement de la vie artistique de demain.

         Auditorium Maxwell-Cummings, 15 mai à 15h15

Constanza Camelo-Suarez Ph.D, Professeure, Co-titulaire, chaire 
UNESCO. Transmission culturelle chez les Premiers peuples comme 
dynamique de mieux-être et d’empowerment, UQAC

Constanza Camelo-Suarez est professeure au Département 
des arts et lettres de l’UQAC. Elle s’intéresse à la création, à la 
théorisation et à la diffusion de l’art expérimental. Sa pratique 
artistique s’articule autour de l’élaboration de dispositifs performatifs 
et in situ. Actuellement, elle est co-titulaire de la chaire UNESCO 
en Transmission culturelle chez les Premiers peuples.

Yves Sioui Durand  Metteur en scène et cinéaste Ondinnok

En 1985, Yves Sioui Durand fonde Ondinnok, compagnie de théâtre 
amérindien qui œuvre à la réappropriation de la spiritualité 
amérindienne comme territoire imaginaire. Auteur dramatique 
(pour la scène et la radio), metteur en scène et cinéaste, il crée, 
en 2013, l’évènement multidisciplinaire—Printemps autochtone 
d’Art afin de créer un pont avec les communautés culturelles et 
l’audience québécoise. En 2017, il obtient les prix du Gouverneur 
général du Canada pour sa contribution exceptionnelle aux arts 
de la scène et, en 2018, l’Ordre du Québec. Il travaille actuellement 
au développement d’un nouveau long métrage de fiction.

© Martine Doyon

Stanley Février  Artiste (Over My Black Body — Galerie de l’UQAM)

Envisageant l’art comme un vecteur de changement social, 
Stanley Février pose un regard aiguisé sur les dynamiques 
sociales prenant forme dans les sociétés occidentales. Diplômé 
en arts visuels et médiatiques, ses récentes préoccupations 
artistiques et conceptuelles portant sur les enjeux identitaires 
en lien avec la couleur de la peau et la violence et les inégalités 
induites par celle-ci.

© Jean Turgeon
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© Constanza Camelo-Suarez

Retour au programme du 15 mai 2019 
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Rémi Castonguay Bibliothécaire en musique, UQAM

Rémi Castonguay est titulaire d’une maîtrise en musique 
(McGill) et d’une maîtrise en sciences de l’information (UdeM). 
Bibliothécaire responsable de la discipline musique à 
l’Université du Québec à Montréal (UQAM) depuis 2009, il 
collabore au programme Promotion du développement des 
compétences informationnelles de l’Université du Québec et 
pilote des initiatives en ce sens à l’UQAM.

Anne-Marie Boisvert Bibliothécaire, BAnQ

Anne-Marie Boisvert est titulaire d’un baccalauréat en histoire de 
la musique (McGill) et d’une maîtrise en sciences de l’information 
(UdeM). Bibliothécaire à Bibliothèque et Archives nationales 
du Québec (BAnQ) depuis 2005, elle participe activement au 
développement et à l’animation des activités issues du partenariat 
entre BAnQ et Wikimédia Canada.

Renald Legendre Professeur retraité, sciences de l’éducation, 
UQAM

Renald Legendre est professeur retraité de la Faculté des 
sciences de l’éducation, professeur émérite de l’UQAM et 
récipiendaire de nombreuses distinctions, dont un Doctorat 
honorifique de l’Université de Sherbrooke (1996) et la Médaille 
d’or de la Renaissance française (1998). Il est auteur de nombreux 
ouvrages structurants pour le champ de l’éducation.

Yves Daoust Compositeur

Yves Daoust est l’un des compositeurs phares de la musique 
contemporaine québécoise. Cofondateur en 1978 de l’Association 
pour la création et la recherche électroacoustiques du Québec, 
il a aussi enseigné la composition aux Conservatoires de 
Montréal et de Québec. En 2009, il a reçu le Prix Serge-Garant 
pour l’ensemble de son œuvre.

Pascale Girardin Diplômée, Maîtrise en arts visuels et médiatiques, 
École des arts visuels et médiatiques, UQAM

Depuis 1996, Pascale Girardin explore le potentiel de l’argile, 
comme référent et dispositif dans une pratique sculpturale élargie. 
Ses œuvres tirent profit de son expérience en métiers d’art, en 
design et en arts visuels afin d’étudier comment le savoir-faire et la 
matérialité contribuent à la formation de la pensée. 

Stephen Schofield Professeur, École des arts visuels et 
médiatiques, UQAM

Professeur à l’École des arts visuels et médiatiques de l’UQAM 
depuis 1976, Stephen Schofield a présenté au Canada et à 
l’international ses dessins, sculptures et performances, où 
le corps humain est représenté par le biais de la membrane. 
Plusieurs de ses sculptures publiques se retrouvent au Quartier 
des spectacles de Montréal.

© Guillaume Briand

© Claire Savoie

© Frédéric Tardieu

// AT-3 Création sonore collective avec fonofone pour iPad

Cet atelier d’introduction à la création sonore collective permettra aux participants 
d’explorer les différents outils de l’application fonofone pour en apprécier les possibilités 
musicales et se familiariser avec quatre formes d’interaction avec la matière sonore : 
découvrir les sons (paramètres sonores), jouer avec les sons (procédés de transformation), 
parler avec les sons (procédés compositionnels), raconter avec les sons (formes musicales). 
Les différentes activités prévues mèneront à l’interprétation et à l’enregistrement d’une 
courte pièce élaborée durant l’atelier.

         DS-1520, 16 mai à 15h30

// AT-4 Vivre avec l’objet. Atelier en trois temps : enseignement de la céramique, 
performance, activation d’une collection d’objets 

Cet atelier, animé par les artistes Pascale Girardin et Stephen Schofield, se déroulera en 
trois volets complémentaires qui permettront aux participants de plonger dans un univers 
riche et sensible d’objets à la fois familiers et intrigants. Ils commenceront par un survol 
historique de l’enseignement de la céramique et une analyse de sa place dans le curriculum 
universitaire au Québec. Suivra une performance de Girardin, qui invitera l’auditoire à 
découvrir le caractère processuel et expérientiel de la céramique, tel qu’explicité dans 
le premier volet. En dernière partie, les deux artistes procèderont à l’activation de leur 
collection de bols, assiettes, plats et vases de céramique : Girardin et Schofield proposeront aux 
participants d’explorer comment notre sensibilité à l’odeur, la saveur, le son, la chaleur et 
le poids du contenu de ces contenants, nous apprend à vivre autrement avec les objets.

         J-R940 - Pavillon Judith-Jasmin, 16 mai à 15h30

Retour au programme du 16 mai 2019 
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© Emilie Tournevache

© Emilie Tournevache

© Ivan Marinov

// AT-1 Marathon d’édition Wikipédia sur l’enseignement des arts au Québec

Organisé conjointement par le Service des bibliothèques de l’UQAM et Bibliothèque et Archives 
nationales du Québec, cet atelier a pour but de contribuer à la reconnaissance du Rapport Rioux et 
à renforcer dans Wikipédia la représentation des initiatives québécoises en matière d’enseignement 
artistique. Les participants seront amenés à contribuer à des pages existantes traitant de personnes, 
d’institutions ou d’événements ayant marqué l’histoire de l’enseignement des arts au Québec. Les 
auteurs de synthèses historiques et de biographies déjà réalisées sont ici particulièrement ciblés. 

Bien que Wikipédia soit la ressource documentaire la plus utilisée dans le monde, peu d’universitaires 
savent comment y contribuer. Cet atelier est donc l’occasion de développer certaines compétences 
en matière de littératie numérique. En amont de l’atelier, les participants recevront des consignes 
pour préparer le contenu en fonction des règles éditoriales de l’Encyclopédie libre. Durant l’atelier, 
les participants seront guidés et accompagnés dans le processus de publication.

         DS-M945, 16 mai à 15h30

// AT-2 Précision de la terminologie en éducation artistique

Depuis 1974, le professeur Renald Legendre dirige une recherche terminologique visant 
la clarification du vocabulaire de l’éducation. La quête d’un lexique propre et validé constitue à 
ses yeux la condition sine qua non pour que l’éducation devienne « un domaine autonome d’études 
et d’activités aussi cohérent, utile, respectable et dynamique que les autres disciplines ». 
La 3e édition de son célèbre Dictionnaire actuel de l’éducation (2005) comporte déjà 8050 
entrées, 12 400 définitions et 27 réseaux notionnels, mais le vocabulaire des arts y brille 
par son absence. En prévision de la publication prochaine de la 4e édition, il est temps 
de relever le défi de la précision terminologique du champ des arts. Cet atelier exposera 
l’hypothèse, le cadre théorique et la démarche méthodologique devant conduire à la 
précision du réseau notionnel de l’éducation artistique. Une période d’échange entre les 
participants aboutira à la constitution une équipe de chercheurs et de collaborateurs 
désireux de porter ce projet.

         DS-1525, 16 mai à 15h30
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Éric Fourreau Directeur, Editions de l’Attribut (Toulouse)

Ingénieur culturel et éditeur, Eric Fourreau occupe depuis 
30 ans différentes fonctions dans le monde de la culture en 
France. Il dirige les éditions de l’Attribut fondées en 2004 et la 
revue NECTART créée en 2015. Il a suivi la réalisation d’une 
quarantaine de livres et il est lui-même l’auteur de plusieurs 
ouvrages dont L’éducation artistique dans le monde, qu’il a 
coordonné. Il est consultant, formateur, et anime des débats 
sur des événements nationaux.

// Synthèse des séances

Yves Jubinville Professeur, École supérieure de théâtre, UQAM

Yves Jubinville est professeur à l’École supérieure de 
théâtre de l’UQAM. Membre régulier du Centre de recherche 
interuniversitaire sur la littérature et la culture québécoises, 
ses travaux portent sur la dramaturgie et l’histoire du théâtre 
québécois. Il a été directeur de la Revue québécoise L’Annuaire 
théâtral de 2008 à 2014.

// Plénière

Claude Corbo Professeur retraité, UQAM

Claude Corbo a été professeur au Département de sciences 
politiques dès la création de l’UQAM en 1969 et il a occupé 
différents postes de gestion tout au long de sa carrière, dont 
celui de recteur à deux reprises. Il est notamment l’auteur 
d’Art, éducation et société postindustrielle : le rapport Rioux 
et l’enseignement des arts au Québec (Septentrion, 2006).

// Perspectives d’avenir

© Yves Jubinville

© Nathalie St-Pierre

Retour au programme du 17 mai 2019 
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Marcel Fournier Professeur, Département de sociologie, 
Université de Montréal

Marcel Fournier est professeur associé au Département de 
sociologie de l’Université de Montréal. Titulaire d’un doctorat en 
sociologie, il a enseigné dans plusieurs universités américaines 
et européennes. Ancien élève et assistant de recherche de 
Marcel Rioux, Marcel Fournier a reçu plusieurs distinctions dont 
l’Ordre national du Québec.

Marie J. Jean Directrice générale, Centre VOX

Marie Josée Jean est directrice générale et artistique de VOX, 
centre de l’image contemporaine ; commissaire d’exposition et 
enseignante à l’UQAM. Elle se consacre depuis une quinzaine 
d’années à la recherche portant sur la théorie et les pratiques 
de l’art actuel. 

Yves Jubinville Professeur, École supérieure de théâtre, UQAM

Yves Jubinville est professeur à l’École supérieure de théâtre de 
l’UQAM. Membre régulier du Centre de recherche interuniversitaire 
sur la littérature et la culture québécoises, ses travaux portent sur 
la dramaturgie et l’histoire du théâtre québécois. Il a été directeur 
de la Revue québécoise L’Annuaire théâtral de 2008 à 2014.

Jonathan Lachance Diplômé, Doctorat en histoire de l’art, UQAM

Diplômé du programme de doctorat en histoire de l’art à l’UQAM, 
Jonathan Lachance s’intéresse à l’histoire et à la théorie de 
l’architecture en Amérique du nord après la Deuxième Guerre 
mondiale. Sa thèse interrogeait les fondements architecturaux 
et écologiques de l’Environnemental Design aux États-Unis dans 
les années 1950 et 1960.

© Emilie Tournevache

© Yves Jubinville

© Pierre Martel

// Une commission, un président et un contexte

L’objectif de cette communication est de proposer une analyse sociologique de la Commission 
royale d’enquête sur l’enseignement des arts au Québec, en considérant à la fois les 
caractéristiques sociales, scolaires et professionnelles de son président, Marcel Rioux, 
et de ses membres, la structuration du champ artistique et intellectuel et les grandes 
transformations sociales, culturelles et politiques que traverse le Québec au lendemain de 
la Révolution tranquille—professionnalisation du savoir, transformation de l’État, émergence 
de mouvements sociaux ou montée de nouvelles classes sociales. Ancien professeur 
de sociologie de l’Université de Montréal, Marcel Rioux est également connu pour avoir 
milité pour le socialisme, la laïcité et le nationalisme. Sans doute sa contribution la plus 
significative, la Commission d’enquête sur l’enseignement des arts au Québec se trouve au 
carrefour de son engagement politique et de ses travaux universitaires.

// 1969 − 2019 : la diffusion des arts visuels

Depuis cinquante ans, nous assistons à une croissance sans précédent du réseau des arts 
visuels du Québec, dans toutes ses régions : le Regroupement des centres d’artistes autogérés 
comprend 64 membres, l’Association des galeries d’art commerciales représente 38 
membres, la Société des musées québécois compte 102 institutions diffusant de l’art, incluant 
les galeries universitaires, sans oublier les maisons de la culture, les programmes d’art 
public, d’intégration de l’art à l’architecture et de diffusion sur diverses plateformes 
numériques. La présente communication observera cet « épanouissement » du réseau des 
arts visuels au Québec avec l’objectif de comprendre ce qu’il est devenu depuis le rapport 
Rioux. Elle n’offrira pas tant une analyse exhaustive que critique : qu’attendons-nous dans 
ce nouveau contexte des artistes et de leurs expositions ? Le réseau de diffusion des arts 
visuels doit-il aujourd’hui agir à la manière d’un vecteur social ? Comment contribue-t-il à 
la production, la transmission et la démocratisation des connaissances ?

// Autour du Rapport Rioux : bilan historique de la formation théâtrale professionnelle au 
Québec (1942 − 2015) 

La formation de l’acteur est un thème central de la vie théâtrale au Québec. Des années 
1930 jusqu’à l’établissement du Conservatoire d’art dramatique en 1954, la discussion 
portait sur le rôle crucial d’une école dans la structuration du milieu théâtral. En 1969, le 
Rapport Rioux est déposé alors que cette institution traverse une période de turbulences 
liée à la contestation des étudiants rejetant l’académisme de leur formation. Plus récemment 
(2015), le Conseil québécois du théâtre rendait public le rapport d’un comité de travail, 
suscitant une forte opposition du milieu face à la recommandation de rationaliser l’offre 
de formation en raison du nombre élevé de diplômés sortant des écoles chaque année. 
Nous retracerons le fil de cette histoire en mettant en lumière les enjeux sociaux, culturels 
et esthétiques de la formation professionnelle, tout en proposant une réflexion sur les 
défis auxquels sont actuellement confrontés les formateurs et les institutions dans le 
domaine des arts du spectacle vivant.

// Les racines du programme de « design de l’environnement » de l’UQAM, 1969 − 1974

Le Rapport Rioux définit les « arts de l’environnement et du design » comme la pratique 
pluridisciplinaire d’un art « cinético-visuel » qui s’appuie sur des fondements scientifiques et 
permet de traiter, de façon fonctionnelle et esthétique, l’ensemble des échelles du cadre 
de la vie quotidienne, de l’objet usuel à la ville entière. Publiées en 1968, ces recommandations 
partagent le point de vue synthétique de certaines institutions d’enseignement supérieur 
avant-gardistes d’Amérique et d’Europe qui proposent à la même époque de remplacer 
l’architecte par un nouveau type de professionnel de l’aménagement—l’Environmental 
Designer—habilité à évaluer l’environnement urbain existant et à le reconcevoir de façon 
mieux adaptée aux réalités sociales et environnementales du monde d’après-guerre. 
C’est ce projet audacieux qui est adopté par Jean-Pierre Boivin, Mario Merola et Michel Le 
Blanc lorsqu’ils créent le programme de design de l’environnement de l’UQAM en 1969.

Un nouveau contexte, de nouveaux possibles
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Louis Jacob Professeur, Département de sociologie, UQAM
// Présidence de scéance

         Salon, Pavillon Jean-Noël Desmarais, 2e étage, 15 mai à 13h30
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Danièle Racine Commissaire à la médiation culturelle, 
Service de la culture, Ville de Montréal

Danièle Racine est commissaire à la médiation culturelle au 
Service de la culture de la Ville de Montréal. Membre de 
l’Observatoire des médiations culturelles, elle est diplômée de 
2e cycle en sociologie de la culture à l’Université de Montréal, où 
elle a fait la connaissance de l’éminent professeur Marcel Rioux.

Ney Wendell Professeur, École supérieure de théâtre, UQAM

Ney Wendell est professeur à l’École supérieure de théâtre 
de l’UQAM, chercheur spécialiste en médiation théâtrale et 
théâtre social, détenteur d’une maîtrise et d’un doctorat en arts 
scéniques à l’UFBA (Brésil) et un postdoctorat en sociologie de 
la culture à l’UQAM.

Irina Kirchberg Postdoctorante, Faculté de musique, Université 
de Montréal

Postdoctorante au sein du groupe de recherche international 
Partenariat sur les Publics de la Musique de la faculté de 
Musique de l’UdeM, Irina Kirchberg est co-chercheuse dans 
le projet de recherche Médiations Numériques MEDNUM, 
associée à l’Observatoire des médiations culturelles (OMEC) 
et co-responsable du DESS en médiation de la musique de l’UdeM. 

© Emilie Tournevache

// Une philosophie d’action au pays de Marcel Rioux : 
la médiation culturelle 

Marcel Rioux considère les arts comme le fondement d’une pédagogie ouverte puisque 
l’oeuvre d’art ouvre le champ des possibles. Pour cet éminent sociologue, le développement 
culturel devrait toucher l’ensemble de la population par des actions enracinées dans les 
régions, les quartiers et l’histoire. Ainsi, dans le Rapport Rioux, les auteurs suggèrent que 
l’art, la culture et l’éducation peuvent contribuer à l’émancipation de l’être humain en lui 
redonnant un pouvoir de création et d’autonomisation pour se préserver de l’aliénation 
économique et technologique. En cela, la médiation culturelle rejoint les espoirs du Rapport 
Rioux en favorisant à la fois l’apprentissage des arts et d’autre part, la participation des 
citoyens à la vie artistique et culturelle. Elle favorise l’éducation artistique, l’inclusion 
culturelle et les pratiques émancipatrices dans une perspective de développement des 
communautés, nous permettant d’affirmer que la médiation culturelle est une philosophie 
d’action qui loge au pays des possibles de Marcel Rioux.

// La médiation théâtrale et l’accessibilité du jeune public

Cette communication porte initialement sur les études que j’avais développées au doctorat 
sur l’accessibilité des enfants et des ados au théâtre par l’expérience artistique et pédagogique 
de la médiation théâtrale au Québec. Actuellement, je continue ma recherche dans un 
processus de recensement des expériences de compagnies de théâtre du Québec qui travaillent 
avec la formation du jeune spectateur en différentes approches méthodologiques. L’idée 
est de présenter les pratiques exemplaires de ces compagnies qui démontrent les efforts 
culturels et éducationnels dans l’amélioration de l’accessibilité au théâtre à travers les 
étapes de médiation théâtrale : avant (préparation et sensibilisation du public), pendant 
(appropriation des codes théâtraux) et après (rayonnement de thèmes et esthétiques). 
Ensuite, je ferai la liaison entre cette étude des pratiques référentielles et la formation 
en médiation théâtrale offerte aux finissants du programme en enseignement de l’art 
dramatique de l’UQAM. 

// État des lieux et « possibles » des pratiques de médiation de la musique au Québec

Partant de l’analyse des données recueillies dans une enquête réalisée entre mars et juillet 
2018 en partenariat entre le P²M et le CQM, cette communication permettra de dresser l’état 
des lieux des actions de médiation de la musique mises en œuvre par les organismes affiliés 
au conseil québécois de la musique (n>220). Il s’agira dans un premier temps d’analyser les 
missions éducatives que se donnent les acteurs de la diffusion et de la production musicale 
québécoise en 2018. Dans un deuxième temps nous ferons état des moyens financiers et 
humains engagés par ces acteurs et nous décrirons les ressources dont ils se dotent pour 
mener à bien leurs ambitions. Enfin, nous dresserons une liste des « possibles » dans le 
domaine de la médiation de la musique.

Un nouveau contexte, de nouveaux possibles
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Marie-J. Jean Directrice générale, Centre VOX
// Présidence de scéance

         DS-R520, 16 mai à 9h00
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Jonathan Rouleau Doctorant, Département d’histoire de l’art 
et d’études en communication, Université McGill

Jonathan Rouleau est candidat au doctorat au Département d’histoire 
de l’art et d’études en communication de l’Université McGill. Sa thèse 
examine les façons dont les universités et leur population étudiante 
structurent et représentent les scènes artistiques à Montréal. Il 
s’intéresse particulièrement aux études médiatiques urbaines, 
aux rapports entre médias et architecture, et au tourisme culturel.
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Guy Bellavance Professeur, Centre Urbanisation Culture 
Société, INRS (Institut national de la recherche scientifique)

Guy Bellavance est professeur titulaire à l’Institut national de 
la recherche scientifique, centre Urbanisation Culture Société. 
Il est titulaire de la Chaire Fernand-Dumont sur la culture et 
directeur du Laboratoire / art et société / terrains et théories. 
Domaines d’expertise : sociologie de l’art et de la culture, 
études urbaines, théorie sociologique contemporaine.

Monique Régimbald-Zeiber Professeure associée, École des 
arts visuels et médiatiques, UQAM

Monique Régimbald-Zeiber est peintre et professeure asso-
ciée à l’École des arts visules et médiatiques de l’UQAM où 
elle a exercé comme professeure et chercheure pendant 20 
ans. Au FRQSC, elle a contribué au développement de pro-
grammes dédiés à la recherche-création. En 2014, elle reçoit 
le Prix d’excellence en recherche et création de l’Université 
du Québec.

© Rose-Marie E. Goulet

© Hervouet-Zeiber

// Table ronde : Le rôle culturel des universités à Montréal : évolution et perspectives

Cinquante ans après le rapport Rioux, le rôle culturel des universités s’est grandement 
développé si bien que ces institutions sont devenues des joueurs incontournables des milieux 
culturels montréalais. Si le développement de l’enseignement des arts à l’université a 
permis l’émergence de programmes spécialisés qui forment créateurs et travailleurs 
culturels de tous les disciplines, l’intégration des artistes au système universitaire a 
été marquée à la fois par l’enthousiasme et la résistance, un tel processus soulevant de 
nombreuses questions quant à la légitimité des uns et des autres, aux méthodes pédagogiques 
et aux processus de recherche propres aux arts et à l’influence de ces nouveaux lieux 
de socialisation sur les milieux artistiques. Cette table ronde sera l’occasion d’aborder 
certaines de ces questions à travers un regard posé sur l’évolution des dynamiques à 
l’œuvre et sur les tendances actuelles qui tendent à renouveler les modes d’inscription 
des universités dans les milieux culturels.

Guillaume Sirois Professeur adjoint, Département de sociologie, 
Université de Montréal

Guillaume Sirois est professeur adjoint au Département de 
sociologie de l’Université de Montréal. Ses recherches actuelles 
portent sur les institutions, les experts et les discours qui 
façonnent le monde de l’art contemporain et sur les liens 
qu’entretiennent les arts visuels avec d’autres domaines 
créatifs, notamment la mode, le design et l’architecture. 

© Université de Montréal

Un nouveau contexte, de nouveaux possibles
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Louise Sicuro Présidente-directrice générale, Culture pour tous, Montréal
// Présidence de scéance

         DS-R520, 16 mai à 10h45
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Anna Kerekes Étudiante, Doctorat en études et pratiques des arts, 
UQAM

Anna Kerekes est commissaire d’exposition, artiste et 
chercheuse. Prochainement diplômée du doctorat en études 
et pratiques des arts de l’UQAM, sa collaboration avec Jonas 
Mekas a transformé la manière dont elle associe les notions de 
mémoire et de vie quotidienne à travers la pratique artistique.

Anne Robineau Directrice adjointe et chercheuse, Institut 
canadien de recherche sur les minorités linguistiques (ICRML), 
Université de Moncton

Anne Robineau est directrice adjointe de l’Institut canadien 
de recherche sur les minorités linguistiques. Elle a développé 
son expertise sur les politiques publiques dans la gestion des 
enjeux linguistiques et des langues officielles. Sociologue de la 
culture, ses recherches portent notamment sur les professions 
artistiques et les industries culturelles.

© Agustina Isidori
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Claude Dauphin Professeur associé, Département de musique, 
UQAM

Claude Dauphin est musicologue, théoricien et historien des 
pédagogies musicales. Ses recherches, qui portent sur la 
musicologie du XVIIIe siècle, l’ethnomusicologie antillaise et la 
pédagogie musicale, ont largement contribué au rayonnement 
du Département de musique de l’UQAM.

Audrey-Kristel Barbeau Professeure, Département de musique, 
UQAM

Audrey-Kristel Barbeau est professeure en pédagogie musicale 
à l’UQAM. Elle se spécialise en musique participative dans le milieu 
communautaire et fait de la recherche sur la relation entre musique 
et stress. Elle est la fondatrice et directrice générale de l’Harmonie 
nouveaux horizons de Montréal.

© Édith Bouyer

© Emilie Tournevache

// Les enjeux du Rapport Rioux aujourd’hui : 
la participation culturelle à l’émancipation des cultures francophones

À l’époque du rapport Rioux, l’idée de rattrapage culturel mobilisait une génération 
militant pour un Québec moderne. Aujourd’hui, c’est plutôt l’idée d’un virage culturel qui 
monopolise surtout les discours des gestionnaires et des professionnels de la culture. Ce 
virage, lié notamment à l’adaptation à l’univers numérique, englobe un certain nombre 
d’enjeux sociaux, économiques et politiques déjà présents dans le rapport Rioux. Nous 
nous attarderons à ceux touchant l’expression de la culture francophone, au Québec et au 
sein des communautés francophones du Canada qui se sont dotées d’institutions culturelles 
et de programmes d’enseignement des arts. Nous discuterons des enjeux relatifs aux 
nouvelles technologies dans la participation à la création culturelle et l’affirmation du 
fait français. Nous montrerons que bien que le contexte actuel semble offrir de nouvelles 
possibilités quant à la production et à la diffusion culturelles, de nouveaux défis se posent.

// Mutations actuelles des représentations conceptuelles de la musique dans le Rapport Rioux

La représentation conceptuelle des arts et de la musique dans le Rapport Rioux est encadrée 
par des énoncés qui s’appuient sur les courants humaniste, structuraliste et existentialiste, 
phares de la pensée occidentale au milieu du XXe siècle. La notion d’universalité des arts, 
des langages symboliques, de la sensibilité esthétique qui y est présente, justifie l’intégration 
à l’école des matières artistiques pour cultiver la créativité afin de contribuer au développement 
de l’expressivité de chacun et à l’identité de la nation. Comment ce cadre philosophique 
a-t-il évolué au cours des 50 ans qui ont suivi ce projet ? Appliquée à la musique et à 
l’éducation musicale, notre démarche vise surtout à cerner les conceptions alternatives et 
à s’interroger sur leurs différences et leurs ancrages philosophiques. Ainsi le concept de 
la hiérarchisation des arts qui n’existait pas dans Rioux fera l’objet d’une attention particulière 
en questionnant la musique dans une interdisciplinarité artistique égalitaire.

// La participation musicale chez les personnes vieillissantes : de nouveaux horizons pour 
de nouveaux possibles

Avec la population canadienne vieillissante (Statistiques Canada, 2016a, 2016b) et l’accroissement 
de l’espérance de vie (Nations Unies, 2010), la participation des citoyens âgées aux activités 
culturelles et artistiques augmente sans cesse. Par conséquent, l’offre de services aux aînés 
s’accroit elle aussi progressivement. Comme la participation musicale encourage l’expression 
artistique, l’affirmation de soi, l’actualisation des compétences et peut même contribuer à 
faciliter la transformation identitaire à l’âge avancé, cette pratique offre une variété de nouvelles 
possibilités pour favoriser une vieillesse humanisée. Toutefois, l’accessibilité aux arts, et 
particulièrement à la musique participative, demeure un enjeu important à considérer. Cette 
présentation fait état de différentes initiatives musicales offertes aux populations aînées et 
discute de l’utilisation de la musique pour favoriser le développement de nouveaux possibles 
dans une perspective d’accroissement du bien-être et de la qualité de vie.

// À l’origine de la recherche-création au Québec : repères historiques du Rapport Rioux 
jumelés à une expérience sur le terrain

Un retour historique qui considère le Rapport Rioux à l’origine de ce qu’on appelle aujourd’hui 
la recherche-création est essentiel. C’est suite au Rapport Rioux que l’enseignement des 
arts est déplacé des écoles (notamment de l’école des Beaux-Arts) vers l’université, accordant 
davantage de responsabilité aux établissements publics ; que toutes les disciplines 
artistiques sont intégrées dans l’enseignement public, au même titre et dans les mêmes 
établissements que tous les autres types d’enseignement ; et que l’éducation artistique 
est inscrite au programme de l’enseignement québécois du préscolaire au supérieur. 
Le Rapport Rioux s’intéresse à l’émancipation des sociétés, pour le dépassement des 
contraintes et déterminismes sociaux par la capacité d’autocréation de l’être humain. À 
partir du moment où l’enseignement des arts a été intégré à l’université, la création est 
devenue recherche de facto.

Un nouveau contexte, de nouveaux possibles
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Marcel Fournier Professeur, Département de sociologie, Université de Montréal
// Présidence de scéance
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Mona Trudel Professeure, École des arts visuels et médiatiques, 
UQAM

Mona Trudel poursuit de façon simultanée deux champs de recherche, 
soit celui de l’intégration de la dimension interculturelle en classe 
d’arts plastiques et de l’intervention artistique et éducative auprès 
de personnes marginalisées. Son intérêt pour les aspects 
transformateurs de l’art fait écho à sa pratique d’enseignement 
universitaire tous cycles confondus.

Suzanne Lemerise Professeure retraitée, École des arts visuels 
et médiatiques, UQAM

Suzanne Lemerise est professeure associée à l’École des arts 
visuels et médiatiques, de l’Université du Québec à Montréal. 
Elle est l’auteure de nombreuses publications sur l’histoire 
de l’enseignement des arts au Québec dont Le Rapport Rioux 
et les pratiques innovatrices en arts plastiques, rédigé avec 
Francine Couture (1992).

Moniques Richard Professeure, École des arts visuels et 
médiatiques, UQAM

Moniques Richard est professeure titulaire à l’École des 
arts visuels et médiatiques, de l’UQAM. Elle participe à la 
Chaire en littératie médiatique multimodale. Elle s’intéresse 
à l’hybridité, la corporéité et les pratiques pédagogiques 
émancipatrices. Ces projets sont diffusés internationalement 
dans de nombreuses publications.

Adriana De Oliveira Professeure, École des arts visuels et 
médiatiques, UQAM

Les recherches d’Adriana De Oliveira, professeure à l’École des 
arts visuels et médiatiques, de l’UQAM, portent sur l’appréciation 
de l’art actuel et l’intervention artistique et éducative dans les 
milieux culturel, communautaire et de soins. Elle s’intéresse à 
la notion de cocréation et aux principes de l’art communautaire 
dans une perspective de transformation sociale.

© Emilie Tournevache

© Emilie Tournevache

© Emilie Tournevache

© Hervouet-Zeiber

// L’enseignement des arts au XXIe siècle : l’appréciation de productions artistiques non 
occidentales dans la formation des étudiants.es en enseignement des arts

La prise en compte de la diversité ethnique, religieuse et linguistitique des populations 
scolaires en enseignement des arts constitue un domaine émergent au Québec où de 
nouvelles approches sont à développer. Dans cette communication, nous nous questionnons 
sur le rôle de l’art comme levier pour engager un dialogue interculturel en classe d’arts 
plastiques, mais aussi sur la façon de présenter des productions artistiques non occidentales.

// Pour une vision renouvelée de l’enseignement des arts. Chemin parcouru d’une 
innovation à l’autre

Depuis l’École des beaux-arts, quelle position occupe l’université face à la formation en 
enseignement des arts : reproduire les valeurs officielles des programmes ou innover ? 
Quels rôles y jouent les agents de changement ? Dès 1950, Irène Senécal révolutionnait 
l’enseignement des arts plastiques au Québec avec sa vision d’un élève créateur, bien 
avant la parution du Rapport Rioux qui, quant à lui, prônait la démocratie culturelle et 
l’intégration des nouveaux médias. Le premier héritage s’est enrichi d’une approche visant 
la connaissance de l’art, mais sans modifier les théories et pratiques modernistes ; le 
deuxième, ouvert à l’interdisciplinarité et à la formation artistique pour tous, reste toujours 
à réaliser. Notre réflexion suivra les cheminements qui s’ouvrent depuis à d’autres innovations 
qui tiennent compte des changements sociétaux. Nous ferons d’abord une lecture critique 
de l’héritage senécalien et du Rapport Rioux, puis nous discuterons de nouveaux paradigmes 
qui renouvèlent l’enseignement des arts à l’école.

Les arts à l’école
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Martin Lalonde Professeur, Département des arts visuels et médiatiques, UQAM
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Geneviève Côté Responsable des programmes d’arts et des dossiers 
Culture-Éducation, Direction de la formation générale des jeunes, 
Ministère de l’Éducation et de l’Enseignement supérieur

Musicienne et enseignante, Geneviève Côté est bachelière 
en enseignement de la musique (Université Laval, 2005). Elle 
est membre de l’Orchestre symphonique de Lévis en tant que 
trompettiste depuis 2000. Depuis 2007, elle s’implique dans 
les travaux du ministère de l’Éducation et de l’Enseignement 
supérieur liés aux dossiers Culture-Éducation.

Caroline Paré Conseillère, Rehaussement culturel dans les 
milieux scolaires, Équipe culture-éducation

Enseignante et interprète, Caroline Paré est bachelière en 
enseignement de la danse (UQAM 1989). Elle a instauré 
un programme de concentration en danse au Collège de 
Champigny. Récipiendaire de quatre prix nationaux Essor, 
elle a joint l’Équipe culture-éducation pour le rehaussement 
culturel dans les milieux scolaires. 

William-J Beauchemin Chargé de laboratoires en innovation 
sociale, Exeko

Diplômé en philosophie et en sociologie, William-J. Beauchemin 
est chargé de laboratoires en innovation sociale pour Exeko, 
un OSBL mobilisant art et sciences humaines comme leviers 
d’inclusion sociale. Il œuvre depuis 2013 avec différents milieux 
pour favoriser la prise en compte des perspectives de citoyen.
ne.s marginalisé.e.s et leur participation sociale.

Mathieu Thuot-Dubé Chef de service, Service de l’éducation et 
de la programmation culturelle, BAnQ 

Mathieu Thuot-Dubé est à la maîtrise en enseignement des arts 
à l’UQAM où il effectue des recherches sur la transdisciplinarité. 
De 2014 à 2016, il agit à titre de concepteur pédagogique pour le 
projet ÉducArt du MBAM. Il est Chef de Service de l’éducation et 
de la programmation culturelle à la BAnQ.
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// La place de l’art et de la culture à l’école depuis le Rapport Rioux

Qui dit art dit-il nécessairement culture  ? Il y a 50 ans, le rapport Rioux a mis les projecteurs 
sur l’importance que l’école doit accorder à l’art et à la création. À la suite d’un rappel des 
principales actions mises en place par le Québec, dont la signature du protocole d’entente 
Culture-Éducation et la refonte des programmes de formation du domaine des arts, 
seront présentés les mesures et les outils mis en œuvre par le ministère de l’Éducation 
et de l’Enseignement supérieur, conjointement avec le ministère de la Culture et des 
Communications. Ces ressources ont pour objectifs de faciliter la préparation et la tenue 
d’activités culturelles signifiantes et formatrices et de susciter l’engagement des jeunes 
dans leur formation. Quelques pistes de réflexion seront également proposées pour 
outiller les principaux acteurs sur qui repose la responsabilité du rehaussement culturel 
à favoriser dans l’enseignement des arts au primaire et au secondaire.

// Cartographier les transformations du champ institutionnel de la culture au Québec

Notre présentation est axée autour d’une cartographie de certaines logiques d’action à 
l’œuvre au sein des institutions culturelles contemporaines. Issue d’une recherche action 
participative menée depuis 2016 avec une vingtaine de partenaires, dont 11 institutions 
culturelles et 8 organisations communautaires, notre présentation vise à expliciter la 
signification de certaines catégories devenues centrales à l’intervention culturelle : à titre 
d’exemples, l’accessibilité apparaît bien souvent comme une adaptation des environnements, 
des services et des œuvres à la diversité des conditions humaines. L’inclusion renvoie 
surtout à un travail en réseaux afin de rejoindre les groupes à la marge en valorisant 
le caractère contre-hégémonique de leur perspective. L’équité représente plutôt la 
consolidation de revendications vis-à-vis la sous-représentation de groupes minorisés, 
telles les communautés ethnoculturelles ou les femmes. À partir d’études de cas ciblées, 
nous tenterons de faire sens de ces catégories dans les dispositifs mis en place par les 
institutions étudiées.

// L’objet culturel numérisé comme déclencheur d’un enseignement transdisciplinaire : 
la cocréation pédagogique par l’intégration des arts comme solution

Dans le contexte du développement et de la mise en œuvre du projet ÉducArt du Musée 
des beaux-arts de Montréal, j’ai été mandaté pour rassembler des enseignants au secondaire, 
de toutes les disciplines, afin de cocréer des projets pédagogiques. Au cœur de ces projets se 
trouvent les objets culturels numérisés (œuvres d’art, objets de design, objets historiques) 
qui proviennent de la collection encyclopédique du MBAM. Les enseignants volontaires 
étaient ainsi appelés à dégager le potentiel pédagogique de ces objets et à les faire vivre 
dans leurs disciplines respectives. Les enseignants se retrouvent, au préalable, en état 
de cocréation pédagogique, où la lecture transversale de l’objet culturel numérisé fait 
ressurgir la spécialisation disciplinaire de chacun. Sont présentés ici les résultats de ma 
recherche à la maitrise qui placent l’enseignant d’arts plastiques comme spécialiste du 
geste de création.

Les arts à l’école
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Caroline Raymond Professeure, Département de danse, UQAM
// Présidence de scéance
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Vincent Bouchard-Valentine Professeur, Département de 
musique, UQAM

Vincent Bouchard-Valentine est professeur au Département 
de musique de l’UQAM. Spécialiste des fondements théoriques 
de l’éducation musicale scolaire, ses recherches portent sur 
le développement d’une proposition inédite d’éco-éducation 
musicale intégrant les pratiques artistiques associées aux 
arts sonores, les données de l’écologie sonore et les visées 
de l’éducation relative à l’environnement.
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Anne Deslauriers Doctorante, Doctorat en études et pratique 
des arts, UQAM

Anne Deslauriers est enseignante d’arts plastiques au 
secondaire à la CSDL et chargée de cours à l’UQAM.  Elle 
termine actuellement un doctorat en études et pratiques des 
arts à la même université. Ses intérêts de recherche portent 
sur la didactique et la pédagogie des arts visuels dans une 
perspective socioécologique.

Chantal Laurin  Doctorante, Doctorat en éducation, UQAM

Chantal Laurin est directrice adjointe à l’École internationale 
de Montréal (secondaire). Détentrice d’une maîtrise et d’un 
Ph.D. en éducation, elle s’intéresse à la place de la diversité 
ethnoculturelle dans le matériel didactique, plus particulièrement 
pour la discipline musique, et à l’importance de considérer l’ap-
proche interculturelle pour l’enseignement de cette discipline.

Pascale Goday Doctorante, Études et pratique des arts, UQAM

Pascale Goday est enseignante en éducation musicale et chant 
choral au Collège international Marie de France à Montréal. 
Doctorante en études et pratiques des arts (UQAM) et détentrice 
d’un prix de hautbois, elle est titulaire du C.A.P.E.S. d’éducation 
musicale et de chant choral.

© Anne Deslauriers
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// Les arts plastiques au secondaire et l’éveil socioéocologique

L’humanité est actuellement confrontée à divers défis socioécologiques : changements 
climatiques, accidents pétroliers, surconsommation, etc.  Liés à l’environnement biophysique, 
ces problèmes comportent une dimension sociale (Larrère, 2017) dont il faut tenir compte 
en éducation. Dans le cadre de cette communication, j’aborderai l’importance de soulever 
des questions socioécologiques en classe d’art au secondaire (O’Farrell et Kukkonen, 2017). 
Je montrerai comment celles-ci peuvent s’inscrire dans les visées du Programme de 
formation de l’école québécoise (gouvernement du Québec, 2001), en passant notamment 
par le développement de compétences transversales et par les domaines généraux de 
formation (Gagnon, Couture et Yergeau, 2013). Ensuite, je présenterai, à l’aide d’une 
capsule vidéographique, le projet CRASH : une intervention artistique, pédagogique et 
interdisciplinaire (Sauvé et Lenoir, 1998, Develay, 1996) réalisée en 2017 avec des élèves 
du secondaire. Ce projet emprunte à l’art actuel des qualités d’expression diverses. Il se 
situe entre l’art et la conscience socioécologique (Inwood, 2009). 

// La diversité ethnoculturelle dans les ensembles 
didactiques Clac-Sons destinés aux élèves des premier et deuxième cycles du primaire

Le Québec comme société d’accueil est interpelé par le défi que posent la diversité et la 
reconnaissance de la différence. Pour l’école, ce défi impose aux enseignants de musique 
une réflexion sur les nouvelles pratiques à adopter, sur les notions musicales à enseigner 
et sur le matériel didactique à privilégier pour que chaque élève se sente reconnu. Dans 
ce contexte, l’enseignant de musique devrait considérer la musique non pas comme un 
langage universel, mais plutôt comme un phénomène universel, puisque, dans plusieurs 
cultures, la musique est indissociable de son contexte social. Ainsi, notre recherche qualitative 
propose une analyse de contenu des ensembles didactiques Clac-Sons destinés aux 
élèves du primaire qui permet de constater que l’image du musicien, de la pièce musicale 
et de l’instrument de musique présentée tant dans les textes que dans les illustrations est 
empreinte de biais ethnocentriques et peu située dans son contexte socioculturel.

// Vers une éducation au sonore et à l’entendre : initiatives d’éco-éducation musicale en 
contexte scolaire

En 1969, le Rapport Rioux privilégiait l’art comme moyen à privilégier pour la formation de 
citoyens libres, capables d’échapper aux aliénations de la société industrielle. S’inscrivant 
dans cette perspective, l’éco-éducation musicale (Bouchard-Valentine) intègre les perspectives 
de l’éducation musicale et de l’éducation relative à l’environnement pour contribuer à la 
reconstruction du réseau de relations personne-société-environnement à l’échelle individuelle, 
communautaire et biosphérique. Cette communication présente un projet de recherche doctorale 
dont l’expérimentation se déroule en milieu scolaire. À travers des activités d’éducation 
musicale, des élèves du primaire sont engagés dans une démarche d’écologie sonore visant le 
développement d’un savoir vivre ensemble pouvant contribuer à la restauration de l’environnement 
sonore de leur école. Les élèves découvrent cet environnement sonore et l’analysent pour 
comprendre l’origine d’une pollution sonore dont ils sont les victimes. Ils organisent les sons 
concrets de leur environnement pour en faire des pièces de créations musicales mixtes qui 
nourrissent des projets artistiques collaboratifs interdisciplinaires.
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Xavier Robichaud Professeur, Éducation, Université de Moncton

Xavier Robichaud est professeur adjoint en éducation au campus 
de Shippagan de l’Université de Moncton. Il détient un doctorat en 
éducation de l’Université de Moncton. Ses intérêts de recherche 
portent sur la pédagogie de la créativité, la techno pédagogie et le 
processus créatif dans les arts, notamment en musique.

Andrée-Mélissa Ferron Enseignante de français et de littérature, 
Campus de Shippagan, Université de Moncton

Andrée Mélissa Ferron détient un doctorat en littérature de 
l’Université de l’Alberta. Elle donne des cours de français et de 
littérature au campus de Shippagan de l’Université de Moncton 
depuis 2011. Ses champs d’intérêts ou de spécialisation sont la 
littérature acadienne, la représentation des lieux, des espaces 
et des géographies humaines en littérature nord-américaine ainsi 
que les modalités d’intervention de la littérature en milieu scolaire.

Martin Lalonde Professeur, Département des arts visuels et 
médiatiques, UQAM

Chercheur du domaine de l’éducation artistique, Martin Lalonde 
est professeur à l’École des arts visuels et médiatiques de 
l’UQAM. Il se spécialise dans la didactique des arts visuels 
et médiatiques au secondaire, les pédagogies innovantes, 
les technologies éducatives, les méthodologies de recherche 
qualitatives interventionnistes, l’étude de la complexité, de 
l’affect, l’esthétique et la sociologie de l’éducation.

Stéphane Soulaine Maître de conférences, Faculté d’éducation, 
Université de Montpellier

Les recherches de Stéphane Soulaine portent sur l’apprentissage 
de l’anglais oral auprès d’apprenants de tous niveaux selon une 
approche corporelle. Sa double appartenance à la didactique des 
langues et des pratiques artistiques, lui a permis de mettre en 
résonance la linguistique anglaise, la théorie du mouvement et 
la création.

© Crandall Studio Ltd.
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// Apprentissage de la langue chez l’élève par la manipulation du langage poétique dans 
un processus créatif : compétences langagières et littérarité

Depuis un certain nombre d’années, des artistes de multiples disciplines, dont des poètes 
et écrivains, visitent les écoles de la province du Nouveau-Brunswick pour proposer des 
interventions seuls ou en collaboration avec des enseignants. Au-delà de leur incidence 
sur la construction d’une identité acadienne et francophone, de telles activités laissent-elles des 
traces dans l’apprentissage ainsi que dans le développement de compétences langagières 
et littéraires chez les élèves ? L’appropriation et la manipulation du langage poétique 
transforment-elles le rapport à la langue chez l’apprenant, participant ainsi à enrichir son 
expérience du langage ? Cette communication rendra compte des résultats préliminaires 
d’une étude de cas effectuée auprès d’élèves de niveau 11e année (5e secondaire) qui ont 
été accompagnés dans une série d’ateliers d’écriture créative. Il s’agira entre autres de 
vérifier si, dans un processus créatif, la reconnaissance des facteurs de littérarité permet 
une meilleure compréhension à la fois du régime littéraire et du régime référentiel.

// Le futur des curriculums en éducation artistique : la question du tournant visuel et 
multimodal des communications

L’utilisation des médias sociaux basés sur l’image a contribué au développement de formes 
de conversation dans lesquelles la combinaison des modes visuels, textuels et oraux contribue 
à l’émergence de nouvelles littératies médiatiques. En accédant ainsi aujourd’hui au statut 
d’un véritable langage, l’image reconfigure et élargit encore davantage son rôle dans les 
domaines des sciences humaines et de la culture. Cette situation a des impacts importants 
sur les fondements, la définition et les objectifs de la discipline de l’éducation artistique. 
Cette communication propose une réflexion sur le développement des compétences en littératies 
visuelles et multimodales dans le contexte des curriculums en enseignement des arts.

// L’Apprendre par corps en langues : expériences d’ateliers interdisciplinaires (danse, 
théâtre et anglais oral) auprès de classes du secondaire en France et en formation des 
enseignants

Ma communication rendra compte d’expériences d’ateliers interdisciplinaires innovants 
qui articulent la pratique de l’anglais et la pratique artistique (théâtre et danse). Comment 
articuler l’expression dramatique, la danse et la langue anglaise, sous forme d’atelier, 
en tant que système rendant les apprenants créatifs ? Le mouvement et la perception 
du corps constituent le point départ de la démarche d’apprentissage de la langue telle 
qu’elle est envisagée dans nos expériences. Ainsi le rythme interne de la personne par 
son ancrage au sol influe sur la capacité à interagir corporellement et verbalement et, 
par conséquent, à produire le rythme de la langue anglaise. Je présenterai comment la 
prise de parole des élèves en anglais est facilitée lors de ces ateliers, du point de vue de la 
fluidité et de la créativité à construire un message oral.
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Philippe Bettinger Doctorat en études et pratiques des arts, 
UQAM

Né en 1972 à Saint Ignace de Loyola dans la région de 
Lanaudière, Philippe Bettinger est détenteur d’une maitrise 
en enseignement des arts. Il enseigne au secondaire depuis 
une douzaine d’années et pratique l’art du vitrail depuis 
toujours, comme son père et son grand-père. 

© Frédérike Bettinger
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Hélène Duval Professeure, Département de danse, UQAM

Hélène Duval, PhD en psychopédagogie, est professeure au 
Département de danse de l’UQAM, associée au CRIFPE. Elle a 
enseigné la danse au secondaire, été interprète sur scène et 
forme maintenant des enseignants de danse et d’arts. 
Ses recherches portent sur l’identité et la réflexivité 
d’artistes-enseignants, et l’éducation artistique inclusive.

Caroline Raymond Professeure, Département de danse, UQAM

Caroline Raymond, PhD en éducation, est professeure au 
Département de danse de l’UQAM, associée au GRIAV et au 
GREX2. Elle a corédigé le programme de danse ministériel au 
primaire et forme à son enseignement. Ses recherches portent 
sur la transposition didactique, les méthodologies de recherche 
qualitative et l’éducation artistique inclusive.

Delphine Odier-Guedj Professeure, Département d’éducation 
et formation spécialisées, UQAM

Delphine Odier-Guedj est professeure au Département d’éducation 
et formation spécialisées de l’UQAM. Ses travaux de recherche 
s’intéressent à l’accompagnement des enseignants pour le chan-
gement de pratiques pédagogiques inclusives et interactionnelles.

Virginie Rouxel Doctorante, Doctorat en études et pratiques 
des arts, UQAM

Doctorante en études et pratiques des arts à l’UQAM, Virginie 
Rouxel est chargée de cours à l’UQAM, à l’Université du 
Québec à Trois-Rivières et à l’Université de Montréal. Dans 
ses recherches, elle s’intéresse à la pratique pédagogique en 
art dramatique, à l’histoire de l’éducation au Québec et à la 
philosophie de l’éducation.
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// Danse adaptée aux besoins de tous les élèves : dispositifs didactiques et identitaires 
inclusifs

Cette communication vise à rendre compte des résultats préliminaires d’une étude qualitative 
sur les pratiques d’enseignants de danse œuvrant auprès d’élèves handicapés ou en difficulté 
d’adaptation ou d’apprentissage (EHDAA) en classes « ordinaires » ou spécialisées. Il s’agit 
de documenter ces pratiques n’ayant pas encore été répertoriées ni même analysées. La 
présentation de ces premiers résultats, issus de données d’observation des interactions 
en classe et d’entretiens d’explicitation menés auprès de quatre enseignants de danse, 
traitera des aspects suivants : adapter les savoirs du programme de danse auprès des 
EHDAA, décrire les stratégies identitaires mobilisées par les enseignants de danse dans 
leurs interactions en classe ; documenter les obstacles et les facteurs facilitants et adapter 
les savoirs pour favoriser la réussite de tous.

// L’art pour penser autrement l’école―du statut particulier de l’enseignant en art à la 
dynamique d’enseignement et d’apprentissage 

Bien que la légitimité éducative de l’art soit aujourd’hui démontrée, cette reconnaissance 
est-elle pleinement acquise, aujourd’hui ? Et surtout, quels arguments devons-nous avancer 
pour faire la preuve du potentiel éducatif des pratiques artistiques à l’école ? Dans ma 
communication, tout en reconnaissant ce que l’enseignement des arts permet au-delà des 
compétences artistiques, je me concentrerai plutôt sur ce qui caractérise et particularise 
cet enseignement, sur son potentiel novateur et sur ses valeurs et modes de fonctionnement. 
En m’appuyant sur mes recherches doctorales qui portent sur l’enseignement de l’art 
dramatique, je m’intéresserai au statut de l’artiste-pédagogue ainsi qu’aux spécificités de 
la dynamique d’enseignement et d’apprentissage dans ma discipline. Je tenterai, à travers 
ces thématiques, de m’inscrire dans la mouvance actuelle de ceux qui veulent proposer 
des projets d’alternatives à l’école, de ceux qui veulent faire autrement l’école.

//  Le Rapport Rioux et les nouveaux moyens de création artistique : point de départ 
d’une réflexion sur l’appréciation esthétique en classe d’art plastique au secondaire

Le Rapport Rioux me servira de point de départ afin de mettre en lumière les liens entre 
mon enseignement des arts plastiques au secondaire en 2019 et les questionnements 
qu’ils suscitent chez moi en tant que praticien du vitrail. Je mettrai également l’accent 
sur les pratiques artistiques innovantes qui émergent et qui contesteront les frontières 
entre les médiums. Ma recherche abordera la notion d’appréciation esthétique comme 
compétence spécifique évaluée tout au long du parcours scolaire d’élèves fréquentant une 
école secondaire. À cette étape-ci de mon parcours de recherche, l’angle privilégié pour 
aborder ce sujet gravite autour des nouvelles modalités de création, dont celles liées aux 
nouvelles technologies. Le vocabulaire spécifique dédié à ce type de créations du « faire 
visuel » et leurs lieux de présentation (physique ou virtuel) seront abordés. Leurs impacts 
sur les stratégies permettant aux élèves de vivre une rencontre signifiante avec l’art 
seront également traités.
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Maurice Cloutier Professeur, École de Design , UQAM

Maurice Cloutier est professeur et directeur de l’École de design 
de l’UQAM où il enseigne et poursuit des activités de recherche 
sous la forme d’études, d’expérimentations et de projets qui 
abordent des problématiques et des préoccupations en regard 
des enjeux écologiques, ainsi que des mutations sociales et 
économiques actuelles.

Élyse Mathieu Conseillère pédagogique, Arts plastiques, CSDM

Élyse Mathieu est une enseignante spécialiste en arts 
plastiques de carrière et qui, depuis 2009 travaille en tant 
que conseillère pédagogique pour la Commission scolaire de 
Montréal. Elle œuvre auprès des acteurs du milieu éducatif 
dans un rôle de formation et d’accompagnement pour soutenir 
l’actualisation des pratiques en enseignement des arts.

Hélène Lévesque Conseillère pédagogique, Musique, CSDM

Hélène Lévesque est conseillère pédagogique en musique à 
la CSDM. Elle détient une maîtrise en musique de l’Université 
McGill, ainsi qu’un certificat en éducation de l’UQAM. Elle a 
cofondé la Coalition nationale pour une éducation artistique 
de qualité, afin que les arts à l’école soient reconnus à leur 
juste valeur.
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// Table ronde : Résultat préliminaire et contexte scolaire montréalais : projet d’études 
collaboratif sur les environnements pédagogiques en enseignement des arts au primaire

Le contexte de forte pression associé au manque chronique d’espace dans les écoles de l’île 
de Montréal rend particulièrement complexe l’enseignement des arts pour les directions 
d’école et plus spécifiquement pour les spécialistes de ces disciplines. Cette situation 
problématique est difficilement contrôlable, puisqu’elle résulte à la fois de changements 
au ratio-élève par classe, d’une vague démographique à la hausse amplifiée par l’arrivée 
imprévue de nouvelles familles, de rénovations majeures qui imposent la cohabitation 
de deux écoles et d’autres facteurs impondérables. Dans cette communication, nous 
présenterons les premiers constats issus d’un projet d’étude et de design mené par 
une équipe de la CSDM et de l’École de design de l’UQAM depuis l’automne 2018. Leur 
démarche fondée sur des entretiens et des observations in situ s’intéresse aux environne-
ments pédagogiques propres à l’enseignement des quatre disciplines artistiques et vise 
à élaborer des stratégies-scénarios de revalorisation pour ces espaces spécialisés qui 
méritent l’attention de tous.

Carlo Carbone Professeur, École de Design, UQAM

Membre de l’Ordre des architectes du Québec, Carlo Carbone 
est professeur à l’École de design de l’UQAM depuis 2013. Il 
contribue à l’enseignement de la conception architecturale 
depuis 2001. Son programme de recherche-création vise à 
consolider les connaissances historiques, théoriques et techniques 
en matière de systèmes de construction industrialisés.

© Emilie Tournevache
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// Table ronde : Actions innovantes pour assurer une meilleure prise en compte de l’approche 
culturelle dans la formation initiale et continue des enseignants généralistes

Loin de se substituer à l’éducation artistique, l’approche culturelle par, entre autres, l’intégration 
des arts dans l’enseignement-apprentissage des autres disciplines est complémentaire à une 
éducation aux arts. Elle se trouve au coeur de la compétence professionnelle 1, Agir en tant que 
professionnel(le) héritier, critique et interprète d’objets de savoirs ou de culture dans l’exercice 
de ses fonctions. Elle requiert que les enseignants du primaire et du secondaire soient des êtres 
cultivés portant un regard critique sur leurs origines, leurs pratiques culturelles et leur rôle 
dans la société. Nous souhaitons réfléchir aux différents moyens mis en place, dans les milieux 
universitaires et culturels, pour soutenir la formation initiale et continue des enseignants à cette 
approche. Comment former les enseignants à s’approprier des œuvres d’art et à fréquenter des 
lieux culturels afin de les intégrer dans leur enseignement ? Comment les amener à travailler en 
complémentarité avec les enseignants spécialistes ?

Marie-Christine Beaudry Professeure, Département de didactique 
des langues, UQAM

Marie-Christine Beaudry est professeure en didactique du 
français langue première à l’UQAM. Ses travaux portent 
principalement sur la didactique de la lecture littéraire au 
primaire et au secondaire, entre autres par l’approche culturelle 
et l’éducation esthétique. Elle s’intéresse également au rapport 
des enseignants et des apprenants à la littérature.

© Emilie Tournevache

Valérie Amireault Professeure, Département de didactique des 
langues, UQAM

Valérie Amireault est professeure au Département de didactique 
des langues de l’UQAM. Ses principaux champs d’intérêt et de 
recherche concernent l’intégration linguistique, culturelle et 
sociale des nouveaux arrivants. Ses travaux sont aussi en lien 
avec le développement des représentations culturelles et de 
l’identité culturelle en apprentissage des langues.

© Emilie Tournevache

Élaine Turgeon  Professeure, Département de didactique, UQAM

Élaine Turgeon est professeure au Département de didactique de 
l’UQAM. Spécialiste de l’album jeunesse, ses travaux portent sur 
l’émergence des conduites interprétatives. Écrivain jeunesse, 
elle dirige une collection d’albums aux Éditions Druide, ce qui lui 
permet d’appréhender l’approche culturelle de l’enseignement 
du point de vue du médiateur et du créateur. 

© Emilie Tournevache

Olivier Larouche Étudiant, Baccalauréat en enseignement du 
français au secondaire, UQAM

Olivier Larouche est étudiant au baccalauréat en enseignement 
du français au secondaire à l’UQAM. Ses intérêts en recherche, 
comme assistant, portent sur les activités culturelles pour sou-
tenir l’enseignement-apprentissage du français. Parallèlement à 
ces études, il a réalisé un documentaire sur l’approche culturelle 
en classe publique de français à Montréal.

© Le Massi
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Marie-Claude Larouche Professeure, Département des 
sciences de l’éducation, UQTR

Marie-Claude Larouche est professeure au Département des 
sciences de l’éducation de l’UQTR. Co-directrice du Laboratoire de 
recherches sur les publics de la culture, elle mène des travaux sur 
la didactique des sciences humaines, l’exploitation pédagogique du 
patrimoine culturel et la médiation culturelle au moyen de dispositifs 
numériques, en lien avec plusieurs domaines disciplinaires.

Denis Simard Professeur, Département d’études sur l’enseignement 
et l’apprentissage, Université Laval

Denis Simard est professeur au Département d’études sur 
l’enseignement et l’apprentissage de l’Université Laval. 
Chercheur au Centre de recherche interuniversitaire sur la 
formation et la profession enseignante, il s’intéresse à la 
pédagogie, l’approche culturelle, l’herméneutique en éducation, 
la pensée éducative au Québec, les politiques culturelles et 
les relations entre les institutions culturelles et scolaires.

Andrée-Caroline Boucher  Conseillère pédagogique, Service 
national du RÉCIT pour le domaine des arts

Andrée-Caroline Boucher est auteure de matériel didactique 
et membre du Groupe de recherche en littératie médiatique 
multimodale. Doctorante en études et pratiques des arts à 
l’UQAM, ses champs de recherche sont les suivants : mobilité, 
création et créativité, matériel didactique numérique, formation 
à distance, connectivisme, connected learning,  STIAM, pensée 
design, ludification.

Jeanne Dompierre Rédactrice en chef, La fabrique culturelle, 
Télé-Québec

Détentrice d’un diplôme de deuxième cycle en management 
culturel à HEC Montréal, Jeanne Dompierre évolue dans le milieu 
des médias numériques depuis 2010. Depuis 2016, elle est 
rédactrice en chef de la Fabrique culturelle de Télé-Québec.

© Patrice Bengle

© Université Laval

© Claude Frenette

© Virginie Lamontagne

Mathieu Thuot-Dubé Chef de service, Service de l’éducation et de 
la programmation culturelle, BAnQ 

Mathieu Thuot-Dubé est à la maîtrise en enseignement des arts 
à l’UQAM où il effectue des recherches sur la transdisciplinarité. 
De 2014 à 2016, il agit à titre de concepteur pédagogique pour le 
projet ÉducArt du MBAM. Il est Chef de Service de l’éducation et 
de la programmation culturelle à la BAnQ.

Julie Maes Chargée de projets, Service de l’éducation et de la 
programmation culturelle, BAnQ 

Diplômée d’une maîtrise en muséologie, Julie Maes occupe 
le poste de chargée de projets éducation à BAnQ. Elle agit à 
titre de coordonnatrice et de conceptrice pédagogique sur le 
projet Notre territoire, notre identité. Elle se passionne pour 
le développement de ressources numériques soutenant la 
co-construction de projets avec le milieu scolaire.

© Zoé Séguin-Dubé

© Michel Legendre

// Enjeux associés à l’usage de la Fabrique culturelle dans des classes de musique, 
d’art dramatique et d’arts plastiques

Projet hybride entre un magazine Web, une chaîne de diffusion vidéo et un réseau social spécialisé 
en culture, La Fabrique culturelle de Télé-Québec est un outil original pour le rayonnement 
de la culture québécoise. Par une recherche-développement sur la valorisation scolaire des 
contenus culturels numériques reposant sur un partenariat entre nos organismes, avec 
l’appui du Plan culturel numérique, nous avons suscité des développements pédagogiques 
et exploré les enjeux technologiques, disciplinaires, pédagogiques et culturels associés à son 
usage dans des classes de musique, d’art dramatique et d’arts plastiques. Le cadre d’analyse 
s’appuie sur le modèle du TPACK (Koehler et Mishra, 2009) et les travaux de Simard (2002a, 
2002b, 2004). Source d’inspiration pour la pratique pédagogique, elle représente un outil en 
lien avec différentes visées culturelles de l’éducation artistique (connexion avec la culture des 
élèves, éveil aux réalités artistiques les entourant, etc.). Microsite pour enseignants, La Fab à 
l’école est en développement.

// Notre territoire, notre identité : la plateforme web éducative de BAnQ inspirée des 
pratiques en enseignement des arts : vers une nouvelle collaboration entre les 
institutions culturelles, l’école et le milieu de la recherche

Bibliothèque et Archives nationales du Québec offre aux écoles du Québec des activités 
éducatives depuis l’ouverture de la Grande Bibliothèque. Suivant le virage numérique, 
l’institution explore depuis deux ans une démarche de cocréation d’activités pédagogiques 
avec le milieu scolaire et celui de la recherche. Un des projets mis sur pied est la nouvelle 
plateforme éducative Notre territoire, notre identité, qui intègre des objets culturels des 
collections de BAnQ. Cette plateforme met de l’avant la contextualisation historique, sociale 
et politique de ces objets culturels par la création d’activités pédagogiques réalisées en salle 
de classe. Avec la plateforme se sont alliées des stratégies d’appréciation esthétique connues 
des enseignants d’arts plastiques à celle plus commune à la recherche documentaire; le 
3QPOC. La création de cette plateforme sous-tend le chevauchement des rôles et des fonctions 
des enseignants, bibliothécaires et archivistes. Comment déterminer une collaboration de 
proximité entre BAnQ et ces agents du milieu scolaire ?
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Marie-Claude Larouche Professeure, Département des 
sciences de l’éducation, UQTR

Marie-Claude Larouche est professeure au Département des 
sciences de l’éducation de l’UQTR. Co-directrice du Laboratoire de 
recherches sur les publics de la culture, elle mène des travaux sur 
la didactique des sciences humaines, l’exploitation pédagogique du 
patrimoine culturel et la médiation culturelle au moyen de dispositifs 
numériques, en lien avec plusieurs domaines disciplinaires.

Denis Simard Professeur, Département d’études sur l’enseignement 
et l’apprentissage, Université Laval

Denis Simard est professeur au Département d’études sur 
l’enseignement et l’apprentissage de l’Université Laval. 
Chercheur au Centre de recherche interuniversitaire sur la 
formation et la profession enseignante, il s’intéresse à la 
pédagogie, l’approche culturelle, l’herméneutique en éducation, 
la pensée éducative au Québec, les politiques culturelles et 
les relations entre les institutions culturelles et scolaires.

© Patrice Bengle

© Université Laval

// Enjeux associés à l’usage de la plateforme ÉducArt en classe en classe d’éthique et 
de culture religieuse au secondaire

Nouvelle plateforme éducative en ligne du Musée des Beaux-Arts de Montréal (MBAM) 
s’inscrivant dans une approche culturelle de l’enseignement et abordant des enjeux 
sociaux actuels par différents thèmes, ÉducArt propose l’exploitation pédagogique de la 
collection du musée dans tous les domaines disciplinaires au secondaire. Grâce à une 
recherche-développement financée par le Plan culturel numérique, sur la valorisation 
scolaire des contenus culturels numériques québécois, menée de concert par l’UQTR, le 
MBAM et le RÉCIT du développement de la personne, pour l’Éthique et la culture religieuse (ECR), 
nous présenterons les enjeux associés à l’usage de scénarios pédagogiques co-créés par 
une équipe d’enseignants réunis par le RÉCIT. Ouverture aux arts jugée fort importante 
dans le contexte particulier de l’enseignement des arts, les objets culturels diffusés par 
ÉducArt représentent un stimulant fort intéressant pour la réflexion éthique, l’écoute et la 
pratique du dialogue.

Thibault Zimmer Chargé de projet, Ressources pédagogiques, 
Musée des beaux-arts de Montréal

Chargé de projets—ressources pédagogiques au MBAM où il 
mène le volet pédagogique du programme numérique ÉducArt, 
Thibault Zimmer poursuit aussi un Doctorat en enseignement 
des arts à l’Université Concordia. Il s’intéresse particulièrement 
aux méthodologies artistiques, pratiques réflexives et de la 
dimension culturelle dans une perspective multidisciplinaire.

© Carlos Vergara

Alexandre Chenette Conseiller pédagogique, Éthique et la 
culture religieuse, Service national du RÉCIT pour le domaine du 
développement de la personne

Alexandre Chenette, issu de la première cohorte d’enseignants 
formés en Éthique et culture religieuse de l’Université McGill, 
enseigne dans des écoles de la Rive Sud de Montréal depuis 10 
ans. Auteur du site www.monsieurchenette.com, il est conseiller 
pédagogique au Service national du RÉCIT dans le domaine du 
développement de la personne.

© Marjorie Paradis
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// (Re)valoriser le dialogue interculturel : apport des jumelages dans la formation des 
enseignants en musique

Les jumelages interculturels sont des activités d’échange entre des immigrants apprenant 
le français et des étudiants futur.e.s enseignant.e.s de musique. L’approche préconise 
l’égalité, la coopération et la réciprocité. Pour les étudiant.e.s en musique issus pour 
la plupart de la majorité francophone, c’est l’occasion d’apprendre à travailler avec des 
personnes aux origines variées et de démystifier la prise en compte la diversité dans leurs 
classes. Pour les étudiants immigrants, c’est l’occasion de pratiquer le français dans une 
situation quasi-authentique et d’apprendre l’histoire et la culture de leur société d’accueil. 
Pour les deux groupes, les objectifs communs sont de développer les compétences de 
communication interculturelles afin d’apprendre le vivre-ensemble. Ces jumelages ont 
contribué à la formation d’enseignant.e.s en musique ethnoculturellement compétents 
qui se sentent concerné.e.s par les contacts interculturels harmonieux dans leurs classes. 
À une époque où le dialogue est une nécessité sociale, ces jumelages représentent une 
pratique pertinente, rassembleuse et inspirante.

Nicole Carignan Professeure associée, Département d’éducation 
et formation spécialisées, UQAM

Nicole Carignan a obtenu un Ph.D. en éducation comparée de 
l’Université de Montréal. Elle a enseigné à l’université en Ohio, 
en Afrique du Sud et en Indonésie. Elle a publié des articles 
sur l’enseignement de la musique et des mathématiques dans 
une perspective comparée et interculturelle ainsi que sur les 
jumelages interculturels.

© Emilie Tournevache

Chantal Lepage Professeure, École supérieure de théâtre, UQAM

Chantal Lepage est professeure à la concentration enseignement 
de l’École supérieure de théâtre de l’UQAM, corédactrice des 
programmes d’études en art dramatique au primaire et au 
secondaire. Ses intérêts de recherche comprennent : la dramaturgie 
scolaire, la formation professionnelle des spécialistes en AD, 
la formation du jeune spectateur et l’intégration de la dimension 
culturelle à l’école.

© Emilie Tournevache

// État des lieux autour de la construction identitaire pour une qualification renouvelée 
de l’artiste pédagogue en art dramatique

Du Rapport Rioux à aujourd’hui, la nature et les visées de l’éducation artistique, les pratiques 
artistiques de référence et l’évolution des programmes d’études ont contribué à la 
construction et à l’affirmation de l’identité de l’enseignant spécialiste ou de celui que nous 
appelons plus particulièrement l’artiste pédagogue en art dramatique.  De quelle manière, 
la qualification du personnel enseignant en art dramatique s’est-elle transformée au 
cours des 50 dernières années. Quels ont été les valeurs et les choix pédagogiques qui ont 
guidé cette transformation. Les pratiques exercent-elles une influence sur la formation 
initiale et l’évolution des programmes ?  Au regard de cet état des lieux quelles sont les 
prospectives anticipées pour mieux préparer les futurs enseignants à faire face aux défis 
actuels et à venir de l’école québécoise ?

Carole Marceau Professeure, École supérieure de théâtre, 
UQAM

Carole Marceau est professeure à l’École supérieure de théâtre 
de l’UQAM spécialiste en enseignement de l’art dramatique. Au 
Ministère de l’Éducation, elle est corédactrice des programmes 
de formation au secondaire et responsable de l’élaboration de 
la progression des apprentissages en art dramatique. Intérêts 
de recherche : pédagogie, théâtre adolescent, théâtre social, 
intervention par l’art.

© Emilie Tournevache
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Sylvie Viola Professeure, Département de didactique, UQAM

Sylvie Viola est professeure au Département de didactique de 
l’UQAM où elle enseigne les modèles d’apprentissage et d’en-
seignement. Ses intérêts de recherche portent sur les dispositifs 
facilitant le transfert des savoirs dans la pratique, les pratiques 
métacognitives et les modèles d’enseignement inspirés des 
pédagogies actives.

Manon Claveau Coordonnatrice du développement scolaire et 
de la médiation théâtrale, Maison théâtre (Montréal)

Manon Claveau est coordonnatrice du développement scolaire 
et de la médiation théâtrale à la Maison Théâtre de Montréal.

Antoine Charbonneau Doctorant, Doctorat en éducation, 
Université de Sherbrooke

Antoine Charbonneau débutera un doctorat en éducation en 
septembre 2019. Après une maîtrise en philosophie à l’Université 
de Montréal, il a complété une formation en pédagogie de 
l’enseignement supérieur (UQAM). Il s’intéresse aux rapports 
aux savoirs des enseignants et au développement de la 
métacognition chez les élèves du primaire et du secondaire.

© Emilie Tournevache

© Guy Morand

© Nadine Allaire

// Faire de la philo-théâtre par l’apprentissage expérientiel : une innovation à explorer 
pour favoriser le rôle de passeur culturel chez les futurs enseignants du primaire

Dans leur formation initiale, les étudiants en éducation préscolaire et enseignement primaire 
doivent prendre conscience qu’ils seront les passeurs culturels du quotidien de leurs 
élèves. Ainsi, au cours de leurs années de formation, ils développeront leur compétence 
à agir en tant que professionnel héritier, critique et interprète d’objets de savoirs et de 
culture et ils s’initieront à l’intégration des référents culturels. Même si le programme de 
formation des enseignants en fait état depuis 2001, il s’agit d’une vision qui demeure floue 
et peu opérationnelle à leurs yeux. Dans le cadre de ce projet, nous avons voulu explorer 
l’idée qu’en mettant en place une démarche d’apprentissage expérientiel tout en jumelant 
les expériences culturelles théâtrales aux discussions philosophiques, les étudiants com-
prendraient davantage l’importance de leur rôle comme passeur culturel et seraient plus 
à même de le mettre en œuvre dans leur stage.

// Pourquoi l’art à l’école ? : Rapport Rioux et développement holistique de l’élève 

Composante essentielle de la condition humaine, l’art (l’œuvre) se distingue de l’objet de design 
par sa « dimension existentielle » (Rapport Rioux, p. 81). L’effet totalisant et l’ouverture radicale 
qui caractérisent les œuvres d’art actuel participent à la formation d’un citoyen libre, critique et 
créateur d’une vie qui a du sens, d’où l’importance cruciale de l’art à l’école. Tissant des liens 
avec le socle philosophique du Rapport Rioux, nous présenterons un projet de recherche reposant 
sur l’accompagnement d’enseignants en arts du secondaire dans la réalisation de projets de 
création ayant pour but de favoriser la quête de sens et le développement holistique de leurs 
élèves, et ce, tout en tenant compte de leurs pratiques culturelles informelles. Focalisant sur 
les préoccupations existentielles des jeunes, l’approche holistique en éducation artistique nous 
apparaît comme une voie féconde dans le domaine de la recherche en enseignement des arts.

Maryse Gagné Professeure, École des arts visuels et médiatiques, 
UQAM

Maryse Gagné est professeure à l’École des arts visuels et 
médiatiques de l’UQAM depuis 2014. Elle a œuvré pendant 
vingt ans dans des écoles publiques de la Commission 
scolaire de Montréal. Ses travaux de recherche portent sur 
l’enseignement création, l’identité professionnelle des enseignants 
en arts et le sens des apprentissages.

© Emilie Tournevache

Christine Faucher Professeure, École des arts visuels et 
médiatiques, UQAM

Christine Faucher est professeure à l’École des arts visuels et 
médiatiques de l’UQAM depuis 2012. Ses travaux de recherche 
portent sur les représentations d’enseignants en arts (danse, 
arts visuels, musique et art dramatique) au regard de la culture 
juvénile et sur les moyens de l’inclure en classe d’art.

© Emilie Tournevache

Alexandra Pilote Doctorante, Doctorat en sciences de l’éducation, 
Université de Montréal 

Artisane spécialisée dans la fabrication du papier artisanal, 
Alexandra Pilote est candidate au doctorat en didactiques des 
arts à l’Université de Montréal où elle enseigne la didactique 
des arts au primaire à titre de chargée de cours. Elle enseigne 
également les arts plastiques depuis neuf ans à l’école 
secondaire St-Henri.

© Alexandra Pilote

// Les pratiques de régulation des enseignants en arts plastiques au secondaire face 
aux questions sensibles abordées par leurs élèves

En classe d’arts plastiques, il n’est pas rare que les élèves abordent des questions 
sensibles issues de l’actualité, de la culture populaire ou d’évènements du quotidien. 
Ces questions peuvent générer un bon nombre d’interrogations et provoquer certains 
malaises. Faut-il pour autant les bannir ou les limiter ? Ma recherche vise à ce que la présence 
de ce type de questions soit vécue de manière positive. Son objectif est de cerner les 
pratiques de régulation des enseignants face à ces questions afin de cibler celles qui 
s’avèrent les plus constructives, tant pour l’enseignant que pour les élèves ou le public 
potentiel. Il n’est donc pas question ici de censure, mais bien du développement d’un un 
modèle proche des valeurs valorisées par le milieu de l’art  qui mise sur des gestes pouvant mettre 
en relief tout le potentiel didactique, réflexif et créatif qu’offrent les questions dites sensibles.
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David Pariser Professeur, Department of Art Education, 
Université Concordia

David Pariser est docteur en éducation de l’Université de 
Harvard. Il a mené des recherches interculturelles sur 
l’hypothèse de la courbe en U de Gardner et Winner. Il est 
actuellement co-chercheur avec Castro du projet Mon Coin. 
En 2016, il a été nommé membre distingué de la National Art 
Education Association (États-Unis).

© Martin Lalonde

// Teaching social justice vs teaching the visual arts

My contribution to the proposed discussion in honor of the 50th anniversary of the Rioux 
Report will be to examine a contemporary issue in art education in the light of principles 
expressed and positions taken in the Rioux Report. This issue is the place of politics and 
ideology in the classroom- especially the imperative to integrate “social justice” into art 
instruction . In my Gaitskell address of 2007 I warned art teachers that the importation 
of social justice concerns into art classes has two negative effects- 1) It trivializes real 
concerns that require contextual historical and social understanding and 2) social justice 
overshadows the substance of the visual arts in all their breadth and depth. Written 
during a time of rising Quebecois nationalism it remains to be seen if the Rioux Report 
reflects a similar concern for social justice.

Lors de ce colloque célébrant les 50 ans du Rapport Rioux, j’examinerai un enjeu d’actualité 
en éducation artistique, à la lumière des recommandations du rapport, interrogeant la 
place du politique et de l’idéologique dans l’enseignement—particulièrement en ce qui 
a trait à l’intégration des questions de la « justice sociale » dans les activités des classes 
d’art.  Dans mon discours prononcé à la remise du prix Gaitskell (2007), j’ai prévenu les 
enseignants d’art à propos des effets négatifs découlant de « l’importation » de préoccu-
pations liées à la justice sociale en enseignement des arts : 1) elles banalisent les enjeux 
réels nécessitant une compréhension historique et sociale contextualisée ; et 2) la justice 
sociale occulte la substance même des arts visuels envisagés dans toute leur ampleur et 
leur profondeur.  Rédigé à une époque marquée par la montée du nationalisme québécois, 
il reste à voir si le Rapport Rioux démontre un souci similaire des questions de la justice sociale.

Maia Morel Professeure régulière en didactique des arts plastiques, 
Unité d’enseignement et de recherche en sciences de l’éducation, UQAT

Maia Morel est docteure en arts plastiques et sciences de l’art 
(2006, Université Paris-1 Panthéon-Sorbonne). Professeure en 
didactique des arts visuels au primaire (Université du Québec en 
Abitibi-Témiscamingue), ses intérêts de recherche comprennent 
le rôle de l’art dans l’éducation et spécifiquement dans l’éducation 
à la diversité culturelle. 

Olga Daussà Pastor Coordonnatrice du service éducatif, 
Centre d’exposition de Mont-Laurier

Olga Daussà Pastor est étudiante à la maîtrise à l’Unité 
d’enseignement et de recherche en sciences de l’éducation, 
Université du Québec en Abitibi-Témiscamingue (UQAT). Elle 
est aussi chargée de projet à l’action éducative au Centre 
d’exposition de Mont-Laurier.

© UQAT

© Coralie Senecal-Parent

// Former des futurs enseignants : zoom sur une expérience en dyade université-centre 
d’exposition 

Notre étude vise la formation en arts plastiques de futurs enseignants du primaire, et plus 
spécifiquement l’articulation musée-université dans ce processus. Nous nous appuierons 
sur des exemples d’activités réalisées conjointement par l’UQAT et le Centre d’exposition 
de Mont-Laurier, en faisant appel à l’art actuel.  Ce choix a été déterminé par le fait 
qu’en plus de sa dimension esthétique, ce dernier est véritablement un art socialement vif 
dans sa création comme dans sa réception. Une étude qualitative menée avec les étudiants 
du Programme de Baccalauréat en éducation préscolaire et en enseignement primaire 
(BÉPEP) autour de l’art actuel interroge les représentations des participants sur la place de 
l’art dans l’éducation (en l’occurrence l’éducation à l’équité). Le projet permet d’observer si 
les représentations initiales des participants ont évolué et comment, et aussi d’établir le 
niveau de leur compétence à aborder avec des élèves une problématique sociétale par le 
biais de l’art.
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Sonia Fournier Professeure, Secteur disciplinaire des sciences 
de l’éducation, UQAR

Sonia Fournier est professeure chercheuse en enseignement 
des arts à l’UQAR. Ses projets de recherche portent sur les Arts 
et Sciences de la mer au primaire. Les démarches de création et 
pédagogique sont mises en perspective dans le but de concevoir 
et piloter des situations d’apprentissage significatives.

Vincent Bouchard-Valentine Professeur, Département de 
musique, UQAM

Vincent Bouchard-Valentine est professeur au Département 
de musique de l’UQAM. Spécialiste des fondements théoriques 
de l’éducation musicale scolaire, ses recherches portent sur 
le développement d’une proposition inédite d’éco-éducation 
musicale intégrant les pratiques artistiques associées aux 
arts sonores, les données de l’écologie sonore et les visées 
de l’éducation relative à l’environnement.

© Sophie Jean

© Emilie Tournevache

// Les démarches de création et pédagogique en arts plastiques dans la formation des 
enseignants au primaire

Il sera question de présenter un partenariat avec l’école du Grand-Pavois, de la Commission 
scolaire des Phares et l’Université du Québec à Rimouski sous le thème Arts et Sciences de la 
mer. Cette école bleue oriente ses activités pédagogiques vers l’acquisition de connaissances 
et le développement de compétences en utilisant des contextes d’apprentissage liés à  l’art 
et le Fleuve St-Laurent. Cette collaboration permet aux étudiantes et aux étudiants aux 
baccalauréats en éducation préscolaire et en enseignement primaire et en enseignement en 
adaptation scolaire et sociale de concevoir et piloter des situations d’apprentissage auprès 
d’élèves du préscolaire à 6e année. Les thèmes abordés sont : les démarches de création 
et pédagogique, le développement de compétences, les adaptations, le pilotage en classe et 
l’évaluation. Les défis et les enjeux observés sont reflétés au regard du Rapport Rioux dans 
la perspective d’une éducation artistique à l’école.

// Dispositifs d’accompagnement des étudiants en enseignement des arts dans la 
construction de leur rapport à la création dans leur pratique pédagogique

La formation initiale d’enseignants spécialistes en art (art dramatique, arts plastiques, 
danse, musique) revêt une importance cruciale, puisque c’est à travers elle que ces 
étudiants acquièrent la base de savoirs professionnels qui leur permettra de faire vivre 
aux élèves des expériences artistiques significatives susceptibles d’éveiller chez eux un 
intérêt, voire une passion pour l’art. Tout au long de leur cheminement académique, des 
formateurs les accompagnent pour orienter, soutenir et stimuler leur développement pro-
fessionnel. Quelles stratégies ces formateurs doivent-ils mettre en œuvre pour favoriser 
une approche expérientielle de l’art actuel (créer, interpréter, apprécier) et un réinvestissement 
d’attitudes artistiques dans leur pratique pédagogique en milieu scolaire ? Sous forme de 
dialogue, quatre professeurs-chercheurs échangeront sur les approches qu’ils privilégient 
pour nourrir la formation d’artistes-pédagogues. Une période d’échange avec le public 
permettra ensuite d’élargir la discussion.

Hélène Duval Professeure, Département de danse, UQAM

Hélène Duval est professeure au Département de danse de l’UQAM 
et chercheuse-associée au CRIFPE. Elle a enseigné la danse au 
secondaire, été interprète sur scène et forme maintenant des 
enseignants de danse et d’arts. Ses recherches portent sur l’identité 
et la réflexivité d’artistes-enseignants et l’éducation artistique 
inclusive. Elle a participé à trois ouvrages de la collection FRÉA.

© Emilie Tournevache

Francine Chaîné Professeure, École d’art, Université Laval

Francine Chaîné est professeure associée en art dramatique 
à l’École d’art de l’Université Laval. Ses recherches portent 
sur l’accompagnement d’étudiants en recherche, la créativité 
et le processus de création, mais aussi sur les approches 
autobiographiques et autoethnographiques. Rédactrice de 
différentes revues canadiennes et québécoises, elle a codirigé 
trois ouvrages de la collection FRÉA.

© Alban Boudreau

Hélène Bonin Professeure, École d’art, Université Laval

Hélène Bonin est professeure retraitée de l’École d’art de 
l’Université Laval. Ses recherches portent sur la représentation 
de l’espace chez de jeunes enfants, la construction identitaire 
chez les enseignants en art et sur l’espace de l’autre dans des 
situations de création, recherche, enseignement et formation. 
Elle a participé à de nombreux ouvrages de la collection FRÉA.

© Christian Rouleau
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// Les enseignants non publics des musées 

Les recommandations du rapport Parent (1963) visaient à démocratiser l’éducation et à 
rendre accessible la fréquentation scolaire. Quelques années plus tard, le Rapport Rioux 
(1969) préconisait un accès à la culture. On aurait pu imaginer que ces recommandations 
permettraient à l’ensemble des jeunes québécois d’être initiés aux diverses formes 
d’art. Qu’en est-il actuellement ? Quel bilan peut-on tirer de ces politiques volontaristes 
d’accès à la culture et aux arts via l’école ? Cette communication présentera une analyse des 
pratiques enseignantes face à l’accès culturel. En effet, un frein majeur à la fréquentation des 
musées par les élèves est lié aux pratiques culturelles des enseignants. Les enseignants 
fréquentent-ils ou non les musées dans leurs temps libres ? Nous tenterons de dresser 
un état des lieux en identifiant les principaux facteurs expliquant les difficultés liées à la 
fréquentation des musées dans un cadre scolaire.

Anik Meunier Professeure, Département de didactique, UQAM

Anik Meunier est professeure titulaire en muséologie et en 
éducation à l’UQAM où elle dirige le Groupe de recherche sur 
l’éducation et les musées (GREM). Elle s’intéresse au champ 
des médiations culturelles, notamment mises en œuvre dans 
le patrimoine et les musées et mieux connues sous le nom 
d’éducation muséale.

© Emilie Tournevache

Jason Luckerhoff Professeur, Département de lettres et 
communication sociale, UQTR

Jason Luckerhoff est professeur titulaire en communication 
et culture, chef de section et directeur des programmes de 
maîtrise et de doctorat en communication à l’UQTR. Il est 
codirecteur de la revue Approches inductives, codirecteur de la 
collection « Culture et publics » aux PUQ et chercheur au GREM.

© Daniel Jalbert

Olivier Champagne-Poirier Doctorant en communication sociale, 
Département de lettres et communication sociale, UQTR

Olivier Champagne-Poirier est titulaire d’un baccalauréat et 
d’une maîtrise en communication sociale et est doctorant en 
communication sociale à l’UQTR. Il est membre du Laboratoire 
de recherche sur les publics de la culture (LRPC). Il s’intéresse à 
la démocratisation, aux publics et aux non-publics de la culture.

© Daniel Jalbert

Lallahasna El Harrar  Étudiante à la maîtrise, Département 
d’études en loisir, culture et tourisme, UQTR

Lallahasna El Harrar est étudiante à la maîtrise en loisir, culture 
et tourisme, à l’UQTR. Son champ d’étude concerne les activités 
de loisir culturel à l’école. Auparavant enseignante au secondaire, 
c’est dans ce cadre qu’elle est intervenue auprès d’élèves ayant 
des difficultés motivationnelles, en leur proposant des activités 
culturelles parascolaires.

// Relation entre la participation à une activité artistique parascolaire et la motivation 
face à la réussite et face à l’art chez les élèves du secondaire au Québec 

Les arts à l’école secondaire occupent deux temps sociaux : scolaire et parascolaire. 
Quant au concept de réussite, il est vaste et complexe. Des résultats de recherches 
soutiennent que l’accès et la participation à de telles activités va de pair notamment avec 
une amélioration de la motivation à réussir. En cela, les activités parascolaires constituent 
un atout précieux, car elles permettent d’instaurer un climat scolaire stimulant. Les 
valeurs et les principes qui y sont véhiculés nourrissent également la dynamique même 
de l’établissement. Enfin, leur contribution semble indéniable à l’éducation formelle, car 
intimement liées aux contenus enseignés. Ceux-ci peuvent ainsi faciliter les apprentissages 
et permettre aux élèves du secondaire d’approfondir leurs connaissances et leurs compétences. 
Face aux nombreux problèmes qui minent l’intérêt pour l’école, le présent projet de recherche 
présentera le rôle que les activités artistiques parascolaires peuvent jouer dans la motivation 
à réussir chez les élèves du secondaire, au Québec.

Maryse Paquin Professeure, Département d’études en loisir, 
culture et tourisme, UQTR

Maryse Paquin est professeure titulaire au Département d’études 
en loisir, culture et tourisme de l’UQTR. Membre de l’Institut du 
patrimoine et du Groupe de recherche sur la médiation culturelle, 
ses intérêts de recherche portent sur la culture, la médiation 
culturelle et l’éducation muséale.

© Benjamin Seropian

Myriam Lemonchois Professeure, Département de didactique, 
Université de Montréal

Myriam Lemonchois est professeure à l’Université de Montréal 
depuis 2006. Elle enseigne la didactique des arts auprès de 
futurs enseignants du primaire. Ses recherches portent sur 
les projets artistiques et culturels dans les écoles. Ses 
publications décrivent divers thèmes qui y sont reliés, tels que 
la participation et l’expérience esthétique des élèves lors des 
interventions d’artistes.

© Faculté des Sciences de l’éducation UdeM

// Enjeux et défis des interventions d’artistes dans les écoles au Québec et ailleurs : 
approches comparées

Le protocole d’entente signé entre les ministères de la culture et de l’éducation a permis 
la création du programme La culture à l’école. Depuis sa création, ce programme s’est 
enrichi et permet à des artistes d’intervenir dans le cadre d’atelier ou de résidence. Ailleurs 
et particulièrement en Grande-Bretagne et en France, des programmes de ce type ont été 
développés. Si bien avant la création de ces programmes, les artistes intervenaient déjà 
dans les écoles, il semble qu’à ces interventions soient désormais attribuée une dimension 
éducative qui dépasse le projet de démocratisation des arts. Après un retour sur l’origine 
des interventions d’artistes dans les écoles et les finalités qui leur sont attribuées, la 
communication présentera ce qu’en disent les recherches au Québec et un peu partout dans le 
monde et les constats qu’elles font concernant les conditions de réussite de ces interventions. 

Les arts à l’école
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Édith-Anne Pageot  Professeure, Département d’histoire de l’art, 
UQAM

Édith-Anne Pageot, professeure au Département d’histoire de 
l’art de l’UQAM, est membre régulier du CRILCQ et membre 
associé du CIERA. Spécialiste des modernités au Québec et au 
Canada, elle s’intéresse aux questions d’historiographie, d’in-
tersectionnalité et de transculturalité. Elle dirige actuellement 
le projet de recherche La culture artistique au Collège Manitou. 
Agentivité et stratégies d’autodétermination (CRSH, PAFARC).

Boulou Ebanda De B’béri  Professeur, Department of 
communication, Université d’Ottawa

Boulou Ebanda de B’béri, Ph.D., est directeur-fondateur du 
Laboratoire audiovisuel de LAMAC&S et professeur titulaire au 
Département de communication à l’Université d’Ottawa. Ses 
recherches portent sur les questions d’identité et d’histoire 
culturelle, de représentation mémorielle et la représentation 
des minorités et leur expérience dans la vie quotidienne.

© Emilie Tournevache

© Boulou Ebanda De B’Beri

// Le Rapport Rioux et son contexte colonial. Stratégies de résistance et d’autodétermination : 
le cas du Collège Manitou (1973 − 1976)

Fort de son travail de chercheur au Musée de l’Homme (1947 à 1959) et de ses connaissances 
de l’ethnologie, Marcel Rioux dénonce l’impérialisme culturel et confère aux arts une valeur 
« émancipatoire » fondamentale. Cette posture intellectuelle qui promeut l’autoconstruction 
identitaire et l’autodétermination collective ou individuelle teinte l’orientation qu’il donne à la 
Commission d’enquête sur l’enseignement des arts. Paradoxalement, au cours des mêmes 
années, le gouvernement canadien prépare son fameux Livre Blanc, suite aux données 
accablantes que révèle la Commission royale d’enquête sur les peuples autochtones, et 
bientôt sa Politique sur le multiculturalisme. Cette communication se penche d’abord sur 
le contexte colonial du Rapport Rioux, puis présente les stratégies pédagogiques mises en 
œuvre par les programmes en arts élaborés au Collège Manitou (1973 − 1976), une institution 
gérée majoritairement par des Autochtones. Aujourd’hui, le modèle pionnier mis de l’avant 
par le Collège peut-il nourrir nos approches pédagogiques de la (ré)conciliation ?

// The Politics of Belonginess : Policed Blackness in “Multicultural” Canada and 
“Intercultural” Québec Mass Media Representation

Mass media’s representations, in Québec, are always sites of politicized-cultural claims. 
This presentation mobilizes critical discourse analysis to outline Québec’s and Canada’s 
paradoxical use of mass media production as a “governmental” practice of representation 
that pertains to the construction of a homogenized racial identity on the one hand, and 
a benevolent multiraciality on the other hand. One of my main arguments is that if mass 
media texts could legitimately serve as a conduit for the analysis of cultural and racial 
experiences in Canada, then we must reclaim and actualize the conjunctural and complex 
frameworks of “representation”. Representation matters, cultural and racial representations 
still matter today, far beyond and perhaps before their intersectional, color-blinded 
condition of possibilities. To legitimate this position, I would take the Foucaultian notion 
of governmentality into the sphere of social ideology, to illustrate how some ideological 
practices of representations distort the heterogeneous cultural and racial formations in 
Canada/Québec contemporary society. 

Les représentations des médias de masse au Québec sont toujours des lieux de revendications 
culturelles et politisées. Cette présentation mobilisera l’analyse critique du discours pour 
souligner l’utilisation paradoxale par le Québec et le Canada de la production médiatique 
de masse comme pratique « gouvernementale » de représentation sa rapportant à la 
construction d’une identité raciale homogénéisée d’une part, et d’une multiracialité 
bienveillante, d’autre part. Si les textes des médias de masse peuvent légitimement servir 
d’intermédiaire pour l’analyse des expériences culturelles et raciales au Canada, alors 
nous devrions réclamer et actualiser les cadres conjoncturels et complexes de la « représentation ». 
Les questions de représentation, les représentations culturelles et raciales se déploient 
aujourd’hui bien au-delà et peut-être même antérieurement à leurs conditions de possibilités 
intersectionnelles color-blind (« indifférence raciale »). Ainsi, j’illustrerai par la notion 
foucaldienne de gouvernementalité appliquée à l’idéologie sociale, de quelles manières 
certaines pratiques idéologiques de représentations déforment les formations culturelles 
et raciales hétérogènes de la société contemporaine canadienne/québécoise.

Interculturalité, approches décolonniales et formation artistique
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Pablo Rodriguez Coordonnateur, Engagement artistique et 
public, MAI, Montréal, arts interculturels

Né au Mexique, Pablo Rodriguez est diplômé en cultural studies, 
beaux-arts et histoire de l’art. Chercheur, auteur, traducteur, 
éditeur et coordonnateur de projets, il a été directeur du centre 
d’artistes Les Territoires (2014-2015). Il est actuellement 
coordonnateur artistique et développement public au MAI. 

© Patricia Boushel

// “Being together in and beyond the border” : Montréal, arts interculturels’ mentorship 
program

Established in 2005, MAI’s (Montréal, arts interculturels) mentorship program has, for 
the past 13 years, pursued a mission axed on supporting the development of artists with 
intercultural creative practices, centering the needs of recently immigrated artists, Black 
artists, artists of colour, Deaf artists, artists with disabilities, members of the LGBTQQIP2SAA 
community, and artists of First Nations, Métis, and Inuit descent across the disciplinary spectrum. 
Our overarching goal is to work with artists in the advancement of their practices—some of 
which, following M. NourbeSe Philip, could be seen as unfolding under conditions of physical 
and/or psychic exile: “working in a country not [their] own, developing an audience among 
people who are essentially strangers to all the traditions and continuities that helped produce 
[them].” This presentation will focus on the mentorship program’s unique, adaptive structure 
and its entanglements with the dual processes of artistic professionalization and artistic 
democratization. 

Créé en 2005, le programme de mentorat du MAI (Montréal, arts interculturels) poursuit 
depuis 13 ans une mission axée sur le soutien au développement d’artistes ayant des 
pratiques créatives interculturelles, centrée sur les besoins des artistes récemment 
immigrés, noirs, de couleur, sourds, handicapés, membres de la communauté LGBTQQIP2SAA, 
membres des Premières Nations, Métis et Inuit de toutes les disciplines. Notre objectif 
primordial est de travailler avec les artistes à l’avancement de leurs pratiques, dont certaines, 
à la suite de M. NourbeSe Philip, pourraient être considérées comme se déroulant dans 
des conditions d’exil physique et/ou psychique : “working in a country not [their] own, 
developing an audience among people who are essentially strangers to all the traditions 
and continuities that helped produce [them].” Cette présentation mettra l’accent sur la 
structure unique et adaptative du programme de mentorat et ses liens avec le double 
processus de professionnalisation et de démocratisation artistiques.

Interculturalité, approches décolonniales et formation artistique
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Andrew Gayed Doctorant, Art history and visual culture, 
York University

Andrew Gayed is a Ph.D. candidate in Art History and Visual 
Culture at York University in Toronto Canada, and holds an M.A. 
in Art History, and a B.F.A. in Visual Arts. His research focuses 
on Middle Eastern contemporary art and he is interested in 
photography, identity politics, and migration/diaspora studies. As 
a lecturer and contract professor of Islamic Art and Architecture, 
Gayed has published journal articles and book chapters on 
wide-ranging themes, including: postcolonial photography, museum 
studies, queer artistic practices, and global art histories. The 
2018 Osgoode Law research fellow in Transnationalism and 
Human rights, Gayed has developed his research at conferences 
and keynotes internationally at U.C. Berkley, Harvard University, 
Duke University, Oxford University and the British Museum.

Andrew Gayed est candidat au doctorat en histoire de l’art 
et culture visuelle à la York University de Toronto. Il détient 
une maîtrise en histoire de l’art. Ses recherches portent 
sur l’art contemporain du Moyen-Orient. Il s’intéresse à la 
photographie, aux politiques identitaires et aux études sur les 
migrations et la diaspora.

Frédéric Leotar  Directeur général, Centre des musiciens du monde

Chargé de cours à l’UQAM, Frédéric Léotar est directeur général 
du Centre des musiciens du monde, un OBNL qu’il a co-fondé en 
2017. Après un doctorat à l’Université de Montréal, il a poursuivi des 
recherches post-doctorales à l’University of Alberta. Il a contribué à 
documenter des cultures et des musiciens d’Asie centrale.

Amine El Azadi Directeur général et artistique, Nord Sud Arts 
et Cultures

Amine EL Azadi est, depuis plus de 22 ans, expert en développement 
de projets interculturels. Il a œuvré en médiation culturelle, 
formation et coopération internationale dans diverses institutions 
et organisations en France, au Maroc et au Canada. Il est fondateur, 
directeur général et artistique de Nord Sud Arts et Culture et du 
festival Altérité pas à pas !

© Émilie Tournevache

© Cezar Cubbulin

// Decolonizing Art Education : Museums, Hierarchies and the Islamicate

Decolonizing Art Education: Museums, Hierarchies and the Islamicate : My research 
investigates transnationalism within global narratives of ‘worlding’ and aims to find praxis 
for this method of inquiry within art historical research and museum exhibitions. I unpack 
the current classification models within museums and demonstrate how art and artifacts 
from the global south are hindered by the current hierarchies of value that are woven 
within museum structures. While studies of globalization and diaspora have challenged 
the authority of nation-state identities and rigid cultural categorization, art histories are 
still written through center-periphery models that maintain Euro-American exceptionalism. 
How then can intercultural and transnational encounters be engaged with and world art 
histories productively be written in order to dismantle the center-periphery binary that 
maintains such colonial structures? I examine these issues by introducing what I contend 
is a useful art historical framework, the Islamicate, as an empirical case study to reassess 
the collection, circulation and classification of artifacts within seemingly fixed nation-state 
borders. This framework reconsiders the mobility of art history beyond the fixed geographic 
borders of China, India, North Africa, and South East Asia within museums, and it is meant to 
be one instance where ‘worlding’ art history can be put into praxis. 

Mes recherches portent sur le transnationalisme dans les récits globaux du « worlding » 
et visent à trouver une praxis pour cette méthode de recherche en histoire de l’art. Alors 
que les études sur la mondialisation et les diasporas ont remis en question les identités 
associées à l’État-nation et les catégorisation culturelles rigides, les histoires de l’art 
sont encore écrites selon des modèles dominants qui maintiennent l’exceptionnalisme 
euro-américain. Comment s’engager dans des rencontres interculturelles et transnationales 
et écrire des histoires de l’art mondiales de manière productive afin de démanteler le 
binarisme centre-périphérique maintenant des structures coloniales ? J’examinerai ces 
questions en présentant l’Islamicate comme une étude de cas empirique pour réévaluer 
la collecte, la circulation et la classification des artefacts à l’intérieur des frontières 
apparemment fixes des États-nations. Ce cadre reconsidère la mobilité de l’histoire de l’art 
au-delà des frontières géographiques fixes au sein des musées, et il se veut un exemple 
de mise en pratique d’une histoire de l’art  « mondiale ».

// L’interculturalité comme outil pour développer la carrière artistique des musiciens 
professionnels issus de la diversité

Montréal représente une pépinière d’artistes issu.e.s de différentes traditions, et qui 
choisissent la métropole comme terre d’accueil. Parmi ces artistes, le milieu culturel peut 
compter sur des musicien.ne.s de niveau professionnel qui ont préalablement développé 
une carrière dans leur pays natal et arrivent souvent avec un important bagage artistique. 
Or, la réalité impose régulièrement à ces artistes accompli.e.s de se tourner vers d’autres 
revenus professionnels ou d’accepter des projets qui ne les aident pas nécessairement 
à progresser sur le plan artistique. À partir de ce constat, le Centre des musiciens du 
monde a mis en place en 2017 un programme de résidences artistiques où chaque année, 
4 musicien.ne.s sont rémunéré.e.s pour mener à bien une création artistique, de la 
conception à la production, en choisissant les musicien.ne.s de leur choix. Cette présentation 
fera état de cette expérience de rencontres interculturelles, des enjeux qu’elle a soulevé, 
de son impact et de ses développements possibles.

// Intervention : défis de la formation artistique en contexte de décolonisation

Le festival Altérité, pas à pas ! est un événement de création artistique contemporaine 
professionnelle qui interroge le rapport Nord-Sud autour de l’altérité. Il cible l’inclusion, la 
cohésion et le rayonnement des artistes professionnels pour questionner la diversité dans 
toutes ses formes et ses couleurs afin de susciter un meilleur dialogue interculturel. Cette 
communication permettra d’en interroger les enjeux, acquis et difficultés rencontrées. 
Quelle place ont les artistes et les organismes pour amener un impact local et international ? 
Quel environnement socio-politique favorisera l’accès à l’art et à la culture ? L’objectif de 
l’événement est de créer un espace de rassemblement, création et de partage d’expertise, 
afin de promouvoir les points de vue des acteurs d’ici et d’ailleurs sur nos actualités 
contemporaines et exprimer l’interculturalité d’aujourd’hui, notamment la question de 
crises identitaires autour de l’altérité et la création comme vecteur de dépassement et 
d’innovation.

Interculturalité, approches décolonniales et formation artistique
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Diane Laurier Professeure, Centre des premières Nations 
Nikanite, UQAC

À titre de professeure en enseignement des arts dans le réseau 
des universités du Québec, Diane Laurier s’est intéressée à l’an-
thropophénomène de la création de même qu’à la méthodologie 
de la recherche en pratique artistique. Actuellement chercheure 
indépendante, elle s’engage dans des projets en éducation 
artistique innovants menés en contextes autochtones.

Eddy Firmin Doctorant, Doctorat en études et pratiques des arts, UQAM

Artiste récemment exposé au MBAM, Eddy Firmin interroge le 
récit d’art au fondement de sa culture caribéenne. Sa thèse de 
doctorat en études et pratiques des arts à l’UQAM propose une 
« Méthode bossale, pour un imaginaire et une pratique visuelle 
décolonisés ». Il co-dirige la revue MinoritArt du réseau des 
études décoloniales.

Dalila Vasconcelos De Carvalho Doctorante, Département 
d’anthropologie, Université de Montréal

Dalila Vasconcellos de Carvalho est doctorante en anthropologie 
à l’Université de Montréal, sous la direction de Bob W. White, et 
membre étudiante du Laboratoire de Recherche en Relations 
Interculturelles (LABRRI). Elle est également détentrice d’une 
maîtrise en anthropologie sociale de l’Université de Sao Paulo 
(USP) au Brésil.

© Faculté des Sciences de l’éducation UdeM

© Frédéric Laforge

© Dalila Carvalho

// Réinventer le concept d’artiste éducateur dans une pratique en enseignement des 
arts : vers l’autonomisation des jeunes autochtones et le renouvellement du mieux-
vivre ensemble

Cette présentation relate les grandes lignes d’un projet de recherche mené en éducation 
artistique dans des contextes autochtones. Ce projet s’est appuyé sur l’oralité et la 
ressource créatrice en appliquant les principes du « récit de création » conduit auprès 
d’artistes autochtones en art actuel. Des capsules vidéographiques ont été produites et 
servent de base à un matériel pédagogique élaboré dans le domaine des arts visuels. 
Si l’objectif initial du projet état de faire émerger le désir d’expression chez les jeunes 
issus des Premières Nations dans une perspective d’autodétermination, il s’est orienté 
finalement sur la nécessité de réinventer nos manières de faire dans l’optique d’une 
éducation citoyenne visant le mieux-vivre ensemble.  Nous verrons comment certains 
aspects philosophies du Rapport Rioux se sont retrouvés revisités au sein même du cadre 
théorique de ce projet, notamment le postulat que l’art est un mode de connaissance et 
celui du concept de l’artiste éducateur.

// Récit-Atlas : Restaurer un imaginaire collectif mutilé

Praticien caribéen, je participe d’une lignée d’artistes décoloniaux qui résistent à l’organisation 
eurocentrée du savoir reçu lors de leur formation académique. Selon Nelson Moldonado-Torres 
(2014) cette résistance consiste à restaurer « les expériences des passés niés […] auxquels 
l’ordre moderne/colonial ne donne pas d’accès ».  Cependant, la pensée décoloniale n’a 
pas formée de propositions méthodologiques claires et l’artiste qui s’inscrit dans cette 
voie hérite d’une tâche colossale, trouver les moyens de sa libération par une succession 
de fouilles dans les savoirs et les arts traditionnels de sa culture. /Cette communication 
expose ma démarche de réhabilitation de mon imaginaire endémique par le Récit-Atlas. 
Dispositif visuel et textuel se référant à un système d’organisation du savoir caribéen, le 
Récit-Atlas emprunte également de la notion de table proposée par Georges Didi-Huberman 
(2011). Il articule une mise en relation de récits disparates et hétéroclites permettant de 
rétablir certains rapports intimes perdus de ma culture.

// Les artistes immigrant-e-s à Montréal : les enjeux de la rencontre interculturelle

Nous présenterons les résultats préliminaires de notre recherche doctorale portant sur 
les enjeux liés au fait d’être artiste et immigrant-e-s à Montréal, élaborée à partir d’un 
travail ethnographique encore en développement. Ce projet se penche sur la rencontre 
entre des sujets-artistes de toutes les disciplines artistiques confondues (musiciens, 
écrivains, peintres, danseurs, acteurs, créateurs en arts visuels, etc.), sans égard à leur 
pays d’origine, et les codes culturels, les attentes ainsi que les canons esthétiques qui 
structurent le milieu artistique local. Nous cherchons à comprendre l’impact que cette 
rencontre peut avoir sur leur identité esthétique, leur parcours, leurs pratiques, leur 
processus créatif, leurs représentations sociales de l’art et de l’artiste, sans oublier d’examiner 
leurs difficultés en matière d’insertion professionnelle. 

Interculturalité, approches décolonniales et formation artistique
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S-3.3 Éducation artistique et agentivité : approches collaboratives 
et construction de soi

Mona Trudel Professeure, École des arts visuels et médiatiques, UQAM
// Présidence de scéance

         DS-1540, 17 mai à 10h45
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Thomassie Mangiok Commissaire, administrateur d’école et 
artiste, École Nuvviti, Ivujivik, Commission scolaire Kativik

Thomassie Mangiok, graphiste de formation, vit et travaille à 
Ivujivik. Impliqué dans l’éducation des Inuits du Nunavik en 
tant que commissaire, administrateur d’école et artiste, il a 
comme priorités la sauvegarde de l’inuktitut et la création de 
matériel pédagogique adapté aux Inuits.

Nelly Duvicq Enseignante en éducation spécialisée, École 
Nuvviti, Ivujivik, Commission scolaire Kativik

Nelly Duvicq est enseignante en éducation spécialisée à 
l’École Nuvviti (Ivujivik, Commission scolaire Kativik). Elle a 
obtenu un doctorat en études littéraires de l’UQAM. Sa thèse 
portait sur les écrits du Nunavik de 1959 à aujourd’hui et sur 
les conditions d’émergence d’une littérature inuite.

© Thomassie Mangiok

© Camille Ouellet Morissette

Judith Poirier Professeure, École de design, UQAM

Judith Poirier (MA Royal College of Art, Londres) est professeure 
à l’École de design de l’UQAM. Spécialisée en typographie, elle 
explore le côté abstrait (visuel et sonore) de l’alphabet. Son approche 
expérimentale et collaborative se situe aux intersections du design, 
de l’animation et des arts visuels.

© Nathalie St-Pierre

// Latitude : dialogue autour d’un atlas de mots dans l’espace linguistique nord-sud

Latitude est un ensemble de pièces modulaires en bois qui permet de composer les signes 
de l’alphabet romain et ceux du qaniujaaqpait (caractères syllabiques Inuttitut). Conçu pour 
l’impression typographique, ce projet visait au départ à établir des ponts entre ces deux 
systèmes d’écriture, par l’abstraction et le rythme des mots. En dialogue avec son coéquipier 
d’Ivujivik Thomassie Mangiok, Judith Poirier présentera le processus d’élaboration de son 
système hybride et du livre de spécimens qui en résultera. Sous forme d’un échantillonnage 
de mots issus du français, de l’anglais et de l’Inuttitut (syllabaire et alphabétique), il a pour 
objectif d’explorer la syntaxe visuelle des langues tout en reflétant l’actualité du Nunavik. Une 
équipe interdisciplinaire est regroupée autour de ce projet pour participer à ce jeu d’écriture et 
d’exploration typographique. 

// Paroles du Nunavik : les enseignements de la chanson inuit contemporaine

À l’intérieur du champ de la vie culturelle du Nunavik, la chanson contemporaine constitue 
une partie essentielle de la production littéraire de cette région, c’est aussi celle qui 
rejoint le plus large public, inuit et non inuit. Mais pour accueillir les savoirs que transmet 
ce phénomène socioculturel en pleine expansion, il faut dans un premier temps repousser 
les limites de notre définition (occidentale) de la littérature et lui accorder quelque flexibilité. 
D’un point de vue esthétique et thématique, la chanson inuite contemporaine dépasse 
les limites posées par le concept de l’hybridité en naviguant entre les langues (inuktitut, 
anglais et français), en puisant autant dans le registre traditionnel que contemporain et 
en créant un espace de transmission des savoirs, de réflexion et de création. J’aimerais 
montrer comment les paroles de chanson ont ouvert le dialogue sur la restitution de la 
langue et l’expression de l’identité inuit dans toute sa multiplicité.

Interculturalité, approches décolonniales et formation artistique
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S-3.4 Langues, oralité et espaces transculturels

Sinisha Brdar Professeur, École de design, UQAM
// Présidence de scéance

         DS-1540, 17 mai à 13h45



Lisa Ndejuru Doctorante, Transdisciplinary PhD, Université Concordia

Drawing on her extensive background in interdisciplinary arts 
and oral history research, Lisa Ndejuru is investigating the use 
of arts-based methodologies by individuals and communities 
seeking to integrate their own difficult stories, developing ways 
in which these stories can be safely and constructively shared in 
learning situations across multiple cultural contexts. Based at 
the Center for Oral History and Digital Storytelling in Montreal, 
she currently is a Concordia University PhD candidate and John 
F Lemieux fellow in genocide studies and human rights. 

Lisa Ndejuru est affiliée au Centre d’histoire orale et de récits 
numériques et candidate au doctorat à l’Université Concordia. 
Elle est titulaire de la bourse John F. Lemieux Fellowship in 
Genocide and Human Rights Studies et détient une expérience 
étendue de recherche interdisciplinaire en arts et en histoire 
orale. Elle étudie l’impact des pratiques artistiques sur l’intégration 
d’expériences difficiles vécues par des personnes ou des 
communautés et développe des stratégies pour partager 
adéquatement leurs récits à travers des situations d’apprentissage 
qui sont conduites dans des contextes culturels divers.

© David Ward

// Finding language

The Rioux report emerged in postindustrial Quebec struggling with economic and technological 
transformations. It recognized and emphasized the protective power of the arts against man made 
alienation. In our present time of transnationalisms, reckonings and reconciliations, questions 
of permeable boundaries, of coexisting and distinct epistemologies, art and knowledge creation 
practices, transformations and alienation are rife once again, in academia and society. Why did 
the arts matter? What did they allow me to learn as a community co-applicant, an engaged artist, 
a citizen and a scholar in the 2005-2012 research project “Life stories of Montrealers displaced 
by genocide, war and other human rights violations” (Montreal Life Stories). “Research-creation” 
with the members and the stories of my Rwandan family and community and other communities 
impacted by organized violence, allowed me to engage people (artist, scholars, survivors, activists) 
and themes (colonialism, exile, christianisation, war, genocide, migration and settlement) in ways 
not imagined beforehand. 

Le Rapport Rioux a vu le jour dans un Québec postindustriel aux prises avec des transformations 
économiques et technologiques. Il a reconnu et souligné le pouvoir des arts contre l’aliénation 
par l’homme. En cette époque de transnationalismes, de reconnaissances et de réconciliations, 
les questions de frontières perméables, de pratiques artistiques et de nouvelles connaissances, 
de transformations et d’aliénation sont à nouveau d’actualité. Mais en quoi les arts sont-ils 
essentiels? Que m’ont-ils permis d’apprendre à travers le projet de recherche 2005-2012 
« Histoires de vie des Montréalais déplacés par la guerre, le génocide et autres violations des 
droits de la personne » (Histoires de vie Montréal) ? Cette « recherche-création » sur les histoires 
de ma famille et de ma communauté rwandaises et celles d’autres communautés touchées par 
la violence organisée m’ont permis d’unir les gens (artistes, universitaires, survivants, activistes) 
et les thèmes (colonialisme, exil, christianisation, guerre, génocide, migration et établissement) 
de manière inédite. 
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Isabelle Miron Professeure, Département d’études littéraires, 
UQAM

Écrivaine, essayiste et traductrice, Isabelle Miron est l’initiatrice 
du projet Récit nomade (http://recit-nomade.uqam.ca/).  
Professeure au Département d’études littéraires de l’UQAM et 
directrice actuelle du Doctorat en études et pratiques des arts, 
elle enseigne la création littéraire et s’intéresse, dans la vie 
comme dans ses projets de recherche-création, au lien entre 
état voyageur et état créateur.

Johanna Bienaise Professeure, Département de danse, UQAM

Johanna Bienaise est professeure au Département de danse de l’UQAM 
depuis juin 2012. Détentrice d’un Doctorat en études et pratiques des 
arts, ses recherches portent sur le travail de l’interprète en danse 
contemporaine, sur la formation pré-professionnelle en danse et 
sur les méthodologies de recherche-création.

Eduardo Ruiz Vergara Doctorant, Études et pratiques des 
arts, UQAM

Eduardo Ruiz Vergara est chorégraphe-chercheur et pédagogue. 
En 2012, il s’installe à Montréal où il poursuit sa réflexion sur 
le corps poétique dans le cadre d’un doctorat en études et 
pratiques des arts à l’UQAM. Ses recherches portent sur la 
perception haptique et le savoir-faire en arts vivants.

Manon Levac Professeure, Département de danse, UQAM

Manon Levac a, comme interprète, créé une centaine de rôles 
auprès d’une quarantaine de chorégraphes. Professeure au 
Département de danse de l’UQAM depuis 2005, elle est associée 
au GRIAV. Ses recherches portent sur la formation du danseur, 
les savoirs de l’interprète et le rapport corps-voix-texte.

© Isabelle Miron

© Gigiola Caceres

© Emilie Tournevache

© Emilie Tournevache

// Récit-nomade : pour une pédagogie A/R/Tographique en recherche-création

La posture de création d’un récit nomade, c’est cette manière holistique qu’a l’artiste 
d’habiter le questionnement infini que proposent le voyage comme la création. Celle-ci 
repose sur l’A\R\Tographie : A comme dans Art, R comme dans Recherche, T comme 
dans Transmission. Cette méthodologie, fondée non sur la théorie mais sur la pratique 
artistique, permet d’élaborer, grâce à la relation à soi (corps/conscience) comme à l’autre, 
un savoir qui questionne autant qu’il se questionne (« living inquiry »). Il ne s’agit donc pas 
de faire une recherche, mais bien d’entrer en recherche, notamment par des mises en 
situation qui seront proposées pour l’occasion.

// L’haptique comme approche méthodologique

Comme professeur, mon enseignement vise à offrir une expérience à travers le mouvement 
permettant aux élèves de découvrir et redécouvrir ce qui compose leur propre corps psy-
chosomatique. Je propose d’ouvrir et de questionner les façons de faire pour devenir un être 
conscient permettant à la mémoire inscrite dans les tissus, les articulations et les organes 
du corps d’exprimer ses besoins. Cette introspection corporelle est propice à la création et 
la découverte intime des capacités corporelles, sensorielles et expressives. La conception de 
mon programme pédagogique m’a amené à incorporer l’idée de défis à surpasser plutôt que 
de devoirs à faire. Ce que je souhaite surtout, c’est comprendre la sagesse holistique, inviter les 
élèves à devenir des êtres conscients et développer les outils psychosomatiques nécessaires pour que 
les étudiants puissent être générateurs de leurs propres vérités et de leurs modes d’expression.

// L’attention aux sensations en danse contemporaine : du dialogisme des exigences 
chorégraphiques au rituel de la classe technique

En danse contemporaine aujourd’hui, le rituel de la classe technique est devenu un 
véritable laboratoire de recherche pour de nombreux artistes-enseignantes qui souhaitent 
créer des ponts entre les pratiques actuelles de création et les pratiques de formation. 
Dans ce contexte, l’attention aux sensations est un enjeu particulièrement important dans 
la formation des danseurs, façonnant des classes aux formats et aux contenus très variés. 
Dans notre communication, en nous appuyant sur les propos de six chorégraphes et de six 
interprètes/enseignantes, nous verrons comment cette attention aux sensations permet 
de répondre aux exigences dialogiques des chorégraphes qui mettent en jeu la créativité, 
l’autonomie et la personnalité de l’interprète, dans un fin alliage entre une virtuosité athlétique 
et une virtuosité du sensible. Nous constaterons également comment l’évolution du déroulement 
des classes et du type d’activités effectuées s’accompagnent d’une déhiérarchisation de la 
relation enseignant/étudiant, venant ainsi bousculer des traditions souvent profondément 
enracinées. 

Création contemporaine et formation artistique professionnelle
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S-4.1 Pédagogie et création : expérimenter de nouvelles formes 
et techniques d’apprentissage de l’art

Catherine Cyr Professeure, Département d’études littéraires, UQAM
// Présidence de scéance

         Studio 2, Pavillon Jean-Noël Desmarais, niveau S1, 15 mai à 13h30



Mario Côté Professeur, École des arts visuels et médiatiques, UQAM

Mario Côté, artiste peintre et réalisateur, est professeur à 
l’École des arts visuels et médiatiques de l’UQAM. Membre 
actif d’Hexagram/UQAM et initiateur de plusieurs collaborations 
en vidéo expérimentale, il interroge les notions de « corps 
danseur », de « corps lecteur » et de traduction interdisciplinaire 
en peinture.

© Aurélie Colomba

// Contradiction, perméabilité et résistance : l’école d’art d’aujourd’hui

Cette activité pédagogique et expérimentale traitera des incidences du contexte sociopolitique sur 
la création, d’hier et d’aujourd’hui. L’École des beaux-arts de Montréal, fondée en 1922, 
est occupée par les étudiant.es durant six semaines en octobre 1968, puis incorporée à 
l’Université du Québec à Montréal l’année suivante. Ces évènements sont inséparables 
d’un climat politique bouillonnant. Qu’en est-il aujourd’hui des effets sociopolitiques 
sur les pratiques artistiques ? L’école d’art est-elle toujours perméable aux courants qui 
animent la société d’aujourd’hui ? Dans un contexte de formation artistique interdiscipli-
naire, comment interroger les notions de contradiction, de perméabilité et de résistance ? 
Des ateliers et dialogues intergénérationnels performatifs, exposés, visites guidées et 
stations de travail, exploreront différents points de vue s’affirmant dans la polysensorialité. 
La journée sera composée de trois séances : Table pliante, Table d’écoute radicale et 
Table renversée. Ces trois tables offriront des lieux d’action et d’échanges avec les divers 
publics afin d’imaginer les potentialités de l’art aux aguets des mouvements de la société.

// Table pliante : dialogue intergénérationnel et conférence performative

1ère partie : Contexte historique, occupation de l’École des Beaux-Arts 1968, manifeste de 
l’Université libre d’art quotidien (ULAQ), enjeux de l’école d’art d’aujourd’hui et contradictions. 
Dialogue intergénérationnel et conférence performative.

Félix Denis Étudiant, baccalauréat en arts visuels et médiatique

Ronald Richard Artiste
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S-4.2 Contradiction, perméabilité et résistance : l’école d’art d’aujourd’hui

         J-7120, 16 mai à 9h00



Volet 04

48

Natalie Lafortune artiste-chercheuse en résidence de 
recherche-création à l’UQAM

Je sonde les architectures dans lesquelles j’évolue, leur aspect 
utopique et les glissements qui s’opèrent. En discutant avec les 
usagers et par l’appropriation de certains éléments fondateurs 
(politiques, plans directeurs...), je crée des interventions à même 
ces lieux pour rendre visibles nos liens aux projets architecturaux.

Marie Samuel Levasseur Étudiante, maîtrise en arts visuels 
et médiatique

David Blatherwick Professeur, École des arts visuels et médiatiques, 
UQAM

David Blatherwick est un artiste visuel actif sur la scène montréalaise 
et canadienne depuis plus de vingt-cinq ans. Il est professeur à 
l’École des arts visuels et médiatiques de l’UQAM depuis 2017, 
après avoir enseigné à Lethbridge et occupé des postes de professeur 
aux universités de Windsor et Waterloo.

© Emilie Tournevache

// Contradiction, perméabilité et résistance : l’école d’art d’aujourd’hui

Cette activité pédagogique et expérimentale traitera des incidences du contexte sociopolitique sur 
la création, d’hier et d’aujourd’hui. L’École des beaux-arts de Montréal, fondée en 1922, 
est occupée par les étudiant.es durant six semaines en octobre 1968, puis incorporée à 
l’Université du Québec à Montréal l’année suivante. Ces évènements sont inséparables 
d’un climat politique bouillonnant. Qu’en est-il aujourd’hui des effets sociopolitiques 
sur les pratiques artistiques ? L’école d’art est-elle toujours perméable aux courants qui 
animent la société d’aujourd’hui ? Dans un contexte de formation artistique interdiscipli-
naire, comment interroger les notions de contradiction, de perméabilité et de résistance ? 
Des ateliers et dialogues intergénérationnels performatifs, exposés, visites guidées et 
stations de travail, exploreront différents points de vue s’affirmant dans la polysensorialité. 
La journée sera composée de trois séances : Table pliante, Table d’écoute radicale et 
Table renversée. Ces trois tables offriront des lieux d’action et d’échanges avec les divers 
publics afin d’imaginer les potentialités de l’art aux aguets des mouvements de la société.

// Table d’écoute radicale : lecture, atelier, performance, exposition, visite guidée, 
confection de rouleaux impériaux

2e partie : Afin de prendre conscience des lieux et de ce qu’ils évoquent, cette table d’écoute 
sera pensée dans un esprit de perméabilité et partage des idées. Conséquemment, le public 
sera invité à fabriquer des objets poreux à leur environnement : lecture, atelier, performance, 
exposition, visite guidée, confection de rouleaux impériaux.

Claire Savoie Professeure, École des arts visuels et médiatiques, 
UQAM

Claire Savoie est artiste et professeure à l’École des arts visuels 
et médiatiques de l’UQAM. Depuis 2006, elle se consacre à 
l’œuvre en continu Aujourd’hui (dates-vidéos) qui consiste à 
réaliser des vidéos de façon quotidienne en rendant compte de 
la complexité de l’acte de perception et de captation.

© Emilie Tournevache

Susan Turcot Professeure, École des arts visuels et médiatiques, 
UQAM

Dans sa pratique du dessin, Susan Turcot intègre des procédés 
empruntés au reportage. Elle explore des processus écologiques 
et économiques à grande échelle en générant des dessins 
issus de la synthèse d’observations factuelles, interprétatives, 
narratives et psychologiques. Elle est professeure à l’École des 
arts visuels et médiatiques de UQAM depuis 2018.

© Peter Turcot
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© Natalie Lafortune

© Marie Samuel Levasseur



Romeo Gongora Chargé de cours, École des arts visuels et 
médiatiques, UQAM

Romeo Gongora (Canada/Guatemala) est un artiste visuel 
et candidat au doctorat en arts à Goldsmiths,  Université de 
Londres (Royaume-Uni). Depuis 2008, il a réalisé des projets 
collectifs en interaction avec la sphère sociale, intégrant la 
politique et la pédagogie dans la pratique de la performance. 
www.romeogongora.com

Claude Majeau Doctorante, doctorat en études et pratiques 
des arts, UQAM

// Table renversée : laboratoire de discussion et d’expérimentation 

« Résister, c’est la grande affaire. Il n’y a rien de possible 
sans cela... » (Émond, 2010)

La table renversée considère l’art—et la défense de son 
enseignement—comme actes de résistance au conformisme, à 
l’individualisme et aux stéréotypes de la société. Sous la forme 
d’un laboratoire de discussion et d’expérimentations artistiques 
suivant les humeurs contextuelles, cette table se situera en 
dehors de la tyrannie du succès et de la fixité des catégories de 
transmission des pratiques artistiques.

Anne-C. Thibault Chargée de cours, École des arts visuels et 
médiatiques, UQAM

© Consuelo Correa

Volet 04

49

Christine Major Professeure, École des arts visuels et médiatiques, 
UQAM

L’artiste Christine Major est professeure à l’École des arts visuels 
et médiatiques de l’Université du Québec à Montréal. Sa pratique 
de la peinture est engagée, empreinte d’enjeux identitaires et 
féministes, en plus de poser un regard critique sur la fonction de 
l’image et de ses impacts sur la représentation des corps.

© Emilie Tournevache

// Contradiction, perméabilité et résistance : l’école d’art d’aujourd’hui

Cette activité pédagogique et expérimentale traitera des incidences du contexte sociopolitique sur 
la création, d’hier et d’aujourd’hui. L’École des beaux-arts de Montréal, fondée en 1922, 
est occupée par les étudiant.es durant six semaines en octobre 1968, puis incorporée à 
l’Université du Québec à Montréal l’année suivante. Ces évènements sont inséparables 
d’un climat politique bouillonnant. Qu’en est-il aujourd’hui des effets sociopolitiques 
sur les pratiques artistiques ? L’école d’art est-elle toujours perméable aux courants qui 
animent la société d’aujourd’hui ? Dans un contexte de formation artistique interdiscipli-
naire, comment interroger les notions de contradiction, de perméabilité et de résistance ? 
Des ateliers et dialogues intergénérationnels performatifs, exposés, visites guidées et 
stations de travail, exploreront différents points de vue s’affirmant dans la polysensorialité. 
La journée sera composée de trois séances : Table pliante, Table d’écoute radicale et 
Table renversée. Ces trois tables offriront des lieux d’action et d’échanges avec les divers 
publics afin d’imaginer les potentialités de l’art aux aguets des mouvements de la société.

// Table renversée : laboratoire de discussion et d’expérimentation 

3e partie : « Résister, c’est la grande affaire. Il n’y a rien de possible sans cela... » (Émond, 
2010) La table renversée considère l’art—et la défense de son enseignement—comme 
actes de résistance au conformisme, à l’individualisme et aux stéréotypes de la société. 
Sous la forme d’un laboratoire de discussion et d’expérimentations artistiques suivant les 
humeurs contextuelles, cette table se situera en dehors de la tyrannie du succès et de la 
fixité des catégories de transmission des pratiques artistiques.

Création contemporaine et formation artistique professionnelle
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Élizabeth Bourget Doctorante, Doctorat en études et pratiques 
des arts, UQAM

Elizabeth Bourget est doctorante en études et pratiques des arts 
à l’UQAM. Conseillère dramaturgique au Centre des auteurs 
dramatiques de 2006 à 2016, autrice et traductrice, elle enseigne 
depuis plus de vingt ans à l’École nationale de théâtre et a été la 
coordonnatrice du programme d’écriture de 1995 à 2001.

Andrée-Anne Dupuis Bourret Professeure, École des arts 
visuels et médiatiques, UQAM

Andrée-Anne Dupuis-Bourret est artiste, commissaire et 
professeure régulière à l’École des arts visuels et médiatiques 
de l’UQAM. http://www.aadb.space

Jérôme Fortin Département des arts visuels, Cégep du 
Vieux-Montréal

Dominique Valade Enseignante, Département des arts visuels, 
Cégep du Vieux-Montréal

Thierry Marceau Enseignant, Département des arts visuels, 
Cégep du Vieux-Montréal

Jérôme Fortin, Thierry Marceau et Dominique Valade sont à la 
fois artistes et enseignants au département d’arts visuels du 
cégep du Vieux-Montréal.

Isabelle Roy Conseillère pédagogique, Direction adjointe des études 
aux programmes et à la recherche, Cegep du Vieux-Montréal

Isabelle Roy est conseillère pédagogique au cégep du Vieux 
Montréal pour les programmes d’arts visuel et appliqué.

© Ronald Heydon

© Emilie Tournevache

© Guylaine Séguin

// L’accompagnement dramaturgique dans le cadre du programme d’écriture de l’École 
nationale de théâtre

Le programme d’écriture dramatique de l’École nationale de théâtre du Canada a été 
créé en 1975 et n’a cessé depuis de se développer et de se raffiner.  Cette communication 
s’appuie sur les premiers résultats d’une enquête menée auprès de professeurs et de 
diplômés et se penche plus particulièrement sur un volet du programme : pour l’écriture 
des textes qui feront l’objet de présentations publiques, l’accompagnement individuel est 
confié à des auteurs dramatiques.  Comment se fait cet accompagnement ?  Avec quels 
outils ?  Comment les questions de construction et de dramaturgie sont-elles abordées ?  
Une explicitation sera tentée à la lumière de la figure du Maître ignorant de Rancière 
(1987) et de celles du bricoleur et de l’ingénieur de Lévi-Strauss (1962).

// La transmission des savoir-faire en arts d’impression : ébauche d’une éthique de la 
création et de l’enseignement

L’enseignement de pratiques comme celles des arts d’impression demande la transmission 
de savoir-faire techniques particulièrement élaborés. Dans ce contexte, comment faire 
cohabiter l’enseignement de la théorie et des autres savoirs constitutifs de la discipline? 
Comment développer de bonnes pratiques d’atelier en gardant la création au centre des 
contenus pédagogiques? À partir d’une réflexion sur l’importance de l’expérience dans le 
cadre d’apprentissage (Dewey), sur la dimension heuristique et programmatique du geste 
(Sennett) ainsi que sur la posture du maître comme figure d’émancipation (Rancière), je 
proposerai l’ébauche d’une éthique de l’acte de création et de l’enseignement s’incarnant 
à la fois dans la rigueur comme dans la multiplicité. Tirée tant d’une recherche historique 
et théorique sur les arts d’impression que d’une somme de savoir-faire issue de la pratique 
artistique comme de l’enseignement, cette ébauche d’éthique propose de repenser le rôle 
du maître en tant qu’interrogateur et non en tant qu’instance de légitimation.

// Formes et fonctions du maître : enseigner, coacher, accompagner… un étudiant a-t-il 
besoin d’un maître ? La formation de l’artiste entre recherche et création

Par le biais d’une institution d’enseignement « réformée », comment les artistes-enseignants 
actuels transmettent-ils leur héritage artistique, dans un contexte où l’interdisciplinarité est 
de mise et où les outils sont en perpétuelle mutation ? L’expérience d’un projet singulier 
et rassembleur développé au Cégep du Vieux-Montréal lors de l’exposition intercollégiale 
d’arts visuels 2018 nous a non seulement permis de vivre une véritable classe/atelier 
comme lieu d’expérimentation, mais elle a aussi été l’occasion d’interroger de nouveaux 
modèles pédagogiques. Avec l’aimable participation de l’artiste Dominique Pétrin, nos 
étudiants ont pu vivre l’ensemble du processus de création d’une installation artistique 
d’envergure. Tout au long de la réalisation de ce projet, ils ont participé à sa conceptualisation, 
sa fabrication, son installation et sa médiation auprès des visiteurs provenant des quatre 
coins du Québec, induisant ainsi un retour direct et concret sur nos enseignements. 
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Anne-Marie Michaud Doctorante, Doctorat sur mesure en 
création et formation artistique, Université Laval

Anne Marie Michaud est artiste et enseignante en arts visuels 
à l’École d’art de l’Université Laval. À travers ses œuvres, 
elle explore des notions reliées à la corporéité, l’identité et 
la narrativité. Dans le cadre de ses études doctorales, elle 
s’intéresse au dialogue inhérent au processus de création.

© J. Duque

// L’amateur public : Une posture en enseignement des arts

En faisant ressortir le dialogue de la réciprocité (Buber, 1923) et le processus de création 
inhérents à mes propres projets artistiques, j’argumente que je suis plus à même d’accompa-
gner mes étudiants dans leurs propres processus de création. Cette posture est celle de 
l’amateur public, un concept que j’ai développé dans les cadre de mes études doctorales 
en recherche-création. Découlant du dialogue de la réciprocité, l’amateur public est venu 
à symboliser l’engagement et les valeurs que je souhaite développer dans mes pratiques 
artistique et enseignante, et plus particulièrement dans l’accompagnement de mes étudiants. 
Cette communication élaborera donc sur comment s’articule cette posture et ses implications 
en enseignement des arts.

S-4.5 Relation pédagogique : enjeux éthiques et questions d’identités

Cassie Bérard Professeure, Département d’études littéraires, UQAM
// Présidence de scéance

         DS-1545, 17 mai à 9h00
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Isabelle Héroux Professeure, Département de musique, UQAM

Isabelle Héroux est professeure au Département de musique 
de l’UQAM, spécialiste de pédagogie et de guitare classique. 
Elle est membre du Laboratoire de recherche en enseignement 
de la musique et du Groupe de recherche interdisciplinaire sur 
les arts vivants de l’UQAM, ainsi que de l’Observatoire 
interdisciplinaire de création et de recherche en musique.

Louis-Édouard Thouin-Poppe Étudiant, Doctorat en études en 
pratique des arts, UQAM

Formé au Conservatoire de musique de Montréal, Louis-Édouard 
Thouin-Poppe y obtient, en 2017, sa maîtrise en guitare classique, 
ainsi qu’un Prix d’interprétation. Doctorant à l’UQAM depuis 
2018, il est membre-étudiant du GRIAV, de l’OICRM et réalise 
actuellement sa thèse sur le développement d’un outil de 
réalisation de transcriptions pour guitare classique.

Danick Trottier Professeur de musicologie, Département de 
musique, UQAM

Diplômé de l’Université de Montréal en collaboration avec 
l’École des Hautes Études en Sciences Sociales de Paris, 
Danick Trottier est professeur de musicologie au Département 
de musique de l’UQAM et membre de l’Observatoire inter-
disciplinaire de création et de recherche en musique. Ses 
recherches portent sur les musiques des XXe et XXIe siècles.

© Jérémy Battaglia

© Emilie Tournevache

Michel Duchesneau Professeur, Faculté de musique, Université 
de Montréal

Michel Duchesneau est professeur à la Faculté de musique 
de l’Université de Montréal et directeur de l’Observatoire 
interdisciplinaire de création et de recherche en musique. 
Il dirige actuellement deux programmes de recherche ; l’un 
sur les publics de la musique et l’autre sur la presse musicale 
française sous la IIIe République (www.emf.oicrm.org).

© Michel Duchesneau

// Former un musicien à l’ère de la musimorphose

Quel que soit le modèle institutionnel, en ce qui a trait à la formation instrumentale, le 
rapport maître à élève dans l’apprentissage de haut niveau d’un instrument n’a jamais 
vraiment changé. Cet apprentissage est basé sur une relation étroite, construite sur un 
principe de passation des savoirs expérientiels dont les fondements appartiennent à des 
traditions orales. Compte tenu de l’évolution du monde musical où l’apport des technologies 
a révolutionné les manières de faire de la musique, des transformations successives 
du système d’éducation où la place de l’enseignement de la musique instrumentale est 
de moins en moins prégnante, nous tenterons de répondre à deux questions : comment 
concevoir le rapport de cet enseignement et la recherche en musique dans le cadre des 
institutions universitaires qui fonctionnent sur une dynamique de transfert des connaissances 
de la recherche vers l’enseignement ? Comment inscrire la pratique musicale dans une 
dynamique de recherche-création selon les termes qui définissent cette dernière au 
FRQSC, par exemple ? 

// Pourquoi enseigner la musique dans le système scolaire québécois ?

L’enseignement de la musique figure dans le système scolaire québécois depuis les 
Programmes catalogues dès 1905, alors qu’il visait à préparer les chants religieux et 
l’acquisition du solfège (Héroux, 2006). Dès les années 50, les travaux de l’Unesco et de 
philosophes préparaient le terrain d’une conception différente de l’enseignement des arts 
et de la musique, soit pour le développement de la personne, du citoyen et de la créativité, 
que l’on retrouve dans le Rapport Rioux (1968), dans les Programmes d’études (1981) et  
dans le Programme de formation de l’école québécoise (2001). Si les Sloboda, Reimer, 
Schafer et Kratus ont remplacé les Langer et Meyer des années 50, nous y retrouvons des 
idées présentes dans les années 60. En 2018, alors que la recherche s’est développée, 
notamment avec les neurosciences, assistons-nous à un changement dans les raisons 
invoquées pour enseigner la musique ? Est-ce que la recherche démontre que les philosophes 
avaient raison ? 

// Former un.e musicien.ne professionnel.le : les défis de la polyactivité et de la pluriactivité

La formation musicale offerte en contexte d’études supérieures se bute à plusieurs défis 
pour préparer les futurs musiciens à leur insertion professionnelle. L’un de ces défis 
concerne la démultiplication de l’activité de travail pour vivre de son art, entre autres à 
travers deux réalités professionnelles qui ont été documentées dans les dernières années 
: la polyactivité (le fait d’exercer plusieurs métiers qui ne sont pas de même nature) et la 
pluriactivité (le fait d’exercer plusieurs métiers dans une même profession). Dans le cadre 
de cette conférence, en se basant sur l’expérience acquise en contexte universitaire et sur 
les données qui sont présentement disponibles, la problématique explorée sera celle de 
savoir comment la formation universitaire peut préparer les futurs musiciens à la polyactivité 
et la pluriactivité qui les attendent dans le marché du travail. 

S-4.6 La formation artistique 1 : point de mire sur la musique

Yves Jubinville Professeur, École supérieure de théâtre, UQAM
// Présidence de scéance

         DS-1545, 17 mai à 10h45
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Mélanie Binette Directrice générale et artistique, Milieu de 
Nulle Part

Mélanie Binette est artiste-chercheuse, co-fondatrice et directrice 
du Milieu de Nulle Part, un collectif de création in situ et in 
socius qui propose des œuvres engagées et performatives. 
Détentrice d’une maîtrise interdisciplinaire en arts de l’Université 
Concordia (2014), ses recherches questionnent le potentiel 
politique de la participation des spectateurs-trices.

© Patrick Ma

Martin Boisseau Enseignant, Département d’arts visuels, 
Cégep de Sainte-Foy

Professeur au Cégep de Sainte-Foy, Martin Boisseau est un artiste en 
arts visuels. Ses œuvres font partie d’une quarantaine de collections 
privées et de publiques dont celles du Musée national des beaux-arts 
du Québec, Banque Nationale, Bibliothèque et Archives nationales du 
Québec. En 2013, il publie Frapper l’image (atelier de notes).

Lise Cauchon-Roy Professeure, École supérieure de théâtre, 
UQAM

Professeur d’interprétation à l’École supérieure de théâtre 
de l’UQAM, Lise Cauchon-Roy est comédienne, diplômée du 
Conservatoire d’art dramatique de Montréal. Présente autant 
à la télévision, au cinéma que sur la scène, elle a participé à de 
nombreuses tournées au Québec, en Europe, aux États-Unis, 
en France et au Mexique.

Caroline Raymond Professeure, Département de danse, UQAM

Caroline Raymond, PhD en éducation, est professeure au 
Département de danse de l’UQAM, associée au GRIAV et au 
GREX2. Elle a corédigé le programme de danse ministériel 
au primaire et forme à son enseignement. Ses recherches 
portent sur la transposition didactique, les méthodologies de 
recherche qualitative et l’éducation artistique inclusive.

© Patricia Bufe

© Andréanne Gauthier

© Emilie Tournevache

// L’artiste en mode survie : « L’artrepreneur » ou l’artiste au service du régime néolibéral

Depuis plus d’une décennie, les agences gouvernementales encouragent les artistes 
à développer des partenariats privés afin de combler leurs besoins en financement. 
Les politiques culturelles affectent le statut de l’artiste qui doit parfois aller chercher 
une deuxième formation afin d’entretenir ses aptitudes en gestion, en marketing et en 
communications, en plus de maintenir un niveau d’excellence artistique qui lui permettra 
de décrocher du financement public. Ainsi, il existe de moins en moins de distinction 
entre industrie culturelle et milieu artistique. « L’artrepreneur » est la fusion de ces 
deux domaines d’expertise sous le régime néolibéral. Si plusieurs qualités de l’artiste 
correspondent à celles de l’entrepreneur, les contraintes de temps et la précarité financière 
poussent les artistes à devoir choisir entre le perfectionnement de leurs pratiques artistiques 
ou une formation complémentaire de gestionnaire culturel. La poursuite de la rentabilité 
risque ainsi de menacer l’écosystème artistique idéologiquement et matériellement.

// Art visuels : pratique et enseignement (jeux, paranoïa, hystérie)

Arrimée à ma pratique artistique, ma pratique de professeur en arts visuels et mes bricolages 
théoriques en cours (théorie des jeux, psychanalyse), ma communication portera sur les 
liens entre le cadre pédagogico-administratif du contexte de l’enseignement collégial et la 
pratique artistique professionnelle. Partant du postulat qu’il y a des différences entre les 
visées institutionnelles de formation et les visées de la pratique artistique, je partagerai 
quelques réflexions concernant les dynamiques (parfois paranoïaques/parfois hystériques) 
que les institutions d’enseignement postsecondaire, engagées dans le champ des arts 
visuels, entretiennent avec les différents savoirs, élaborés à partir de (et sur) la pratique 
des arts visuels. Je soutiendrai qu’il est possible de considérer ces différences non seulement 
comme étant inévitables, mais presque souhaitables puisqu’elles permettent un intéressant jeu 
pédagogico-artistico-rhétorique. Ce « terreau fertile » est une des circonstances par excellence 
par (et avec) laquelle quelque chose a lieu : un apprentissage, mieux encore, une transmission.

// Former l’acteur créateur au XXIe siècle : traditions et nouveaux paradigmes de représentation

Dans son ouvrage au sujet du Rapport Rioux, Claude Corbo estime que l’art devrait entre 
autres : « …préserver l’être humain de l’aliénation économique et technologique en lui 
redonnant le contrôle de son potentiel créateur... » (2006). L’École supérieure de théâtre 
s’est développée au fil des mutations sociales et artistiques de la société québécoise 
et de son corps professoral dont l’enseignement se veut en phase avec les mouvances 
esthétiques traversant nos communautés. Où en est-elle 50 ans plus tard Tributaire d’un 
programme universitaire, comment l’EST peut-elle être de son temps ? Comment forme-t-on 
un artiste dans un contexte où tout un chacun prend la parole tout en s’exhibant publiquement, 
comment préparer un acteur, une actrice à prendre part au discours social avec des 
gestes de création audacieux, inspirés, nécessaires ? Faut-il préserver les traditions ou 
s’engager dans une « révolution » de l’enseignement artistique ?

// Pluralité des relations théorie-pratique dans la formation à la recherche-création en 
danse

Héritage indirect du Rapport Rioux en matière de formation artistique professionnelle, le 
programme de Maîtrise en danse de l’UQAM attire, depuis 1993, des artistes qui s’engagent 
dans une recherche universitaire pour approfondir leur démarche artistique, investiguer 
un aspect de leur pratique ou réfléchir sur des problématiques rattachées à la danse. Ces 
artistes valorisent l’ancrage de leur réflexion dans l’action, choisissant souvent de réaliser 
une recherche-création ou un laboratoire d’expérimentation à l’intérieur d’une recherche 
théorique. Cette communication, en relation avec le thème « La formation de l’artiste en 
recherche-création », vise à présenter les résultats d’une étude publiée dans la revue 
Recherches en danse (Bienaise, Raymond et Levac, 2017) qui met en lumière les modes 
d’articulation entre la théorie et la pratique que trois artistes-étudiantes, diplômées entre 
2012 et 2014, ont mis en œuvre dans leurs projets de recherche-création.

S-4.7 La formation artistique 2 : enjeux esthétiques, politiques, 
culturels et économiques

Anne Bénichou Professeure, École des arts visuels et médiatiques, UQAM
// Présidence de scéance

         DS-1545, 17 mai à 13h45

Johanna Bienaise Professeure, Département de danse, UQAM

Johanna Bienaise est professeure au Département de danse 
de l’UQAM depuis juin 2012. Détentrice d’un Doctorat en 
études et pratiques des arts, ses recherches portent sur le 
travail de l’interprète en danse contemporaine, sur la formation 
pré-professionnelle en danse et sur les méthodologies de 
recherche-création.

© Emilie Tournevache
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Manon Levac Professeure, Département de danse, UQAM

Manon Levac a, comme interprète, créé une centaine de rôles 
auprès d’une quarantaine de chorégraphes. Professeure au 
Département de danse de l’UQAM depuis 2005, elle est associée 
au GRIAV. Ses recherches portent sur la formation du danseur, 
les savoirs de l’interprète et le rapport corps-voix-texte.

© Emilie Tournevache



Célébrations du 50e anniversaire du Rapport Rioux

La Faculté des arts, en collaboration avec la Faculté des sciences de l’éducation, 
est fière d’organiser les Célébrations des 50 ans du Rapport Rioux. La programmation 
des activités échelonnées sur les années universitaires 2018 et 2019—symposium, 
cycle de conférences publiques, colloque scientifique, etc.—est l’occasion de 
susciter une mobilisation concertée entre partenaires d’horizons divers pour 
une valorisation renouvelée des arts dans la société et dans le système d’éducation 
québécois.

Le comité organisateur des célébrations du 50e anniversaire du Rapport Rioux 
est composé des personnes suivantes :

Jean-Christian Pleau, doyen de la Faculté des arts de l’UQAM
Monique Brodeur, doyenne de la Faculté des sciences de l’éducation de l’UQAM
 
Les représentants des sept écoles et départements de la Faculté des arts de l’UQAM :
Vincent Bouchard-Valentine, professeur, Département de musique
Sinisha Brdar, professeur, École de design
Thomas Corriveau, professeur, École des arts visuels et médiatiques
Bertrand Gervais, professeur, Département d’études littéraires
Yves Jubinville, professeur, École supérieure de théâtre
Edith-Anne Pageot, professeure, Département d’Histoire de l’art
Hélène Duval et Caroline Raymond, professeures, Département de danse
 
Marcel Fournier, professeur, Département de sociologie de l’Université de Montréal
Mathieu Thuot-Dubé, chef du Service à l’éducation de Bibliothèque et Archives 
nationales du Québec
 
La coordination des célébrations est placée sous la responsabilité de :
Vincent Bouchard-Valentine, professeur, Département de musique
Thomas Corriveau, professeur, École des arts visuels et médiatiques
Assistés de Vicky Tremblay, étudiante en enseignement de la musique, Département 
de musique et d’Emmanuelle Leduc-Bouchard, doctorante en études littéraires, 
Département d’études littéraires
 

Colloque Arts, sociétés et partage des savoirs
 
Comité scientifique
Marcel Fournier, professeur, Département de sociologie, Université de Montréal
Marie J. Jean, VOX ― Centre de l’image contemporaine
Christine Faucher, professeure, École des arts visuels et médiatiques, UQAM
Vincent Bouchard-Valentine, professeur, Département de musique, UQAM
Édith-Anne Pageot, professeure, Département d’histoire de l’art, UQAM
Alice Ming Wai Jim, professeure, Concordia University Research Chair 
in Ethnocultural Art Histories
Yves Jubinville, professeur, École supérieure de théâtre, UQAM
Isabelle Miron, professeure, Département d’études littéraires, UQAM
 
Coordination du colloque
Vincent Bouchard-Valentine, professeur, Département de musique
Thomas Corriveau, professeur, École des arts visuels et médiatiques
Assistés de Vicky Tremblay
 
Communications
Vicky Tremblay
Maé Ustarroz
Maxim Bonin
Julie Meunier
Cyrille Batalla
Alice Picard
Myriam Marcil-Bergeron
Kevin Berger Soucie

Conception graphique du programme 
Cécile Tousignant
Assistée de Alice Picard

Révision de textes
Vicky Tremblay
Emmanuelle Leduc-Bouchard
Vincent Bouchard-Valentine
Thomas Corriveau
Florence Victor
 
Photographe
Alain Dufort

Assistants techniques
Frédérique Gaboury-Boulianne
Annie-France Leclerc
Marc-André Cossette (Hexagram-UQAM)

Budget et comptabilité
Thomas Corriveau
Enache Adolphe
Cam Chau Stéphanie Tran

Bénévoles
Nicole Dupont
Pascal Corriveau
Gisèle Dupont Masson
Suzanne Lemire

 

Merci à nos partenaires !

La publication de ce programme a été rendue possible grâce à un appui spécial 
de l’organisme Culture pour tous.


