




« Ce Monde, tel qu'il est fait, n'est pas supportable.
J'ai donc besoin de la Lune, ou du bonheur, ou de

l'immortalité, de quelque chose qui soit dément
peut être, mais qui ne soit pas de ce Monde. »

Témoin de son temps Albert Camus n’aura de cesse au cours de sa vie
de résister à toutes les idéologies et pensées uniformes qui détournent
l’homme de l'humain. Depuis son engagement contre le nazisme, et par
delà même tous les extrêmismes comme le marxisme, contrairement à
beaucoup des grands penseurs de son époque, le prix Nobel de littéra-
ture deviendra pour bon nombre, un porte étendard de la lumière et de
la liberté. Mais que reste t-il aujourd’hui de son oeuvre et de sa pensée?

S’il est des personnes qui peuvent en être aujourd’hui les héritiers et
se réclamer de sa philosophie, c’est bien entendu les artistes et créa-
teurs d’oeuvres originales dans lequelles se mèlent, puissance des
mots, et force des idées lumineuses et pacifiques. Qu’il s’agisse de
LAZULI, le groupe de rock progressif alesien, qui poursuit sa croisade
musicale à travers l’Europe, ou bien encore le Cirque du Soleil et son
spectacle VAREKAI, qui signifie en langage romanichel « peu importe
le lieu »; les artistes démontrent que ce sera par l’Art et le talent multi-
culturel que la « Vérité » cheminera de part le Monde et la région du sud
de la France, jusqu’à atteindre le coeur et l’Âme des gens.
Mais si la musique reste le vecteur principal de ce nouveau numéro
d’Emotions Magazine, avec la présentation des univers singuliers de
groupes de renom comme EUROPE et son rock pulpeux venant de
Suède, un coup de projecteur est également donné aux groupes émer-
gents tels que les montpellierains KURSED et les parisiens MINUIT. Le
spectacle vivant est aussi à l’honneur avec la présentation de la comé-
die musicale LE ROI ARTHUR, le Festival Japan Matsuri et l’Exposition
Paris Comics Expo ! 
Nous commencerons ce nouvel épisode avec le souvenir ému et la
pensée pour un grand comédien qui vient de nous quitter : Michel
Galabru, le dernier des Géants. Ce fut une grande joie pour moi de par-
tager de grands moments de bonheur et de rire avec ce grand artiste
qui manque déjà au théâtre et cinéma français.

Voilà encore, des reportages et des interviews inédites que je vous
invite à découvrir dans ce nouveau numéro d’Emotions Magazine épi-
sode N°35 et je vous en souhaite une bonne lecture !

Jean-Luc Bouazdia, Directeur de la Publication.Jean-Luc Bouazdia, Directeur de la Publication.

Albert Camus









IIl était l’une des plus grande « figure »  du théâtre et
du cinéma français. Tantôt ovationné pour l’excel-
lence de son travail de comédien, tantôt moqué pour
la facilité de ses choix, à l’instar d’un Raimu, Michel
Simon ou bien encore Pierre Mondy, Michel Galabru
aura laissé sur près de soixante dix ans de carrière
une oeuvre de talent incommensurable, tant la palette
d’émotions qu’il pouvait exprimer était large et dense.
Une présence sur scène indéniable, une voix lourde,
profonde et sincère, qui laissait transparaître ses ori-
gines méditerranéennes et l’amour qu’il portait aux
siens. Il était l’héritier d’un certain style de comédie
qu’il a autant exercé au théâtre et au cinéma; cet
acting comme disent les anglo-saxons, je me sou-
viens encore de sa voix tonitruante crier à qui voulait
bien l’entendre :
« Mais qu’est-il allé faire dans cette galère !!! ».
Oui, il était Géronte, dans Les Fourberies de Scapin
de Molière, adapté au cinéma par Roger Coggio en
1980. C’est d’abord dans ce rôle mixte, entre théâtre
et cinéma que j’ai découvert et aimé Michel Galabru. 

Et vous Christian Sempéré, comment s’est passé
votre première rencontre avec Michel Galabru ?

Christian Sempéré : Il faut dire que Michel Galabru est
venu à Pézenas en 1950, c'était la direction de la culture
qui l'avait invité. Moi je l'ai connu personnellement à tra-
vers les spectacles que l'on a produit dans le cadre du
Festival de la Mirondela dels Arts. Il a du venir une ving-
taine de fois en spectacle à Pézenas. C'est en 1996, sous
ma présidence à la Mirondela dels Arts que nous nous
sommes connus. Au fil du temps, avec toute la famille
Galabru, son fils Jean, sa fille Emmanuelle et sa femme,
nous avons fraternisé et il s'est créé des liens d'amitié, qui
ont été magnifiques parce que Michel Galabru était un
homme simple qui ne se prenait pas la tête. Il n’avait avec
nous et tous les membres de la Mirondela dels Arts que
des rapports amicaux. Son esprit restera à jamais avec
nous au Théâtre de Verdure qu'il affectionnait temps. 





« En ce début d'année, un ami nous a quitté.
Michel Galabru aimait Pézenas et son Théâtre
de Verdure qui pour lui, avait un souvenir fami-
lial. Il restera pour nous une figure incontourna-
ble de la Mirondela dels Arts, simple et émou-
vante. Comique et exubérant, il venait après
les représentations, partager et boire le
verre de l'amitié des Caves Molière,
avec son public qu'il respectait et qui
était pour lui l'âme de sa carrière. Les
pieds dans une bassine d'eau froide, le
rire tonitruant, il était sans nul doute un
homme populaire et authentique ...
Et les piscénois le savaient bien !
J'en suis sûr, son sourire d'une grande
tendresse planera éternellement sur la
Mirondela dels Arts. Merci Michel pour
tous les beaux spectacles que tu nous
as offerts. Nous ne t'oublierons pas !
Tes empreintes posées sur le cours
Jean Jaurès nous mèneront inévitable-
ment vers ce magnifique Théâtre de
Verdure, au Parc sans Soucis, où tu
aimais te produire. Durant toute l'an-
née 2015, de nombreux mirondeliens
et mirondeliennes, chers à notre coeur,
nous ont quitté et nous leurs rendont
également hommage aujourd'hui. » 

Christian Sempéré









PPour sa 6ème édition, le Festival Japan Matsuri s’installe dans le cadre du Parc des Expositions de Montpellier.
Un espace avantageux que la nouvelle équipe organisatrice va mettre à disposition pour les associations qui
vont exposer tout ce que le Japon fait de meilleur dans le domaine des Arts et de la Culture.
Après les précédentes éditions qui ont été couronnées de succès, ce festival est un événement majeur de la
région Languedoc-Roussillon, dans le genre culture japonaise pop, ludique et traditionnelle.
Les 12 et 13 Mars prochain, Japan Matsuri va vous proposer un contenu exclusif parmi lesquels des concerts,
défilés de mode, le traditionnel concours de cosplay, karaoké et conférences. Un espace dédié aux jeux vidéos
et ludiques occupera une surface de 2500 m² pour accueillir les différents modules et scènes.   
2000 m² d’espace seront consacrés à la culture traditionnelle asiatique où les visiteurs auront l’occasion de
s’initier et assister aux ateliers et performance des arts traditionnels japonais. Un village japonais sera créé
ainsi qu’un espace restauration et cuisine japonaise sans oublier les Arts Martiaux et bien être.
Une zone d’exposition de mangas, avec la présence de professionnels, ainsi que des amateurs. Des démons-
trations pour le public et ateliers workshop seront organisés avec sur scène de l’habillage traditionnel, des coif-
fes et maquillages de geisha, ainsi que des démonstrations de calligraphie, d’habillage de kimonos furisode,
uchikake … suivi de défilés avec les plus beaux kimonos. Il sera demandé au public d’élire le modèle le plus
élégant. Le Festival Japan Matsuri 2016 donne donc rendez-vous les 12 et 13 Mars prochain aux amateurs éclai-
rés comme les curieux désireux de connaître l’univers culturel issu du Japon, au passé, présent ... et Futur !  





CCela commence toujours par : il était une fois, il y a bien longtemps ... et La Légende du Roi Arthur, ne déroge
pas à la règle, car c’est l’un des plus beaux et des plus merveilleux contes, aujourd’hui adapté dans un spec-
tacle musical féérique. Les spectateurs sont plongés à travers les aventures d’Arthur et d’Excalibur, l’épée des
Rois, les amours de Lancelot du Lac et de la reine Guenièvre ... Sans oublier la fée Morgane qui manigance,
mais fort heureusement l’enchanteur Merlin n’est pas loin !
Créé par Dove Attia, mis en scène et chorégraphié par Giuliano Peparini, ce spectacle musical promet d’être
grandiose, avec près de 50 personnes sur scène, chanteurs, danseurs, comédiens et musiciens, plus de 20
décors et près de 400 costumes. Chants, danses, comédie, magie, féérie et émotions seront au rendez-vous de
ce voyage musical qui nous plonge dans les décors de la Bretagne médiévale et les mystères de la féerie cel-
tique. La Légende du Roi Arthur met en scène les héros légendaires plus que jamais présents dans notre
inconscient collectif tels que Arthur, Guenièvre, Merlin, Morgane, Lancelot, Perceval, Gauvin, Tristan, Yseult
ainsi que de nombreux mythes tels que Excalibur, Camelot, les Chevaliers de la Table Ronde et la Quête du
Graal. Charlie Boisseau et Fabien Incardona, incarnant respectivement Lancelot et Méléagant était très récem-
ment à Montpellier pour faire la présention du spectacle. Rencontre.



Jean-Luc Bouazdia : Pour débuter cette interview,
voici ne question pour tous les deux, Charlie et Fabien.
Pour vous, participer à cette grande comédie musicale
qu’est le Roi Arthur, est-ce qu’il s’agit d’abord de parti-
ciper à une grosse structure, pour vous faire connaître
et après développer vos propres projets ? 

Fabien Incardona : C’est à la fois un petit peu de tout
ça en fait. Le premier moteur, c’est la passion.
Effectivement moi j’avais déjà fait de la comédie musi-
cale, c’était pour Roméo et Juliette. Et puis tous les
deux, avec Charlie, on a fait des télé-crochets.
Lui «The Voice» et moi «The Voice» et «Rising Stars», 
et en fait pour ma part, Dove Attia était derrière son
écran. J’avais chanté «S.O.S d’un terrien en détresse»
de Daniel Balavoine. Il m’a remarqué lors de cette
prestation et il m’a offert le rôle de Méléagant. 

Charlie Boisseau : Pour moi j’étais infirmier, à Alès.
J’ai posté une vidéo sur Youtube et «The Voice» m’a
contacté pour participer à l’émission. A la sortie de
l’émission, Dove m’appelle pour me demander si ça
m’intéresse d’interpréter Lancelot, voilà. Ensuite pour
répondre à la question, oui moi j’étais à la recherche
d’un apprentissage en fait, car ce que nous faisons,
c’est aussi une école. Une comédie musicale à mes
yeux, on apprend à jouer la comédie. Pour le coup, on
apprend à faire de l’escrime, on se perfectionne en
chant. Voilà, on apprend beaucoup de choses, même
humainement. C’est aussi une belle vitrine, car les
comédies musicales de Dove Attia sont gage de qua-
lité. Donc pour la continuité, c’est assez intéressant
pour développer nos projets personnels. C’est un tout.

J-L B : Concernant la comédie musicale par elle-
même, est-ce que vous étiez, vous même, imprégnés
de cet univers du Roi Arthur ?

F I : Pas du tout. En fait, ce projet remonte à il y a un
an maintenant, lors de la proposition des rôles. Au tout
début, on nous a juste parlé du thème, brièvement de
quoi ça parlait. Pour ma part, je ne me suis pas laissé
influencer par les films sur le Roi Arthur, ni quoi que ce
soit. J’avais envie de laisser la liberté totale à mon per-
sonnage. J’ai juste regardé les séries médiévales
actuelles comme Game of Thrones et Viking. Puis j’ai
regardé des rôles de méchants, dans le 5ème élément,
Pirate des Caraïbes, pour le côté «un peu barré» de
Johnny Depp. Il y a ce côté très excentrique et très
marqué de mon personnage. Et puis on a commencé à
entrer complètement  dans  la légende, dès l’instant où   



reçu le livret. Donc ça c’était fin juit 2015, juste avant de
débuter les répétitions. 

J-L B : Combien de temps ont duré les répétitions ?

C B : Deux mois, mais pendant 6 mois on a pris des
cours de comédie, d’escrime, une véritable formation. 

J-L B : Le rendu que vous allez donner sur scène est très
réaliste, à la vue de tout ce travail que vous avez réalisé
en amont du spectacle ? 

F I : Oui il y a le côté comédie musicale, que l’on a pu voir
dans Notre Dame de Paris, etc ... On fait de la comédie
musicale, mais il y a ce vent très frais, c’est très novateur
au niveau de la mise en scène, avec un immense écran
à leds qui prend toute l’arrière scène, avec de la 3D et les
projections réalistes. C’est assez grandiose d’après ce
que l’on entend de la part du public qui est déjà venu
nous voir à Paris. 

C B : Que ce soit les décors, les costumes, les chan-
sons, on en a plein les yeux pour le coup.

J-L B : Vous avez déjà joué sur Paris, sur un assemblage
de scène «fixe», tandis que là vous partez sur les routes
de France.

C B : Alors là on a déjà eu un petit aperçu, car nous som-
mes partis à Lille et nous y avons fait 7 représentations. 
Donc, ça a été une découverte pour nous, de partir en
tournée comme ça et on a été agréablement surpris. On
nous avait prévenu que le public lillois était très chaud,
mais à ce point là, non. 

J-L B : Donc le public a bien perçu le spectacle et les
messages qui doivent apparaître en filigranes ?

F I : Tous les messages que le spectacle peut faire pas-
ser, sont très intemporels. Que ce soit le triangle amou-
reux sur le premier plan avec Lancelot, Guenièvre et
Arthur, tout le monde peut être amené à le vivre. Ensuite
il y a toutes ces histoires de guerres de paix, avec plus
de profondeur et qui parlent à beaucoup de monde et qui
sont très bien traités.

J-L B : Peut-on imaginer voir s’exporter ce spectacle
dans le monde entier ?

C B : Peut être asiatique, la Corée du Sud et Taiwan, car
beaucoup de comédies musicales se sont exportées là-
bas. Tous les textes sont traduits sur place là-bas. 









LL’Univers de LAZULI est décidément bien vaste et ce nouvel album baptisé « Nos Âmes saoules » a de quoi
porter la lumière et le son à un public de fans de plus en plus large. Après « Tant que l’herbe est grasse » sorti
en 2014, Dominique Leonetti, la voix et les mots de LAZULI, revient sur le devant de la scène avec son frère
Claude, Ged, Romain et Vincent. Deux années se sont écoulées, et notre Monde n’a pas encore capitulé face à
l’adversité. Nos héros troubadours se sont exilés hors de nos contrées languedociennes et ont écumés les scè-
nes de l’Europe. De quoi inspirer le groupe et leur permettre d’ajouter ce nouvel opus à leur carrière déjà lon-
gue. L’album Nos Âmes saoules offre alors une lecture d’un paysage tourmenté certes, mais toujours en quête
d’absolue nécéssité de vivre pour ne pas survivre. Rencontre. 



Jean-Luc Bouazdia : « Nos Âmes saoules » est le
nouvel opus à votre discographie. Un album assez
singulier, déroutant dans la mesure où l'on s'at-
tendrait à vous voir jouer sur un terrain plus
flamboyant, plus lyrique ...
Mais tout est dans le titre en fait, nos âmes
saoules est minimaliste jusque dans le visuel
de la pochette. Une tonalité musicale très
douce, presque susurrée, mais au texte très
percutant, enragé, avec une forme de colère
rentrée.
Comment s'est passé la composition de ce
nouvel album, a t-il été influencé par les tragi-
ques derniers événements des attentats ? 

Dominique Léonetti : L’album a été écrit et enre-
gistré avant. Mais étrangement, les chansons se
sont mises à résonner différemment à ce moment là,
comme si certaines avaient été écrites le jour même.
A tel point que le lendemain des attentats, dans l’émo-
tion, depuis notre hôtel (nous étions alors en tournée en
Allemagne) nous avons filmé une impro de piano construite
sur le thème d’une de nos nouvelles chansons « le temps est
à la rage ».
L’idée nous est venue en traversant la salle de restaurant où trô-
nait un piano à queue. Nous avons posté la vidéo sur notre face
book accompagnée du texte du morceau en question. La résonnance
des paroles était telle, qu’il nous est alors apparu criant, que ce disque
à venir, collerait malgré lui à son époque. Malheureusement.
Cet album est en effet plus minimaliste que ses prédécesseurs, j’imagine
que nous avions besoin d’espace, comme on peut en avoir besoin dans des
instants troubles et embrumés !
Nous avons été plus concis cette fois, et c’est vrai, nous avons épuré le visuel
et avons baissé le ton, peut-être une façon inconsciente d’inciter l’auditeur
à l’écoute. Si une tonalité prédomine, c’est peut-être dû au fait qu’il a
été écrit dans un labs de temps assez court et dans une même
inspiration. « Nos âmes saoules » est né derrière une
fenêtre, en spectateur.

J-L B : La pochette de l'album que je qualifierai de
« Christique », avec cette silhouette universelle,
bras tendus qui se veut empathique et rassem-
bleuse, est très intéressante car elle transfigure
le parcours du groupe ces derniers mois, avec
cette tournée, notamment au Royaume Uni et
très récemment en Italie.
L'étendard de Lazuli a été planté loin au-delà
de l'horizon alors que dans le sud de la France
et le Languedoc-Roussillon d'où vous êtes ori-
ginaires, peu de Festivals vous programment.
Que pensez-vous de ce peu de considération



des  programmateurs  fait  aux  artistes et aux groupes dit
« locaux » dont Lazuli ?

D L : J’ai cessé de juger les programmateurs car c’est le
seul moyen pour nous ne pas devenir désabusés. Nous
avons perdu trop de temps avec eux, à les poursuivre, à
essayer de les convaincre, en vain. Je ne cherche plus de
raisons à leur désintérêt depuis que nous avons une vie
en dehors de notre région et de notre pays. Les questions
existentielles sur notre propre musique et notre propre
image n’ont plus lieux d’être. Peut-être est-ce à eux de
s’en poser !
J’ai eu mes réponses ces dernières années, à l’instar des
2 derniers mois de 2015 où nous avons enchainé 35
concerts en Europe sans rentrer chez nous, de
l’Angleterre à la Pologne, en passant par l’Allemagne, la
Suisse, les Pays–Bas et l’Ecosse; l’accueil fut tel que je
me dis qu’il y a une incohérence à ne pas pouvoir jouer
chez nous.
Je n’ai pas ou plus de colère personnelle envers ces pro-
grammateurs mais j’éprouve de la tristesse en pensant à
tous ces groupes qui restent sur le carreau pour de faus-
ses raisons économiques ou par snobismes ou en dehors
des courants de modes.
Et cette silhouette au bras ouverts sur notre album, pour-
rait effectivement être à l’image de notre état d’esprit.
Nous voulons vivre et partager tous les bonheurs qui se
présentent.

J-L B : Comme je le disais, la tonalité de ce nouvel album
est très intimiste, j'imagine que sur scène, certains mor-
ceaux risquent d'être très émouvants à interpréter.
Vous avez déjà commencé à présenter les nouvelles com-
positions sur scène, comment le public a t-il perçu ce nou-
vel opus ?

D L : Nous rentrons justement d’Italie où nous avons joué
pratiquement la totalité de l’album pour la première fois.
J’ai  d’ailleurs  remercié le public Italien d’être notre
cobaye ! L’émotion fut grande pour nous, nous avons eu
des sensations nouvelles, c’était bon !!!
Double effet Kiss Cool: le plaisir de maitriser la chose et
celui de se laisser embarquer et dépasser par l’interpréta-
tion  nouvelle. Le  contraste entre les passages plus puis-
sants prennent une autre ampleur en concert.
J’ai adoré rentrer sur scène en étant accompagné unique-
ment par le piano de Romain, malgré la peur qui m’ac-
compagnait elle aussi! J’ai adoré sentir  Claude, Ged et
Vincent, un après l’autre venir nous rejoindre et emmener
la chanson ailleurs.
Quant au public, il m’a semblé accompagner les mor-
ceaux avec la même intensité, comme un sixième musi-
cien. Mais la véritable réponse à cette question appartient
à nos amis Italiens…

J-L B : Les mots et le langage musical de Lazuli est très
cinématographique.



Peut-on imaginer vous voir un jour mettre en image sous
la forme de clips, court-métrage, votre univers singulier ?

D L : Justement, nous tournons un clip dans quelques
jours !!! Le manque d’images est une de nos grandes frus-
trations, car chacune de nos chansons nous en inspire.
Dans un monde ou l’argent ne serait pas indispensable à
la réalisation de certaines idées, nous aurions un clip pour
chacun de nos titres ! Pas mal de nos rêves se réalisent
ces dernières années; pour avoir la force de continuer à
avancer il faut des rêves, ils sont des moteurs. « Moteur »
« vous avez dit moteur » ???!!!
Rêvons de cinéma… pourquoi pas !

J-L B : Pensez-vous possible voir nécessaire de devoir
passer  par  un chaos pour pouvoir revoir, retrouver notre 
lumière intérieure ?
Le fait de jouer sur scène peut-il y contribuer ?

D L : Certains artistes ouvrent des voies et nous aident à
nous révéler, certains sont déterminants dans nos façons
de voir la vie. Je ne prétends pas que Lazuli ait un quel-
conque pouvoir pour éclairer le chemin de qui que ce soit
mais le fait de pouvoir dire les choses, grâce à la tribune
que nous confère la scène, peut aider ceux qui nous écou-
tent  à  ne  pas  se  sentir seuls à les penser. Je chante et
partage  mes  sentiments, j’ai des retours, des échos et ça

fait du bien ... ça me fait du bien; peut-être que finalement
nous nous éclairons les uns les autres !
Est-ce que cela peut atteindre ceux avec qui nous ne
sommes pas en accord, j’ai des doutes… mais je veux
bien tenter le coup ! Le désordre actuel est malheureuse-
ment une source d’inspiration, plus je me sens désemparé
plus j’ai besoin de l’écrire et de jeter ma bouteille à la mer.
L’homme doit-il toujours passer par le chaos pour ouvrir
les yeux ? Je me laisserai aller à dire que oui mais j’ai
besoin de continuer à croire le contraire. J’ai envie de pen-
ser que nos cervelles et nos cœurs peuvent suffire à évi-
ter certaines erreurs avant la rupture. Je rêve à de grands
bouleversements, à la lumière dont tu parles, à des  prises
de  conscience collective; c’est un peu le sujet de notre
chanson « le lierre », sur ces carcans, ces camisoles qui
nous en empêchent. Mais je ne crois pas aux révélations
soudaines, ou que faire table rase du passé puisse faire
que tout soit plus beau par magie. J’ai bien peur que les
révolutions soient de plus en plus difficiles à mener tant
l’individualisme prédomine dans nos sociétés. Les révolu-
tions sont souvent récupérées et ne tournent pas toujours
comme on les a espérées. Certains pays en ont fait les
frais ces dernières années. Je ne crois pas à l’homme pro-
videntiel, je crois aux petits gestes de chacun. En ce sens,
peut-être que les petites idées et les sentiments qui se
baladent sur une scène peuvent aider à la tolérance et à
la clairvoyance.









LLe Cirque du Soleil est une oeuvre humaine, avant toutes autres choses. Si au fil des ans depuis près de qua-
rante ans, la structure québecoise a su devenir internationale, c’est uniquement par la puissance des forces
vives qui la compose, dans l’ombre et la lumière des projecteurs. Une démonstration du talent de la compagnie
s’est déroulée à Montpellier il y a quelques semaines avec la présentation du spectacle VAREKAI. Tant d’un
point de vue des acrobaties spectaculaires des artistes présents ce jour là que de la sincérité des resposables
des relations publiques du Cirque du Soleil, chaque moment de partage avec les intervenants est un moment
de lumière et de fraternité. Julie Desmarais est responsable de la tournée du spectacle VAREKAI en France.
David Piché est un violoniste soliste de grand talent. Tous deux sont venus présenter l’univers du Cirque du
Soleil et nous parler de leur relation personnelle avec cet incroyable barnum, qu’est une tournée en France d’un
grand spectacle comme VAREKAI. Le titre vient du langage romanichel et veut dire « Peu importe le lieu ».



J D : Alors VAREKAI au sein du Cirque du Soleil, c’est
quelque chose « d’organique ». Comme vous l’avez dit, le
spectacle a été créé en 2002 et nous sommes en 2016.
Le spectacle a débuté sa carrière en chapiteau et il a été
adapté pour tourner en Aréna.
A partir du moment où l’on a décidé de changer la struc-
ture du spectacle, il a fallu revoir notre façon de faire. En
chapiteau le montage c’est 10 jours et en Aréna c’est 12
heures avec le même nombre de personnes. Tous les élé-
ments sont sur roulettes.
Au niveau de l’artistique, il y a un directeur artistique qui
voyage avec le spectacle. Son rôle est de s’assurer que
l’Âme et l’intégrité du spectacle existe toujours, malgré les
changements au fil du temps.
Il peut y avoir des nouveaux numéros, mais ceux-ci doi-
vent respecter l’Âme du spectacle. 

Jean-Luc Bouazdia : Julie Desmarais, vous êtes la
représentante en France du Cirque du Soleil pour le spe-
cacle VAREKAI. Comme tous les univers qui sont explo-
rés dans chaque création du Cirque du Soleil, celui-ci
nous plonge dans une thématique singulière inspirée du
mythe d’Icare.
Mais pourriez-vous nous en dire un peu plus  ?

Julie Desmarais : L’histoire nous plonge dans l’inconnu
et l’aventure. VAREKA, c’est une histoire d’Amour, mais
c’est également une histoire que l’on peut suivre du début
à la fin, avec un rôle titre : Icare. Lorsqu’il vole trop près du
soleil, il se brûle les ailes et tombe ...
Contrairement à la mythologie, Il tombe dans la forêt
enchantée où il rencontre différentes créatures qui l’aident
à travers son cheminement, à retrouver la force de mar-
cher. Le message qui est délivré par VAREKAI est très
positif, car il évoque l’idée de tendre la main à l’autre qui
se trouve en difficulté pour lui donner son aide.
Il y a toujours quelqu’un qui est là pour
vous aider. Ceci est raconté à tra-
vers différentes acrobaties et la
musique qui accompagne le
spectacle. 

J-L B: VAREKAI a été créé par
Dominic Champagne, la première
représentation a eu lieu en 2002 à
Montréal. Comme cela, vous avez che-
miné tout autour du Monde. 50 pays, 130
villes et du 17 au 20 Mars au Park&Suites
Arena de Montpellier. 
Comme tous les spectacles du Cirque du
Soleil, il y a énormément d’artistes qui viennent
du monde entier. Est-ce que vous pouvez nous
expliquer la complexité à réunir sur un même pla-
teau autant de nationalités différentes ?

J D : Pour VAREKAI, nous avons au total 100 per-
sonnes qui travaillent, qui s’affairent à mettre le
spectacle sur pieds. Soit par le montage, soit par les
éléments techniques, et à l’intérieur de ces 100 per-
sonnes, il y a 50 personnes qui proviennent de 19
nationalités différentes. Ce sont les musiciens, les
acrobates, les clowns, tous les personnages qui
font partie de la mise en scène.

J-L B : Comme je le disais, le spectacle a été créé
en 2002 et j’imagine que plusieurs artistes ont inter-
prété chaque rôle du spectacle. Comment se passe
l’intégration d’un nouvel artiste ?



Jean-Luc Bouazdia : David Piché, vous avez 28 ans et
vous êtes violoniste au sein de la troupe du spectacle
VAREKAI. Avant toutes choses, j’aimerai en venir à votre
parcours personnel. Comment en êtes-vous venu à faire
du violon et intégrer le Cirque du Soleil ?

David Piché : En fait, j’ai commencé à jouer du violon à
l’âge de 8 ans. Je dois dire que j’ai commencé assez tard.
Beaucoup de violonistes commencent plus jeunes. Puis
j’ai suivi le parcours des écoles privées, et vers l’âge de
16 ans, c’est à ce moment là que j’ai décidé d’en faire véri-
tablement ma carrière. C’est aussi à ce moment là que j’ai
vu mon premier spectacle du Cirque du Soleil, c’était
CORTÉO. J’ai réalisé à ce moment là qu’il était possible
de jouer autre chose que du « classique ». La plupart du
temps, on associe le violon à la musique classique la plu-
part du temps; et puis j’avais envie de jouer sur scène
d’autres styles en voyant les musiques du Cirque du
Soleil. Maintenant faire de la scène, être soliste, jouer la
comédie devant un plublic, j’ai trouvé ça formidable.
A partir de là, j’ai travaillé en me disant qu’un
jour moi aussi, je ferai partie de la troupe du
Cirque du Soleil.

J-L B : Alors donc comme je le disais, vous
êtes violoniste soliste et dans chaque spec-
tacle, la musique est jouée en direct et les
musiciens sont partie prenante dans VAREKAI,
ce qui est assez rare par rapport à d’autres spec-
tacles. Comment se passe la mise en scène
pour les musiciens ?

D P : Tout dépend du rôle.
Moi dans mon cas ici, j’ai
certes une partie soliste
dans le spectacle. Je
viens sur scène avec l’ar-
tiste qui doit faire son
numéro et je dois agir avec
ces personnes là. Tout le
monde a des rôles différents en tant
que musicien et on joue du début à la
fin. Nous on doit toujours servir ce qui se
passe sur scène, enjoliver et rajouter de l’émo-
tion à tout ce qui se passe. Pour ma part, je fais
un peu « d’acting », ce qui rend un peu la
chose, plus intéressante,en fait.

J-L B : Le Cirque du Soleil, c’est plus de 20
spectacles qui tournent dans le monde
entier. Nous avons connu ici à Montpellier



QUIDAM en 2014 et ALEGRIA en 2012. Quant à  votre participation, vous
n’avez fait que VAREKAI ou d’autres spectacles du Cirque du Soleil ?

D P : Au Cirque du Soleil, c’est mon premier spectacle. J’ai participé à
d’autres spectacles avant, mais venant d’autres compagnies. Tout

dépend aussi de notre instrument. Alors dans mon cas c’est le vio-
lon et il n’y a pas du violon sur tous les spectacles. Quand il y a le

casting, les artistes sont choisis en fonction du profil qui convien-
drait à chaque spectacle. Pour VAREKAI, je joue du violon
classique et du violon électrique aussi. On n’a pas de guitare
électrique et le violon électrique prend la place de la guitare
électrique. Alors c’est un profil particulier qu’il n’y a pas sur
d’autres spectacles du Cirque du Soleil.
Pour moi, qui joue d’autres styles, c’est très intéressant ! 

J-L B : Oui comme vous le disiez, cela apporte une valeur
ajoutée à votre carrière que si vous jouiez uniquement dans
des orchestres classiques. Il y a plus de cinquante nationali-
tés sur le spectacle. Vous concernant, vous êtes québec-
qois, notre cousin du Québec et vous vous exprimez en
français. Mais comment font toutes ces personnalités pour
communiquer entre-elles ?

D P : Je dirais que le mélange des cultures fait que cela
rend le cirque « homogène ». Même si nous avons des

cultures différentes, c’est ce qui donne la force à notre
cirque. Parce que tout le monde a des forces et des

faiblesses et nous unissons nos forces pour ne
pas avoir de faiblesses.
Notre langue est l’anglais, qui est la langue du
cirque de part le Monde. On se met tous à
apprendre la culture des autres, par la nourri-

ture par exemple. On essaie d’apprendre un
peu la langue des autres, c’est ce qui rend le tra-

vail intéressant aussi. 

J-L B : Toute cette richesse, lorsque vous vous
cotoyez en coulisses, cela se traduit également sur
scène, lors de la représentation ?

D P : Je suis d’accord, à chaque représentation, tout le
monde met du sien, pour que le spectacle se passe dans les

meilleures conditions. 
Nous avons tous des expériences différentes, que ce soit de
l’acrobatie, que ce soit de la musique, on vient tous de mondes
différents. C’est ce qui fait que nos spectacles sont beaux. Mon
plaisir également, c’est d’intégrer des thèmes musicaux issus
d’autres nations. Quand j’improvise, j’essaie parfois de jouer des
thèmes russes, car je sais que ça va faire plaisir à des artistes de
la troupe. C’est ce qui nous unit aussi, d’être ouverts à la culture
du monde entier, c’est ce qui fait notre force. 





LLe Paris Comics Expo revient au printemps 2016 au Parc Floral de Paris pour une nouvelle édition qui s'an-
nonce riche en événements dans le domaine des comics et de la pop culture américaine. Le Paris Comics Expo
s'est très vite imposé comme la référence des salons de comics, avec un large panel d'invités et la majorité des
éditeurs de comics, fidèles depuis sa première édition. Ce succès est du en grande partie par l’efficaté d’une
équipe impliquée depuis plus de 20 ans dans l'univers du comics en France, sans oublier la qualité des confé-
rences, la diversité des invités et la présence de la plupart des acteurs de ce milieu, qui ont permis de susciter
l'enthousiasme tant du grand public que des fans experts dans le domaine. D’après les organisateurs :
« ... ces invités de l’univers du comics font partie des plus grands noms de l'industrie et annoncent une édition
qui concentrera le plus de talents pour une convention européenne à la hauteur des plus grandes manifesta-
tions américaines. Désormais sur 3 jours au lieu de 2, le salon prend plus d'ampleur avec de nouveaux expo-
sants dont l'arrivée de nombreux revendeurs étrangers, de nouvelles animations et encore plus de conféren-
ces et de manifestations, à une période où l’Entertainment fera la part belle à l'univers des comics avec un nom-
bre impressionnant d'adaptations cinématographiques ou télévisuelles : Deadpool, Daredevil Saison 2, Batman
vs Superman, Captain America Civil War, X-Men Apocalypse, Walking Dead, Suicide Squad, Doctor Strange ...
»





TToutes les époques et toutes les générations ont vu naître des groupes de rock aux musiques endiablées
servies par des chanteurs le plus souvent auteurs-compositeurs. Kursed ne sacrifie pas au genre et c’est
à Montpellier que la cendre et le feu ont vu surgir autour d’Hugo Herleman, le leader de la formation,
une force de frappe sur scène en France, et qui a acquis au fil de ces derniers mois, une solide
réputation de « punchers » dans le style Indie Rock. Mais de leur aveu même, Kursed
c’est au départ la rencontre de deux potes de collège. Hugo le chanteur guita-
riste et Thomas le bassiste se rêvaient alors adolescents en
groupe de rock. Mais pour cela il fallait s’initier à la
musique. D’abord en trio, la formation se lance
dans du rock à la sauce grunge. Des repri-
ses s’ensuivent puis vient le temps à
l’émancipation. Les premières compo-
sitions arrivent, des chansons et les
premiers concerts ... La scène, la
révélation ! 

Alors que Kursed se structure au fil
des ans autour d’Hugo Herleman, 
avec toujours Thomas à la Basse,
Romain remplace Fabien en 2010 à
la batterie et Ari seconde Hugo à la
guitare dans les chorus. Kursed prend
de l’assurance et tente de s’exporter.
Les premières dates arrivent et des clips
sont réalisés.
Au fil des rencontres, un projet d’EP se maté-
rialise, produit par 25H43 Productions et managé
par la chanteuse/productrice Odyl *.

2015 est l’année où commence l’entrée en
scène de Kursed sur la scène hexa-
gonale, avec un point d’orgue au
Bus Palladium début février.
2016 s’annonce donc promet-
teur pour ces quatre garçons
dans le vent, avec une nou-
velle série de dates de
concerts à ne pas manquer !
Rencontre.

( * CF Emotions Magazine N°21 )



Jean-Luc Bouazdia : Hugo, pour débuter cette interview,
quelle définition donnez-vous au nom de votre groupe :
KURSED ?

Hugo Herleman : Alors non pas exactement. On a créé le
groupe quand on était adolescents, et on avait une
espèce de petit délire entre nous, on se disait maudits et
donc « cursed » est le mot en anglais qui veut dire « mau-
dit ». Ensuite on a mis un « K », pour que d’autres grou-
pes ne s’appellent comme nous tout simplement. 

J-L B : Vous êtes actuellement en tournée dans toute la
France, vous enchainez les concerts et les interviews.
Est-ce que pour vous ce « service après vente », la pro-
motion  , le contact avec les médias, est un passage
obllgé pour se faire connaitre du plus grand nombre, est-
ce un plaisir ou une corvée dont vous vous passeriez ?

H H : Alors en fait ça dépend des gens. Nous on passe
vraiment de supers moments avec les interviews, on a
l’impression que c’est une discussion avec des potes où
l’on parle de musique.
Après quand les gens ne connaissent pas vraiment notre
musique et qui demandent à peine le nom de notre
groupe, là c’est vrai que ce n’est pas intéressant. Nous on
apprécie surtout ceux qui aiment vraiment leur métier et
qui le font bien. Je pense que ça me parait évident et ça
nous pose pas de problèmes de le faire. 

J-L B : Vous revendiquez cette jeunesse à écouter des
sons comme Nirvana, des années 90, puis les années
2000 avec les White Stripes ou encore les Artic Monkeys,
qui sont assez ciblés dans un style « garage ». N’avez-
vous pas peur par rapport à votre création, de vous enfer-
mer dans un genre musical, ou justement, êtes vous prêts
à vous casser pour recommencer dans un autre univers,
à travers la construction de vos futurs albums ?

H H : En fait nos influences sont très diverses. Là vous
parlez des années 1990 et 2000, mais ça va même plus
loin que ça. Moi j’écoute beaucoup de blues et de country.
On écoute beaucoup de pop des années 60 aussi. En
gros il y a toutes les décennies qui nous intéressent sauf
les années 80. Après, au niveau du groupe, du fait qu’on
écoutait tous des musiques différentes, et on allait cher-
cher dans trop de styles différents pour nous inspirer.
Notre style est vraiment dans le genre rock indie, avec un
petit côté blues parfois et grungy. Est-ce que tous les
groupes de rock inventent un style, je dirais non, on pré-
tendra jamais inventer un style. En tous cas on veut faire
un truc qui nous plaît vraiment et le transmettre ... Comme
si on nous avait transmis le flambeau et à nous de faire
des compos et une musique qui parlent à des gens.

J-L B : Hugo vous êtes le fer de lance de KURSED.
Comment vous vient l’inspiration pour créer vos chansons
et quel message avez-vous envie d’exprimer  ? 



H H : Alors l’inspiration, c’est un peu le hasard ... Tu
prends une guitare pour jouer et tu trouves un riff et tu
trouves qu’il est cool. Ensuite tu l’enregistres vite avec ton
téléphone portable pour ne pas l’oublier. Puis après je fais
des maquettes ou des fois je marche dans la rue et je
trouve un truc, il n’y a pas de règles. Cela peut venir au
hasard. Je suis constamment en recherche de musique,
plus que de textes en tous cas. Il y a beaucoup de choses
qui m’inspirent et après ce que j’évoque c’est des expé-
riences humaines, d’amour, de sexe, c’est destiné à des
gens de mon âge en fait.
Après le seul message que j’ai, bien que je ne sois pas
quelqu’un d’engagé, c’est d’être libre et d’aller au bout de
ses idées sans se laisser influencer. Un message pure-
ment libre, donc. Pour moi, notre groupe et la musique,
c’est vraiment fait pour se divertir. Si on peut faire oublier
le quotidien à des gens, un quotidien qui n’est pas vrai-
ment cool en se défoulant sur scène et de transmettre ce
truc là, et bien c’est très parfait !

J-L B : Un  album  prévu pour septembre, que vous avez
baptisé « Misophonia », qui veut dire littéralement : la
haine du son.
Vous travaillez avec un label indépendant, pensez-vous
qu’aujourd’hui ce soit la seule alternative pour émerger
dans l’univers de la musique, et les majors
n’ont-elles plus le cran de se lancer dans l’aventure avec
tous les groupes émergents dont KURSED ? 

H H : Moi clairement, je ne suis pas du tout attiré par les
Majors, et c’est le cas pour plein de groupes indépendants
que je rencontre. Quand on voit que des groupes comme
LAST TRAIN se débrouillent avec leur propre label et on
réussit des supers partenariats avec des tourneurs sans
l’aide des Majors, comme LAFAYETTE par exemple qui a
fait les premières parties de Johnny. Le système a beau-
coup évolué et les Majors n’ont plus envie de prendre le
risque. Il leur faut un projet complètement établi, trop lisse
et pour moi c’est pas du tout dans les codes du
Rock’N’Roll. Nous on est très bien avec un label indépen-
dant. On a la chance déjà d’être dans un label ... Nous on
s’est longtemps auto-produit, et on a une énorme chance
d’être avec ce label, qui est motivé et qui fait un travail
remarquable avec nous !
Concernant ce nouvel album, il est enregistré au Petit Mas
c’est un studio situé près de Martigues et c’est Lionnel
Buzac, le leader du groupe SOMA avec lequel on fait une
résidence chez lui. Il a proposé aussi ses idées, c’était
vraiment une oreille extérieure pour nous et avec de très
bons conseils. C’est un studio analogique avec plein d’ins-
truments vintages. Nous avons enregistré en live pour
avoir cette sonorité plus brute. On en est vraiment hypers
contents. On a hâte de le sortir et de le présenter à notre
public. Le EP était très Rock’N’Roll et on voulait montrer
qui était KURSED. Les influences de l’album seront plus
ouvertes, on va même aller un peu plus dans la Pop et le
Grunge Stoner , tout en gardant notre son KURSED ! 









LLe Park&Suites Arena de Montpellier a résonné au son de deux
grands noms du hard rock européen en cette fin d’année

2015. Les allemands Scorpions et les suédois Europe se
sont partagés la scène de cette grande soirée du rock,

pour le plus grand plaisir du public venu en masse ce
soir là. L’impatience se faisait sentir au fur et à mesure

que les techniciens effecutaient les derniers réglages
des instruments sur scène. Des sifflets et cris stri-

dents s’entendaient de part et d’autre de la salle de
spectacle, quand tout à coup, l’éclairage se mit à

faiblir brutalement et les projecteurs explosèrent
en de multiples faisceaux lumineux sur la

scène. Retentirent alors les premières vibra-
tions de la batterie de Ian Haugland et la

musique du mythique groupe Europe qui
allait ouvrir le bal !

C’est avec War of King, premier titre du
dixième album d’Europe que le charis-

matique Joey Tempest, entre dans
l’arène, avec un large sourire et ses

mains tenant fermement son pied
de micro. Le show commence

alors ...     

Le groupe Europe est en
passe de fêter ses quarante

ans d’existence, mais les
années n’ont semble t-il

pas de prise sur Joey
Tempest et ses frères

d’armes.



L’énergie sur scène est palpable. Les titres s’en-
chaînent et les succès sont interprétés par les
musiciens avec une joie évidente. Sans être vérita-
blement lassé, Europe offre enfin au public le titre
qui est devenu au fil du temps un hymne mondial :
The Final Coundown. Depuis sa formation en 1979,
Europe a réalisé bon nombre de succès et pour les
suédois, ce fut une évidence de partir à la conquête
du monde entier, après la sortie de leurs deux pre-
miers albums de heavy-metal sortis au début des
années 80. Rencontrant d’abord le succès dans
toute la Scandinavie mais aussi au Japon, il faudra
attendre 1986 et un virage musical dans le genre
Hard Rock mélodique, pour qu’Europe devienne
mondialement célèbre. Suivant la mouvance des
groupes de rock de variétés appelé aussi Hard FM,
comme les groupes anglo-saxon Bon-Jovi et Toto,
The final countdown, se vendit à plus de 3 millions
d'exemplaires aux États-Unis et plus de 20 millions
d'exemplaires dans le monde ! 

Le thème de The final countdown a été écrit au
début des années 80 pour un club de Stockholmet
c'est le bassiste John Leven qui a suggéré à Joey
tempest de retravailler le morceau pour en faire
une véritable chanson. Banco !
Europe fut l’un des groupes de Hard-rock les plus
couronnés  de succès  au début de leur carrière au 



même titre que les géants d’alors : Def Leppard,
AC/DC et Bon Jovi et vendit plus de 80 millions d'al-
bums dans le monde au total.
La qualité des compositions du groupe tient du fait
du  parcours  du  chanteur Joey Tempest qui signe
pratiquement tous les titres des 10 albums d’Europe.
Né Rolf Magnus Joakim Larsson en 1963, Joey
Tempest apprend à jouer de la guitare à l'âge de sept
ans grâce à un ami de son père. C’est à l'âge de dix
ans qu’il décide d'apprendre à jouer du piano après
avoir entendu Elton John à la radio. À l'âge de 11 ans,
Joey Tempest obtient sa première guitare électrique
et forme son premier groupe, Jet.
Adolescent passionné, il commence à écrire des
chansons et les chante. Motivé par les retours posi-
tifs qu’il obtient de la part de son entourage, il décide
d’enregistrer ses chansons pour les faire parvenir à
de nombreux producteurs de l’industrie du disque
partout dans le monde. 
C’est à l’âge de quinze ans qu’il rencontre John
Norum, guitariste plus expérimenté que lui et fonde
avec lui le groupe Force. Ce sera les prémices de ce
que sera un jour Europe. 
Toujours en tournée en 2016, le groupe Europe fait
l’unanimité et fait désormais partie des légendes
vivantes du Hard Rock dans le Monde. A leur tour ils
inspirent  bon  nombre  de  groupes émergents de la
nouvelle génération ... C’est ça l’histoire du Rock !







PPour la troisième année consécutive, le Festival BAZ’R de Sète a révélé de jeunes talents dans le domaine de
la musique et des Arts, au cours d’un week end ludique à vivre en famille. Basé dans les anciens chais du quai
des Moulins à Sète, des concerts live en mode clubbing ont eu lieu, ainsi qu’un marché de Noël, des expos et
autres performances sous la forme d’ateliers originaux. C’est dans cette ambiance « le plus über cool et
absurdo-festif de France et du reste du monde », tel que le défini le collectif Unænime, organisateur de l’évè-
nement, que le groupe parisien MINUIT est venu faire un concert  d’anthologie. MINUIT a été fondé à Paris en
2013, par Joseph Delmas, Raoul Chichin, Tanguy Truhé, Clément Aubert et Simone Ringer. La rencontre de
leurs personnalités a donné naissance à une musique magnétique et hybride, mêlant accents groove, rock, pop
et électro. Les textes en français de Simone Ringer nous font voyager et nous plongent dans un monde singu-
lier et poétique. Rencontre.



Jean-Luc Bouazdia : Minuit au Festival BAZR. Lorsque
j’ai appris que le groupe allait se former et qu’il allait s’ap-
peler MINUIT, c’est un nom qui m’est apparu comme un
passage, une transition entre deux mondes, mais aussi
les douze coups de minuit pour Cendrillon ... une sorte
d’échéance. Est-ce que pour vous, la formation du groupe
était inévitable, étant génétiquement imprégné du sens
artistique de vos illustres parents : Catherine Ringer et
Fred Chichin des légendaires Rita Mitsouko ?

Raoul Chichin : Le fait que l’on fasse de la musique
ensemble, Simone et moi, entre frère et soeur, ça s’est fait
après coup. On a commencé à monter le groupe avec
Joseph Delmas d’abord, puis Klem Aubert le bassiste
nous a rejoint ensuite ... Simone est arrivé en quatrième
position.

Joseph Delmas : Non au départ ce n’était pas un truc du
genre ... La suite des Rita Mitsouko ...

Raoul Chichin : A la base nous on voulait juste être un
groupe où l’on fait de la Funk, du Rock, du Groove ...

Joseph Delmas : Au départ quand on a cherché une
chanteuse, on avait pensé à plein d’autres noms, puis
Raoul a soumis l’idée de SImone. On a passé des tests et
tout ça, on a passé par toutes les étapes, à savoir une
recherche d’une chanteuse lambda. 

( Suite Page 48 )



Avec Simone, cela s’est passé naturellement. 

Simone Ringer : Je ne pourrais pas parler pour le
reste du groupe. Ça n'a jamais été revendiqué ou
pensé, même si dans les clips la ressemblance appa-
raît . Ce n'est pas spécialement conscient et pour l'ins-
tant ça se passe bien.  

Jean-Luc Bouazdia : Depuis quelques mois, des titres
tournent, en radio et télévision : Flash et aujourd’hui
l’actualité est Caféïne. Votre univers musical a été
influencé par différentes sources et styles, tels que
David Bowie, Prince en passant par Blondie et Johnny
Cash pour ne citer qu’eux. Comment se provoque et se
déroule la composition d’une chanson ?

Raoul Chichin : En général c’est en groupe que cela
se passe. Il y en a un qui trouve une idée, un riff de gui-
tare, une base de départ. Puis en général on fait des
petits binômes, à deux, parfois trois. Le morceau passe
de main en main, tout le monde bosse un peu dessus,
les binômes changent et finalement ça fait un nouveau
titre de MINUIT. 
Tout le monde y a mis sa patte, son style, le morceau
est véritablement fait à cinq.

Jean-Luc Bouazdia : Côté textes, c’est Simone
RInger qui se charge de l’écriture. L’univers de MINUIT



nous fait voyager dans les tréfonds de votre Âme et nous
plongent dans un monde singulier et poétique. Est-ce
que les paroles influencent la musique, ou l’inverse ?

Simone Ringer : Les deux je dirais, je pense que cela se
construit ensemble. Justement, par exemple un riff de
guitare peut me faire penser à un texte. Ça se construit
un peu par étape. On va commencer un morceau, je vais
commencer à écrire un texte en même temps, puis après
voilà, ça s’imbrique pour que ça fasse une chanson. 

Jean-Luc Bouazdia : L’univers visuel de MINUIT est
également très graphique et artistique. Avec le clip de
Caféïne, on apprécie la qualité de l’image, qui est scéna-
risée et travaillée. Peut-on imaginer dans l’avenir un uni-
vers plus étendu,vers le court-métrage,voire le cinéma ?

Joseph Delmas : Effectivement, cela se voit dans le clip
de Cafeïne. C’est une volonté pour nous de vouloir faire
un concept un peu plus complet, à la fois musique et
image. C’est pour cela que sur scène, on aime bien avoir
des costumes et faire attention à l’aspect visuel du show.
Je crois que tout notre travail s’inscrit là-dedans.
Par les clips, l’on avait envie de faire des belles choses
et s’approcher peut être du cinéma ou quelque chose
comme ça ...

Jean-Luc Bouazdia : Après toute une série de concerts  



à Paris, notamment au Point Ephémère et à La Boule
Noire, vous faites le « Tour de France » des Festivals,
comme ici à Sète avec le Festival BAZR.
Que vous procure le fait de partager votre musique et
votre univers sur scène devant un public qui vous décou-
vre et que vous devez conquérir, puisque vous débuter
avec MINUIT ... Même si vous avez une solide expé-
rience en matière de musique derrière vous ?

Simone Ringer : C’est mortel franchement !
C’est un gros partage avec le public, les gens qui vien-
nent nous écouter en concert. Ça paraît un peu simplet à
dire comme ça ...

Raoul Chichin : C’est un gros kiff, il n’y a pas d’autre mot
pour le dire ! 

Jean-Luc Bouazdia : Vous aimeriez perdurer comme
cela en faisant toujours beaucoup de scènes en France
et à l’étranger pourquoi pas ?

Le groupe MINUIT, en choeur : Ha ouais bien sûr !!!

Raoul Chichin : Le live, c’est le plus important pour
nous. Bien sûr on aime aussi composer en studio, mais
en concert, c’est là où notre travail aboutit vraiment.
Enfin on peut jouer nos morceaux devant des gens et
voir leurs réactions lorsqu’ils écoutent nos chansons. 






