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TRAVERSÉE – SYNOPSIS 

 

Traversée raconte l’histoire de Nour, une enfant qui grandit dans la chaleur des bras de Youmna, sa 
nourrice qui parle avec les mains. Un jour pourtant, tout bascule : Nour doit partir pour rejoindre sa mère 
biologique, une femme qu’elle ne connaît pas, dans un pays lointain. Alors commence un long voyage, de 
ceux qui se font en secret, dans l’ombre — un voyage clandestin. Traversée est aussi une grande histoire 
d’amour. Elle raconte le lien unique qui unit la petite Nour à la grande Youmna. Elle dit jusqu’où peut aller 
l’amour d’une mère pour sa fille, jusqu’à s’en arracher le cœur. 

 

 
Durée :  55 minutes  
Équipe :  2 comédiennes, 2 personnes à la régie, 1 interprète LSQ 
   et 1 direction de tournée  
Jauge :   300 en représentations scolaires et tout public 
Public cible :  Enfants à partir de 9 ans et adultes 
 
 
  

ÉQUIPE ARTISTIQUE 

 
Texte Estelle Savasta 

Mise en scène Marie-Eve Huot 
Distribution Alicia Mbesha et Zoé Ntumba 

Assistance à la mise en scène Ludger Côté 

Direction de production et direction technique Nicolas Fortin 

Espace et accessoires Patrice Charbonneau-Brunelle 

Lumières Paul Chambers 

Costumes Cynthia St-Gelais 

Conception sonore Gabrielle Couillard 
Conseils au mouvement Cai Glover 
Interprétation en LSQ et ressource artistique Ginie Petit 
Conseils scéniques liés à la culture sourde Marie-Pierre Petit 
Traduction et consultation / LSQ et LSF Jennifer Manning 
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NOTE D’INTENTION – ÉCRITURE DE TRAVERSÉE 
 
Alors que j’écrivais Traversée en 2010, je me souviens avoir pressenti que le texte serait adressé aux 
enfants à partir de 9 ans, mais que je désirais qu’il s’adresse aussi aux adolescents et adolescentes. Je me 
souviens du désir puissant de questionner ces années cruciales de construction. L’adolescence et les 
années qui la précèdent sont, je le crois, les années où explosent (non pour la première fois, mais pour la 
première fois de cette façon-là) les questions du sens de nos existences et de la place que nous occupons 
dans le monde.  
 
Alors que je commençais tout juste l’écriture, j’ai essayé de retracer mon chemin face à ces questions-là. 
Les souvenirs ont ressurgi, vifs, limpides : malgré toutes les désillusions, toutes les assommantes et 
décourageantes questions, le désir de grandir trouvait petit à petit sa force dans la prétention et la volonté 
de croire que nous ne laisserions pas le monde dans cet état, et que grandir servirait au moins à ça. Et 
alors nous étions d’accord (pour grandir), nous en avions même envie. De tombolas en vente de petits 
pains au chocolat, nous posions des gestes naïfs, des gestes d’écoliers, mais c’était des petits cailloux pour 
la construction.  
 
Je me suis demandé ce que ces gestes-là étaient devenus. J’ai questionné les nombreux pré-ados et les 
jeunes adolescents et adolescentes qui m’entouraient. Je n’ai trouvé aucune réponse. Je ne fais pas de 
généralités de ces absences de réponses, je dis seulement qu’autour de moi, à cette époque-là, je n’en 
avais pas trouvé. Je m’étais mise en colère. Contre qui ? Je ne savais plus très bien. J’avais poursuivi mon 
questionnement. Pourquoi faisions-nous tout ça, nous, au temps de notre propre adolescence ? Pas parce 
que nous étions formidables, pas parce que nous avions quoi que ce soit de particulier, mais parce qu’un 
peu ici, un peu là, des adultes (qui n’étaient ni de bons chrétiens ni particulièrement engagés 
politiquement) nous avaient transmis une conscience du monde. Sans culpabilisation, sans misérabilisme, 
sans leçon. Il ne s’agissait pas de nous obliger à finir nos assiettes parce qu’ailleurs on mourrait de faim, 
mais de nous raconter des histoires. Et de nous laisser manger sans culpabilité. Et nous ne portions pas la 
misère du monde sur nos épaules, nous faisions notre chemin sans que personne nous l’ait demandé, 
nous jouions aux justiciers de petites tailles parce que nous en avions l’âge, nous nous posions sans le 
savoir de grandes questions philosophiques, nous apprenions à nous unir, et nous nous construisions mine 
de rien.  
 
C’est là que la nécessité d’écrire et mettre en scène Traversée trouve sa première source : dans la 
tentative à mon tour de transmettre une conscience du monde. L’expression est naïve ou démesurément 
prétentieuse, il s’agissait simplement de raconter une histoire qui témoignait d’une réalité, d’un ailleurs 
et d’un ici, de tenter de toutes mes forces de le faire sans culpabilisation, sans misérabilisme, sans leçon. 
De parler de l’union qui fait la force. Et d’essayer de retrouver la forme des petits cailloux pour la 
construction.  
 
C’était en 2010. Avant ce qui a été appelé la « crise migratoire ». Avant que les images insensées ne 
déferlent sur nos écrans.  Avant que les mineurs non accompagnés ne deviennent un sujet repris à l’envi 
par des idéologies nauséabondes.  
 
Après m’être tant documentée, après avoir rencontré et suivi des mineurs non accompagnés pendant 
tout le processus d’écriture, la manière dont la « crise migratoire » a été la plupart du temps traitée par 
les médias m’a semblé d’une immense violence.  Je crois que si je n’avais pas écrit Traversée en 2010, je 
l’aurais écrit en 2015, mue par l’urgence de raconter l’autre versant des images qui ont saturé nos 
téléviseurs : des choix complexes et des histoires intimes. Des individus.  
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En 2025, 15 ans après avoir écrit Traversée, alors que les débats se polarisent et que les extrêmes droites 
se gargarisent de raccourcis, il me semble que creuser ce sillon est encore une grande nécessité. Que 
d’autres artistes se saisissent de l’histoire de Nour pour raconter, à leur tour la complexité de ces 
trajectoires me réjouit. Que Marie-Eve le fasse avec la sensibilité, la douceur et le talent que je lui connais, 
me ravit. 
 
Estelle Savasta  
Autrice 
 
 
 
 
 
 
 

 
 
 

 
 
 

 

 
  
 
 
 
 
 
 

 
 

 
 
 
 
 
 
 
 
 
 
 

 
 
 
 
 
 
 
 

Dans sa série Undaily Bread, 
Gregg Segal photographie des immigrés vénézuéliens 
avec l'ensemble de leurs biens disposés autour d'eux.  
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NOTE D’INTENTION – MISE EN SCÈNE DE TRAVERSÉE 
 

J’ai découvert Traversée à l’hiver 2014, alors que j’étais en résidence à la Minoterie à Dijon. J’avais eu 
envie de mettre la pièce en scène, mais Estelle Savasta venait tout juste d’accorder les droits à une autre 
compagnie québécoise. Ayant eu un véritable coup de cœur pour la pièce, j’avais difficilement fait le deuil 
de ce rendez-vous manqué – on ne ressort pas indemne de cette lecture inoubliable.  
  
En décembre dernier, après avoir lu près d’une trentaine de textes (je cherchais une pièce qui serait au 
cœur de la prochaine production du Carrousel), je me suis réveillée un matin aux aurores, illuminée par 
ce qui m’est apparu comme une évidence. Il était enfin temps de mettre en scène Traversée. J’ai envoyé 
un petit message à Estelle qui m’a répondu sur-le-champ. Oui ! C’était à mon tour, maintenant. 
  
Dix ans après l’avoir lu pour la première fois, le texte est tristement toujours d’actualité et s’inscrit de 
façon très claire dans ma démarche artistique. L’histoire est inspirée de témoignages que l’autrice a 
recueillis auprès de quatre adolescents passés seuls en pays étranger. Traversée est un récit porteur 
d’espoir qui raconte aussi la délicate condition humaine des migrantes et des migrants clandestins en 
quête d’un avenir « meilleur ». 
  
Si le thème des déplacements de populations est omniprésent dans la pièce, Traversée est avant tout, 
selon moi, une histoire d’amour entre une mère et sa fille. La pièce nous raconte le lien unique qui relie 
la petite Nour à la grande Youmna. Elle nous raconte à quel point une mère peut aimer sa fille, à s’en 
arracher le cœur, oserai-je dire.  
  
Je ne peux pas comprendre intimement ce qui peut motiver des êtres humains à entreprendre un voyage 
comme celui de Nour. Je ne connais pas la misère profonde dans laquelle sont plongés ces gens qui 
décident de partir – dire le contraire serait mentir honteusement. Mais je sais cependant que la mère en 
moi serait prête à vendre son âme pour assurer la survie de ma fille, sa liberté. Je sais aussi que je pourrais, 
comme Youmna, envoyer ma fille au bout du monde si sa jeunesse et sa vie de femme étaient en péril. 
  
Pour la création de ce spectacle, je souhaite donc explorer les questions fondamentales de l’identité, du 
sens de l’existence et des liens qui nous attachent les uns et les unes aux autres. Avec l’équipe de création, 
je creuserai aussi les questions de la lignée et des héritages inconscients.   
  
Par ailleurs, soucieuse de ne pas m’approprier un récit qui n’est pas le mien, je me suis entourée de 
d’artistes racisés, ou sourds, ou les deux. Cependant, je m’interroge sur la représentation des corps et des 
identités sur scène : en travaillant avec deux femmes racisées au plateau, est-ce que je risque de nourrir 
la perception chez certains spectateurs que les personnes noires sont toutes issues de l’immigration, 
illégale de surcroît ? Nous veillerons à prendre soin de cette question pendant tout le processus de 
création, en évitant de tomber dans les clichés ou les stéréotypes qui pourraient cristalliser une certaine 
vision de l’immigration qui n’est pas la mienne.  
 
La scénographie sera simple, mais ingénieuse. Nous créerons un espace symbolique qui nous permettra 
de raconter à la fois la puissante relation entre la mère et la fille et la traversée de Nour (et du même 
coup, j’espère, celle des migrants en général, qu’ils viennent d’Afrique, du Moyen-Orient, d’Amérique 
latine ou d’Asie).  
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La scénographie sera notamment inspirée de l’œuvre de Olga de Amaral (Colombie) et des tables souvent 
utilisées pour les spectacles de théâtre d’objets. Nous jouerons avec les échelles de grandeurs, l’ombre et 
l’installation - des récurrences dans ma démarche de création pour le jeune public fondamentalement 
friand de ces changements de rapports.  
  
À l’arrière-plan, j’imagine une ou des pièces richement texturées, convoquant les paysages naturels et 
vibrants de la Colombie précolombienne. Ces morceaux de textiles ou de papier pourront accueillir des 
ombres, comme des écrans. 
 

 
Olga de Amaral (Estela 19) 

 
 

 
Photo tirée du spectacle Pétrole présenté à l’Odéon 
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Historia de una maestria - Pablo Chaves 
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À l’avant-plan, j’imagine une surface (sorte de table) sur laquelle on peut s’appuyer pour raconter et qui 
évoque symboliquement le voyage de Nour.  
 

 
Andrea Diaz Reboredo – Exemple de table en théâtre d’objets 

 

  

  
Chiharu Shiota (The key in the hand) – Et si cette surface symbolique évoquait une barque ? 

 
Le dispositif scénique sera en tout cas sobre et économe. Il permettra aux comédiennes tantôt d’incarner 
les personnages en action, tantôt de raconter l’histoire de Nour et Youmna, assises sur la surface 
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symbolique ou y manipulant quelques objets choisis. L’objet pourra d’ailleurs raccrocher le public sourd 
et malentendant dans les scènes où le personnage de Youmna est moins présent.  
 
 Le projet de mettre en scène Traversée est pour moi une grande joie et un immense privilège. Cette pièce 
me permet d’être exactement à l’endroit où j’ai envie d’être comme artiste et comme citoyenne. Elle 
s’adresse véritablement à tous les publics, à l’instar du Bruit des os qui craquent ou encore de Trois petites 
sœurs de Suzanne Lebeau que Gervais Gaudreault avait si bien mis en scène pour Le Carrousel – j’étais 
son assistante, à l’époque.  
 
Estelle et moi nous connaissons depuis des années. Elle a accepté de venir à Montréal à des étapes clés 
du processus de création, ce qui nous permettra d’être en réel dialogue autour de cette œuvre d’une 
importance capitale dans ma trajectoire artistique.  
  
Depuis quelques années, Le Carrousel s’ouvre à de nouvelles voix qui partagent l’héritage de la 
compagnie, ses valeurs, sa liberté de penser le théâtre en relation au jeune public. L’association de Estelle 
Savasta à notre trajectoire en sera un magnifique nouveau jalon. 

  
  
Marie-Eve Huot 
Directrice artistique et metteuse en scène 
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INTÉGRATION DE LA CULTURE SOURDE DANS LE PROJET  
 
L’équipe du Carrousel est très consciente que la création d’un spectacle qui met en scène un personnage 
sourd exige un véritable travail d’adaptation, de traduction et de respect de la culture. Elle est d’ailleurs 
portée par une envie d'apprendre et de grandir grâce à ce projet artistique – qui se veut aussi un projet 
humaniste. 
 
De ce fait, Ludger Côté, qui agit comme assistant à la mise en scène, a commencé des cours de langue des 
signes québécoise au printemps 2025, afin d’apprendre la langue et de s’immerger dans la culture Sourde. 
Marie-Eve Huot a commencé les leçons en septembre 2025.  
 
Le personnage de Youmna sera incarnée par Alicia Mbesha, une jeune artiste sourde d’origine congolaise 
qui vit dans la région d’Ottawa. Alicia sera accompagnée par son interprète Ginie Petit pendant tout le 
processus de création du spectacle, de même que pendant les tournées qui s’en suivront.  
 
Jennifer Manning se joindra ponctuellement au noyau de création pour assurer la traduction du texte 
d’Estelle Savasta en LSQ, et pour accompagner Marie-Eve, Alicia, Ginie et tout le reste de l’équipe pour 
l’intégration et l’enracinement de la LSQ dans le projet de mise en scène. Cet accompagnement  permettra 
entre autres un certain affranchissement du phonocentrisme habituel présent dans les œuvres théâtrales, 
pour offrir au public une œuvre véritablement inclusive.  
 
Le chorégraphe Cai Glover, sourd lui aussi, sera conseiller en mouvement sur la production. Avec lui, 
Marie-Eve cherchera à développer un vocabulaire corporel qui fera vivre une expérience visuelle à tous 
les spectateurs et spectatrices, notamment les personnes sourdes ou malentendantes.  
 
Marie-Eve Huot a invité la conceptrice sonore Gabrielle Couillard à déterminer la place qu’occupera le son 
dans le spectacle. Les deux femmes s’assureront que la conception sonore soit commandée par les 
besoins du spectacle et non pas par réflexe. Pour elles, il s’agit d’abord de fouiller les questions suivantes :    
 

• Quel espace sensible voulons-nous créer, et quelles composantes (dont le son, peut-être) peuvent y 
contribuer de manière juste et nécessaire ? 

• Quelle(s) fonction(s) le son pourrait-il remplir dans notre dramaturgie (rythme, tension, émotion, narration, 
atmosphère, contraste) ? 

• Quels moments du spectacle nécessitent une intervention sonore — et lesquels pourraient s’en passer ? 
• Comment pouvons-nous concevoir le son comme une expérience physique ou visuelle, et pas uniquement 

auditive ? 

• Quelles formes non auditives de perception sonore pouvons-nous explorer (vibrations, lumières 
synchronisées, images, matières, rythme du mouvement) ? 

• Le son est-il visible ou ressenti dans le spectacle ? De quelles manières ? 

Marie-Eve Huot et toute l’équipe du Carrousel envisagent cette nouvelle création comme une réelle 
occasion de repenser le langage scénique au-delà du verbal, grâce à des perspectives artistiques 
originales, transposées et poétiques. L’histoire de Nour et Youmna sera racontée avec des mots parlés, 
en langue des signes, par le corps et aussi par le théâtre d’objets, rendant la performance accessible à la 
fois aux publics sourds et entendants.  
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ACTIONS D’ÉDUCATION ARTISTIQUE ET CULTURELLE  
  
Traversée s’accompagne d’un dispositif de médiation culturelle, en lien étroit avec la mission du Carrousel 
de faire dialoguer les œuvres avec les publics, notamment les jeunes. Trois volets principaux articulent 
cette démarche : une œuvre documentaire intégrée aux Chantiers numériques, des bords de scène en 
langue des signes, et des ateliers d’écriture.  
 

o 1. Chantiers numériques | Œuvre documentaire  
 
En 2020, la compagnie a mis en place des Chantiers numériques qui documentent et rendent accessibles 
les processus de création des spectacles. Ils proposent des activités que les enseignantes peuvent faire en 
classe pour préparer leurs élèves à la représentation, avec une matière artistique à la fois riche, 
dynamique et sensible.  
 

En complément au spectacle Traversée, une courte œuvre documentaire – composée de 6 à 8 capsules 
de 3 à 4 minutes – sera réalisée par Aude Leroux-Lévesque et Sébastien Rist. Chaque capsule prendra la 
forme d’un portrait intime d’un individu ayant vécu ou vivant une migration clandestine. 
 
Filmé de manière chaleureuse, chaque portrait est construit autour d’une entrevue avec l’individu et 
complété par des images de son quotidien. Le ton intime et les images du milieu de vie du migrant ont 
pour but de rendre la personne humaine, attachante, vraie. C’est la voix qui nous porte et qui dicte le 
récit. 
 
Au montage, chaque portrait sera associé à une thématique, à une étape de la traversée ou à une réalité 
précise. L’objectif est d’obtenir des portraits qui sont complémentaires et non répétitifs, en plus d’attirer 
le public à écouter plus d’une vidéo.  
 
Voici des exemples de thématiques qui pourraient être explorées à travers les portraits (liste exploratoire, 
non finale et non exhaustive) :   
 

• L’anticipation, mélange de rêve et de peur : Les préparatifs avant la grande traversée. Un migrant nous 
parle de son plan quitter son pays natal. Il nous explique les détails de sa traversée planifiée, les risques liés 
à son périple et les raisons qui le poussent à partir. (Sénégal) 

• L’absence, le vide : Témoignage d’une famille qui a vu un de ses membres quitter pour un « monde meilleur 
». Comment survivre en l’absence d’un fils, d’un frère? Comment croire en l’avenir de son pays si tant de 
jeunes partent? (Sénégal) 

• Voulu nulle part : Même si plusieurs migrants réussissent à arriver dans le pays visé, pour plusieurs la 
traversée devient un cul de sac. Ils peuvent être pris dans des centres de « tri », pris au bord d’une frontière 
à la recherche d’un moyen de poursuivre la traversée, pris dans une vie temporaire en attendant celle 
voulue. (France) 

• Humain avant tout : Comment se sent-on, en pleine traversée, alors qu’on est entouré de gens qui risquent 
eux aussi leur vie? Quels sentiments nous habitent dans de telles situations extrêmes? Est-on capable d’être 
solidaire? Avons-nous besoin de la présence rassurante de l’autre, même s’il est un inconnu? (France) 

• L’arrivée, mais pas la fin : Récemment arrivé à destination, un migrant témoigne des défis rencontrés 
même après la traversée. Choc culturel, défi d’intégration, pauvreté, etc. (Montréal) 

• L’intégration : Nous connaissons les histoires de migrants actuels, mais qu’en est-il des migrants d’il y a 
plusieurs décennies? Comment se faisait la « traversée », à l’époque? Comment se sent-on 20-30-40 ans 
après avoir quitté sa terre natale? Est-on toujours un étranger sur notre terre d’accueil? (Montréal) 
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Aude Leroux-Lévesque – Port de Ndayane, Sénégal 

 

 

Public cible 

Sans édulcorer les récits ni nier la souffrance, les capsules resteront appropriées pour une audience 
jeunesse (9 ans et plus). Nous maintiendrons un niveau élevé d’information et decontenu riche, sans 
prendre le public par la main. Les portraits demeureront toutefois respectueux de la fragilité des enfants. 
Par exemple, comment parler de la violence ou de la mort dans un langage approprié pour eux? Ceci sera 
notre préoccupation constante.  
 
Sans chercher à expliquer ou rationaliser, ces capsules feront appel à l’émotion et au ressenti, pour offrir 
au jeune public (9 ans et plus) une porte d’entrée sensible dans les réalités migratoires. 
 
Diffusion 
Les vidéos seront assez courtes pour être visionnées dans le foyer d’un théâtre aussi bien qu’en classe et 
sur le site web de Carrousel. Voilà pourquoi nous diviserons les portraits et leur attribuerons une 
thématique ou un angle.  
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Le Carrousel collabore avec l’Association Djarama (Sénégal) et la compagnie Bottom Théâtre (France) pour 
le développement de cette œuvre documentaire numérique. 
 

 
Aude Leroux-Lévesque – Ndayane, Sénégal 

o 2. Bords de scène en langue des signes  
 

Des bords de scène accessibles en langue des signes seront proposés lors de certaines représentations. 
Grâce à la présence de Ginie Petit, interprète en langue des signes pour l’artiste Alicia Mbesha, ces 
rencontres offriront aux jeunes sourds et malentendants un espace inclusif d’échange et de réflexion 
autour du spectacle.  
 

o 3. Ateliers d’écriture   
 

Marie-Eve Huot mènera des ateliers d’écriture avec certains groupes d’enfants, en parallèle des 
représentations. Ces ateliers s’inspireront du projet mené en collaboration avec Le Parvis scène nationale 
Tarbes Pyrénées et l’autrice française Karin Serre, conçu autour d’une correspondance littéraire entre des 
élèves québécois et français, leur proposant d’explorer des thèmes sensibles – le silence, le secret, la 
nature, le temps – à travers l’écriture. En écho à cette démarche, les ateliers proposés autour de Traversée 
inviteront les jeunes à exprimer leurs imaginaires et leurs réflexions autour des thèmes du départ et de la 
migration, mais aussi des liens humains qui nous attachent les uns et les unes aux autres.   
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Michael Chukes (Protector of the Next Generation, Part of The Identity Theft Series)  
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CALENDRIER DE CRÉATION 
 
AVRIL à AOÛT 2025  

o Démarrage de cours LSQ - langue des signes québécoise (Ludger Côté) 

o Formation de l’équipe de conception 

o Rencontres avec des partenaires de coproduction et/ou de diffusion  

  
SEPTEMBRE 2025  

o Auditions pour le personnage de Nour 

o Démarrage de cours LSQ - langue des signes québécoise (Marie-Eve Huot) 

o  Suite des cours LSQ - langue des signes québécoise (Ludger Côté) 

 
OCTOBRE 2025  

o 28 septembre au 5 octobre : séjour à Ndayane (ODN) Rencontres et tournages  

o 6 au 12 octobre : séjour à Tulle (ODN) Rencontres et tournages 

  
NOVEMBRE 2025  

o Travail sur le texte avec les comédiennes (Nour et Youmna)  

o Travail avec l’équipe de conception  

 

 JANVIER, FÉVRIER, MARS 2026   
o Travail de conception en laboratoire (avec les conceptrices)  

o Travail sur le texte avec les comédiennes  

 
 AVRIL À SEPTEMBRE 2026  

o Répétitions  
  

FIN SEPTEMBRE 2026 / DÉBUT OCTOBRE 2026  
o Résidence de création 

o 4 expérimentales   

o Mise en ligne officielle du Chantier numérique de Traversée 

  
NOVEMBRE 2026  

o Création au Québec  
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MEMBRES DE L’ÉQUIPE ARTISTIQUE DU SPECTACLE 
 

Estelle Savasta (texte) a d’abord été assistante de Gabriel Garran au Théâtre international de langue 
française à Paris, puis de Wajdi Mouawad au Théâtre de Quat’Sous à Montréal. En 2005 elle crée la 
compagnie Hippolyte a mal au cœur et met en scène une adaptation du Grand Cahier d’Agota Kristof en 
français et langue des signes française. En 2007 elle écrit Seule dans ma peau d’âne, nommé aux Molières 
l’année suivante dans la catégorie jeune public. En 2011 elle écrit Traversée et le met en scène dans une 
version bilingue Français et Langue des Signes Française. Entre 2016 et 2024, elle écrit et met en scène 
plusieurs spectacles pour la jeunesse qui prennent diverses formes (co-écritures avec des adolescents ; 
théâtre invisible ; processus participatifs ; enquête réalisée dans le milieu de l’aide sociale à l’enfance, 
etc.). Tous ses spectacles sont disponibles en français et dans la langue des signes française.  
 
Marie-Eve Huot (mise en scène) appartient à la nouvelle génération d'artistes engagés corps et âme dans 
la dramaturgie scénique enfance jeunesse. En 2007, elle cofonde la compagnie Théâtre Ébouriffé avec 
laquelle elle crée cinq spectacles. Depuis 2016, elle dirige Le Carrousel. Son travail de metteuse en scène 
est présenté au Québec, au Canada, en Belgique, en France et en Espagne. Elle est membre fondateur du 
Cube, centre international de recherche et de création en théâtre pour l'enfance et la jeunesse. En 2020, 
elle est devenue l'une des protégées du programme de mentorat des Prix du Gouverneur général pour 
les arts du spectacle. En 2023, elle est finaliste au Prix Jovette-Marchessault, décerné par le Conseil des 
arts de Montréal et le Théâtre ESPACE GO. Son premier texte pour le théâtre, Nœuds papillon, est publié 
chez Lansman Éditeur et a été créé en France, en Pologne et au Mexique. Son texte Ce qui ne se dit pas, 
aussi publié chez Lansman, est finaliste pour le Prix Gratien-Gélinas 2024. À l'invitation du Conseil des arts 
et des lettres du Québec, elle est aujourd'hui artiste experte à la Commission Internationale du Théâtre 
Francophone (CITF).    
  
Patrice Charbonneau-Brunelle (espace et accessoires) a conçu les scénographies de plus d’une trentaine 
de spectacles dont celle de 1984 (Théâtre Denise-Pelletier/Théâtre du Trident), Corps Célestes (Centre du 
Théâtre d’Aujourd’hui/la Messe Basse) et le iShow (Les Petites Cellules Chaudes). Il a également signé la 
conception des décors et costumes pour plus d’une douzaine de spectacles jeune public dont ceux de Des 
Pieds et des Mains (Le Carrousel), Petite Sorcière (Projet Mû) et Alice au pays des merveilles (Théâtre Tout 
à Trac). Co-fondateur de la compagnie Posthumains, il a conçu les décors des spectacles Post Humains et 
de i/O, en plus d’avoir assuré l’assistance à la mise en scène du premier et avoir performé dans les deux 
autres. Il a cosigné la mise en scène de la troisième, Une vie intelligente, et en a réalisé la scénographie.  
 
Paul Chambers (lumières) est un concepteur d’éclairages, artiste visuel, pédagogue et codirecteur 
artistique du collectif CHA, établi à Montréal. Il détient un baccalauréat en beaux-arts (sculpture) de 
l’Université Concordia et un diplôme en théâtre (conception d’éclairages, de costumes et scénographie) 
du Collège John Abbott. Il travaille avec des artistes de différentes disciplines, mais la collaboration à de 
nouvelles œuvres de danse a toujours été pour lui une priorité. De 2008 а 2013, il est le directeur 
technique de Tangente. En plus de diriger des ateliers et de donner des conférences sur la conception 
d’éclairages dans le monde entier, il enseigne au département de danse de l’Université Concordia depuis 
2015 et à l’École nationale de théâtre du Canada depuis 2018. En 2022, Paul est lauréat d’un Prix de la 
Danse de Montréal et un Prix META (Montreal English Theatre Awards) pour la meilleure conception 
d’éclairages pour la production A Play for the Living in a time of Extinction.  
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Ludger Côté (assistance à la mise en scène) est un fidèle collaborateur du Carrousel depuis sa sortie de 
l’Option-théâtre du Collège Lionel-Groulx en 2001. Il a défendu le rôle-titre du spectacle Petit Pierre près 
de 250 fois en Espagne, en France, au Mexique, au Québec, en Suisse et à Taïwan. Il a également fait 
partie des équipes de création de Nuit d’orage (2010) et d’Antigone sous le soleil de midi (2021), toujours 
avec Le Carrousel. En 2011 au Théâtre de Quat’Sous, il est de la distribution de Faire des enfants d’Éric 
Noël, mis en scène par Gaétan Paré. De 2016 à 2020, il joue dans Histoires à plumes et à poils du Petit 
Théâtre de Sherbrooke.  
 
Gabrielle Couillard (conception sonore) travaille autant à la production qu’à la création de projets tous 
plus variés les uns que les autres, mettant habilement à sa main les sons et les voix pour créer des 
territoires sonores riches pour les mots les plus précieux. Son travail mêle différentes expériences et 
techniques audios, dont la poésie, le field recording et les transformations sonores en chaîne, en plus d’un 
large imaginaire aural lui permettant de développer des systèmes de diffusion sonore complexes. Son 
intérêt principal repose sur les questions de spatialisation et d’immersion, au sein desquelles elle explore 
la relation entre le corps et l’espace à travers le son, à partir de sa propre expérience du corps en situation 
de handicap (Dispositif Espace-Corps, 2022-24, Territoires 2023). Tantôt derrière une console, tantôt au 
sol avec sa canne transformée en instrument musical, elle loue un grand souci à ce que chaque bruit, 
chaque mot, chaque souffle soit transmis à vos oreilles dans la plus grande des finesses.  
 
Cai Glover (conseils au mouvement) s’entraîne, joue et crée depuis plus de 25 ans, dans une démarche 
permanente de découverte et d’étude de la danse. De 2012 à 2022, il a travaillé comme interprète et 
chorégraphe pour Cas Public et a pris part à huit créations de la compagnie. Cai développe son propre 
langage chorégraphique au sein de la compagnie qu’il a créée, A Fichu Turning, mettant le corps dansant 
à contribution dans une quête d’expression poétique incarnée à travers la transposition du langage en 
mouvement. Au cours de sa carrière, Cai a notamment collaboré avec les chorégraphes Hélène Blackburn, 
John McFall, Simone Orlando, Lauri Stallings, Edgar Zendejas, Mathieu Murphy-Perron. Artiste 
malentendant, le fait d’entendre différemment est devenu une force motrice de sa pratique et de son 
originalité en tant que créateur, danseur et chorégraphe.  
 
Alicia Mbesha (comédienne) est congolaise d’origine et arrive au Canada à l'âge de 2 ans. Quelques 
années plus tard, elle découvre qu'elle est sourde. En entrant à l’école secondaire, elle apprend une 
nouvelle langue qui change le cours de sa vie : la langue des signes québécoise (LSQ). Elle découvre ainsi 
communauté sourde et sa culture. C’est aussi à l’école secondaire qu'elle entre en contact avec le monde 
des arts : le théâtre, la poterie, le chant signé, la poésie, etc. En grandissant, elle apprend à mieux se 
connaître, à embrasser sa personnalité et à cultiver ses passions. En fin de compte, Alicia comprend que 
sans l’art, la vie n’a pas de sens.  
 
Jennifer Manning (consultation et coaching / LSQ, LSF et culture sourde), artiste multidisciplinaire sourde 
de Sorel, se passionne depuis l’enfance pour les arts de la scène, les arts visuels et le théâtre. Issue d’une 
famille artistique (père chorégraphe, musicien, comédien et mime professionnel), elle développe très tôt 
une grande créativité et un langage corporel expressif. Privée d’accès à de nombreux contenus culturels 
en raison du manque d’accessibilité, elle apprend à interpréter le jeu des acteurs et à créer ses propres 
histoires dès l’enfance.  Cette expérience forge sa démarche artistique, ancrée dans l’observation, 
l’imaginaire et la résilience. À l’adolescence, elle s’implique activement dans le théâtre, notamment au 
Centre des loisirs des Sourds de Montréal, où elle écrit, met en scène et joue. Sa tentative d’intégrer 
l’École nationale de théâtre de Montréal est interrompue en raison de l’absence de financement 
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gouvernemental pour l’accès aux services d’interprétation. En 2023-2024, elle suit une formation à l’École 
de Théâtre Universelle à Toulouse, spécialisée pour les personnes sourdes, renforçant ainsi son 
engagement pour une meilleure représentation des artistes sourds(es). Aujourd’hui, Jennifer milite pour 
une accessibilité et une inclusion véritable dans les arts. Elle est convaincue que les artistes sourd·es ont 
leur place sur toutes les scènes, et que la richesse de leurs perspectives contribue à faire fleurir un monde 
culturel plus vibrant, diversifié et humain. Elle rêve d’un milieu artistique fluide, sans barrières, où 
chacun·e peut s’épanouir librement. 
 
Zoé Ntumba (comédienne) est une artiste habitée par le pouvoir des histoires. Née à Kinshasa, mais ayant 
grandi à Montréal, elle évolue entre deux mondes, nourrie par des récits qui façonnent son imaginaire. À 
l’École nationale de théâtre du Canada, où elle se forme en interprétation, elle découvre l’immensité du 
jeu, la force de la création collective et la magie de l’écriture dramatique. En 2023, son talent est salué 
par la bourse de la Fondation Hnatyshyn, catégorie Interprétation dramatique en théâtre français. Animée 
par une curiosité insatiable, elle s’investit dans des projets de création théâtrale, des laboratoires 
d’exploration et des ateliers artistiques auprès de jeunes issus de divers milieux. Depuis sa sortie d’école, 
on a pu la voir sur différentes scènes au Québec ainsi qu’à la télévision. Elle affectionne particulièrement 
le théâtre destiné au jeune public, collaborant notamment avec le Théâtre de l’Illusion et la Maison 
Théâtre. En tant qu’artiste d’origine congolaise, elle sait combien il est puissant de se voir, enfin, exister 
sur scène. Sa mission est claire : inspirer, ouvrir des portes, et rappeler aux jeunes qui lui ressemblent que 
le monde est un terrain de jeu où tout devient possible. 
 
Ginie Petit (interprétation en LSQ et ressource artistique) veille à rendre le théâtre accessible à la 
communauté sourde et à établir un lien entre deux cultures. Depuis son enfance, Ginie nourrit une 
passion pour les langues et les arts. Iel débute sur scène en France durant son adolescence. La naissance 
d’un enfant sourd l'incite à se former en Langue des signes au Canada. Iel poursuit ses études en LSQ tout 
en travaillant au Consortium Centre Jules-Léger dans le domaine de l’enseignement des arts à cette école 
qui est aussi celle de son enfant. Ce qui lui permet de devenir interprète de cette langue, tout en 
apprenant la culture sourde et les techniques d'interprétation. Iel collabore avec des compagnies 
théâtrales dirigées par des membres de la communauté sourde, telles que Spill Propagation et RapSourd. 
Grâce à sa maîtrise de la LSQ, son expérience et son expressivité artistique, Ginie parvient à transmettre 
les émotions des personnages de manière authentique.  
 
Marie-Pierre Petit (conseils scéniques liés à la culture sourde) 
Née au Québec et Sourde de naissance, Marie-Pierre a grandi au sein d’une famille Sourde. Marie-Pierre 
a toujours été un membre actif de la communauté Sourde. Grâce à son père, le clown Pafou, Marie-Pierre 
a été initiée à la magie et l’art de scène dès l’âge de 8 ans. Marie-Pierre a été formée en théâtre 
clownesque à l’école Clown Comédie de Francine Coté et a suivi une autre formation avec le clown Sourd 
se produisant au Cirque du Soleil, Maxim Fomitchev. Depuis 2016, Pafolie et son collègue Jaclo ont fait 
leurs preuves lors de plusieurs évènements en association avec des organismes reconnus dans le monde 
de la surdité, comme l’Association du Québec pour enfants avec problèmes auditifs (AQEPA). Elle a 
également participé au Festival Clin d’OEil à Reims, en France, en 2017. Elle a suivi la formation dispensée 
par le clown humanitaire Guillaume Vermette pour développer une pratique de clown thérapeutique dans 
le but de divertir les personnes âgées Sourdes qui vivent dans l’isolement dans les CHSLD. Elle a organisé 
avec succès un évènement pour la Société culturelle québécoise des Sourds (SCQS) avec des pièces de 
théâtre Sourd devant des spectateurs Sourds et, telle une comédienne, elle est en mesure de jouer 
différents rôles. Elle a créé une pièce théâtre « Le mythe de la main rare » avec Jennifer Manning et Hodan 
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Youssouf, avec lesquelles elle a fait des présentations dans le cadre du Festival Phénomena, à Edmonton 
et en Italie en 2023. Depuis un an elle est suivie par son coach Soizick Hébert pour se développer 
professionnellement.  
 
Cynthia St-Gelais (costumes) est créatrice costumes au théâtre, en danse et à l’opéra, diplômée en 
scénographie de l’École Nationale de théâtre du Canada en mai 2007. Elle signe entre autres la conception 
des costumes des spectacles, Intouchables au Théâtre du Rideau vert, D’Oslo au Théâtre Duceppe, 
Variations sur un temps au Théâtre de Quat’sous, La Délivrance au Centre du théâtre d’aujourd’hui, Je 
tremble I et II, au Théâtre rouge ainsi que Fanny et Alexandre au Théâtre Denise-Pelletier. Depuis 2013, 
elle a aussi travaillé comme costumière sur le film Arrival et sur les séries 1 sur 2, Trauma, The Lottery, Les 
Simone et Catastrophe. Elle est créatrice de costumes sur la série Caméra Café, nouvelle génération et la 
série Moi non plus!. Pour Cynthia, le costume s’exprime autant dans la justesse, la sobriété que dans 
l’éclat. 
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LE CARROUSEL, COMPAGNIE DE THÉÂTRE 
Compagnie de théâtre fondée en 1975, Le Carrousel se consacre essentiellement à la création et la diffusion de 
spectacles pour les jeunes publics. Sous la direction de Marie-Eve Huot, qui a succédé aux cofondateurs Suzanne 
Lebeau et Gervais Gaudreault, la compagnie mène ses recherches et développe ses projets artistiques au Québec, 
et les diffuse partout dans le monde. Depuis cinquante ans, elle a touché plus d’un million de spectateurs sur quatre 
continents et présenté des spectacles en différentes langues (français, anglais, espagnol, italien, mandarin, polonais 
et japonais). 

Le Carrousel est une équipe théâtrale rassemblée pour créer, produire et faire rayonner des spectacles pour 
l’enfance et la jeunesse. Persuadés qu'ils sont tous capables de percevoir la dimension symbolique d'une œuvre, 
nous faisons confiance aux jeunes spectateurs, comme nous faisons confiance aux artistes pour les toucher le plus 
justement. Nous poursuivons sans relâche une quête de responsabilité et de sens qui nous pousse à créer des 
spectacles sensibles et adaptés à l'enfance.  

Cette mission implique un travail approfondi de recherche et de création, qui nécessite du temps, de l'espace et de 
l'expérimentation. « Quoi dire aux enfants ? » et « Comment dire ce que l’on veut dire ? » sont les principales 
questions qui nous animent, dans une réflexion sans cesse renouvelée. 

Le Carrousel travaille depuis ses débuts au développement d’une dramaturgie forte et signifiante en direction du 
jeune public et des adultes. Sa théâtrographie comprend 32 spectacles produits en plusieurs langues. Présente sur 
la scène internationale depuis près de 40 ans, la compagnie a été la première au Canada à jeter les bases de la 
coproduction en jeune public au Québec et à l’étranger. En France, elle bénéficie de la complicité et de la fidélité 
de plusieurs scènes importantes pour la mise en place de ses tournées de lancement, ce qui lui permet d’être 
présente sur le territoire depuis 1983 et d’essaimer vers d’autres pays européens. Son travail de développement 
sur les territoires hispanophones depuis près de 35 ans témoigne également de la qualité des échanges établis avec 
ces communautés. Le Carrousel figure parmi les compagnies de tournée et de création canadienne offrant un 
rayonnement national et international des plus importants, tous secteurs confondus. 

  
115 TOURNÉES INTERNATIONALES | 33 CRÉATIONS | 105 FESTIVALS INTERNATIONAUX 

+ DE 5 500 REPRÉSENTATIONS | + DE 1 000 000 DE SPECTATEURS 

RÉPERTOIRE TRADUIT EN 28 LANGUES | PLUS DE 55 PUBLICATIONS DE PAR LE MONDE 

 
Direction artistique Marie-Eve Huot | Direction générale Josianne Dicaire | Direction financière Nathalie Ménard 
| Direction technique Nicolas Fortin | Adjointe à la direction technique Marie-Hélène Grisé | Responsable de la 
diffusion et du développement Clémentine Rapatout | Adjoint à la direction artistique et soutien aux activités Ludger 
Côté 

 
2017, rue Parthenais, Montréal (Québec) Canada H2K 3T1 

Téléphone : +1-514-529-6309   Télécopieur : +1-514-529-6952 
Courriel : theatre@lecarrousel.net   Site Internet : www.lecarrousel.net 

http://www.lecarrousel.net/


THÉÂTROGRAPHIE DU CARROUSEL 
 
De  Marie-Hélène Larose-Truchon  
2023 JOSÉPHINE ET LES GRANDES PERSONNES 
 
De  Martin Bellemare  
2023 UNE PETITE FÊTE – CABARET DE LA DISSIDENCE 
 
De  Zoë Demoustier  
2023 CHŒUR BATTANT 
 
De Emilie Plazolles en collaboration avec Yannick 

Duret et Gilles Abel 
2021 LA QUESTION DU DEVOIR 
 
De  Martin Bellemare  
2016 DES PIEDS ET DES MAINS une collaboration avec le 

Théâtre Ébouriffé 
 
De  Michèle Lemieux  
2010 NUIT D’ORAGE  
 
De  Geneviève Billette  
2005 LE PAYS DES GENOUX  
 
De  Dominick Pareauteau-Lebeuf  
1999 L’AUTOROUTE  
 
De Normand Chaurette  
1996 PETIT NAVIRE  
 
De Hélène Lasnier  
1988 242M106 

 
 
 
De  Suzanne Lebeau   
2021 ANTIGONE SOUS LE SOLEIL DE MIDI 
2018 UNE LUNE ENTRE DEUX MAISONS 
2016 TROIS PETITES SŒURS 
2014 CHAÎNE DE MONTAGE 
2013 GRETEL ET HANSEL 
2012 UNE LUNE ENTRE DEUX MAISONS 
2009 LE BRUIT DES OS QUI CRAQUENT  
2006 SOULIERS DE SABLE  
2002 PETIT PIERRE  
1997 L’OGRELET  
1994 SALVADOR 
1993 CONTES D’ENFANTS RÉELS  
1991 CONTE DU JOUR ET DE LA NUIT  
1989 COMMENT VIVRE PARMI LES HOMMES QUAND ON EST 

UN GÉANT  
1987 GIL, d’après Quand j’avais 5 ans je m’ai tué 
1984 LA MARELLE 
1982 LES PETITS POUVOIRS 
1979 UNE LUNE ENTRE DEUX MAISONS  
1978 PETITE VILLE DEVIENDRA GRANDE  
1977 LA CHANSON IMPROVISÉE  
 CHUT ! CHUT ! PAS SI FORT ! 
1976 LE JARDIN QUI S’ANIME  
1975 TI-JEAN VOUDRAIT BEN S’MARIER MAIS...

DES CRÉATIONS QUI S’INSCRIVENT DANS L’HISTOIRE 
Une lune entre deux maisons : première pièce canadienne écrite pour la petite enfance. Les petits pouvoirs : Chalmers 
Children’s Play Award en 1985. Gil, d’après le roman de Howard Buten, Quand j’avais cinq ans, je m’ai tué : Meilleure 
production jeunes publics 1987-1988 (Association québécoise des critiques de théâtre (AQCT)). Conte du jour et de la 
nuit : Grand Prix de Théâtre du Journal de Montréal en 1991. Contes d’enfants réels : Meilleure production jeunes publics 
1992-1993 (AQCT et Académie québécoise du théâtre). Salvador : Prix Francophonie jeunesse Radio France 
Internationale (RFI) en 1994. Petit navire : Grand Prix Tchicaya U Tam’Si du concours RFI Théâtre 1996. L’Ogrelet : 
Masques du texte original et de la conception d’éclairages 2000 (Académie québécoise du théâtre) et Prix Teatralia 2000 
(Madrid). Petit Pierre : Prix du Mérite technique 2004 de l’Institut canadien des technologies scénographiques. Le pays 
des genoux : Prix littéraire du Gouverneur général du Canada 2005. Cuentos de niños reales : Premios Atina 2006, prix du 
meilleur spectacle étranger présenté en Argentine. Le bruit des os qui craquent : Prix de littérature dramatique des 
collégiens en Île-de-France Collidram 2010, Prix littéraire du Gouverneur général 2009, Prix de la critique 2009, remis par 
l’Association québécoise des critiques de théâtre, Prix Sony Labou Tansi des lycéens 2009, Distinction de la Comédie-
Française 2008 et Prix des Journées de Lyon des auteurs de théâtre 2007. Une lune entre deux maisons : prix 
LOJIQ/RIDEAU Francophonie en 2013. Chaîne de montage : proclamée Meilleure œuvre internationale présentée à 
Córdoba en 2015, PREMIO PROVINCIAL DE TEATRO 2016. Trois petites sœurs : Prix des lecteurs de théâtre du Cher 
(France) 2018 et Prix Louise-LaHaye (CEAD) 2019. Une petite fête – Cabaret de la dissidence : Finaliste au Prix de la critique 
de Montréal.  


