LES GUITARES

Il n’existe pas une guitare mais bien des guitares. En effet, cet instrument est à mettre au pluriel aussi bien dans le domaine acoustique qu’électrique. Les différentes manières d’enregistrements sont donc nombreuses. Elles dépendent de l’instrument et de ses spécificités, du type de matériel utilisé en complémentarité (ampli, multi-effets…etc.) et en final du musicien ou plutôt de ses doigts.

Le choix de la guitare acoustique se justifie en fonction de l’œuvre enregistrée et de la couleur artistique que l’on veut lui donner. Ainsi, opter pour une guitare folk ou classique  peut se faire assez aisément quand la composition de l’œuvre a été faite sur l’une ou l’autre. Utilisée dans un cadre très proche de la rythmique basse / batterie suivant et/ou complétant le pied de grosse caisse, le jeu de la folk « soudera » en quelque sorte le rythme à l’harmonie. On peut aussi penser alors à doubler systématiquement le son, en jouant sur une première piste en mono positionnée avec le panoramique de la table de mixage à gauche, et une deuxième toujours mono, pan à droite. Le résultat provoquera un élargissement du son et un timbre plus équilibré des folks. Aussi la mise en place rythmique sera rigoureuse, car en stéréo ces deux folks ne doivent formée quasiment qu’une seule et même guitare. Il n’est  pas rare d’en rajouter une troisième que l’on placera au centre du panoramique. Dans le cas d’une utilisation d’une seule folk, ne pas hésiter à enregistrer avec un couple de micro stéréo ; Un choix alors sera nécessaire entre les deux méthodes, la première favorisant un son large mais une difficulté majeure pour doubler rythmiquement parfaitement le son, la deuxième plus intimiste laissant plus d’écart aussi d’interprétation et une sensation de précision. Ces deux principes s’appliquent aussi lors des enregistrements des guitares électriques, distortions, et autres rythmiques et voir même pour les solos.
Pour le son de la folk ou d’une classique, il faut savoir que la quantité de vernis appliqué sur le corps de l’instrument procurera une ressenti plus ou moins dur et brillant contrairement au bois naturel qui lui donnera un résultat tendre, chaleureux et somme toute assez mat et équilibré. En outre, il faudra bien vérifier que la longueur des notes jouées, si vous préférez le sustain, ne rende pas l’ensemble d’un accord ou arpèges confus ce qui est souvent le cas pour les guitares très brillantes.

On s’attardera aussi sur la forme de la guitare. En effet, une folk à la forme jumbo, par exemple, témoignera d’un spectre sonore plus large et rajoutera naturellement des graves au son puisque la caisse sera plus grosse que celle d’une forme standard. Là encore, on peut assister à une sensation chaleureuse issue des caisses larges.

Le vernis n’est pas le seul à influer sur la couleur de la guitare, les cordes à leur tour laisseront leur empreinte sur le résultat final. En effet, on dénombre en général trois tirants différents pour la guitare folk : Extra-light (très brillant du 10 au 47), Light (brillant du 12 au 54), Medium (mat du 13 au 56). 

Suivant les marques, le son des cordes diffère. En effet, le fabricant d’Addario, par exemple, offre habituellement des jeux assez mats alors que les Phosphores bronze (Martin Marquis) de Martin se révèlent ultra-brillants. Plus le jeu de corde est dur plus vous pourrez jouer fort et plus vous obtiendrez de volume. Bien entendu, les cordes de la guitare folk sont métalliques ce qui n’est pas le cas de la guitare classique normalement montée avec des cordes en nylon. À ce propos, veillez à ne pas utiliser des tirants trop fins car les cordes auront tendance à slaper, le rendu sonore risque de ne pas être agréable. Les cordes dures sont souvent utilisées lorsque l’on veut diriger un morceau vers un esprit purement espagnol (andalou), et souvent jouer avec les ongles directement.
Dans tous les cas, monter des cordes neuves de préférence 24 heures avant la séance afin d’éviter qu’elle ne se détendent trop souvent lors de l’enregistrement car passer son temps à réaccorder son instrument est une perte d’énergie inutile surtout devant le micro. Par ailleurs pour maîtriser le désaccordage des cordes nouvellement changées, tirez sur celle-ci en raccordant à chaque fois jusqu’à complet absorption, du jeu des cordes autour des mécaniques, et de leur élasticité naturelle !
Avec ou sans médiator ? L’emploi d’un médiator est plus courant à l’usage de la guitare folk. Les cordes en nylon de la guitare classique seront jouées plutôt à la main sauf peut-être pour les parties solos dans certains cas de figure. De plus, en folk comme en classique, l’utilisation des ongles naturels ou des médiators en forme d’ongles permettra le jeu en picking par exemple. 

L’ensemble des instruments à cordes acoustiques peut être enregistré à l’aide d’un seul micro (mono) statique alimenté en 48v ou à l’aide de deux micros en couple AB ou XY en stéréo. Ce sera à l’ingénieur du son d’orienter à sa convenance la position du micro. De plus, ce même ingénieur n’est pas dans l’obligation de fixer systématiquement le micro dans l’axe de la rosace. En effet, il peut le décaler soit à gauche soit à droite de la caisse si le rendu sonore l’exige.

N’oubliez pas ! La prise de proximité pour les petits instruments comme la mandoline avantage un jeu précis.

…
La méthode d’enregistrement des guitares électriques se pratique de deux façons : in line (directement à la table) ou via un ampli. 

Avant de mettre en boîte les premiers riffs et solos, il faudra opter pour une acquisition avec ou sans effets. Rentrer une partie guitare nue présente l’avantage d’être habillée à convenance lors de la phase du mixage en revanche fixer un son sur la bande avec effets présente le risque de ne pas pouvoir modifier en final une reverb trop longue ou un chorus trop prononcé par exemple. Aucun retour en arrière sera possible sauf celui de réenregistrer la partie en question. Pour éviter ce genre d’erreur il est impératif de réfléchir à la programmation de l’intégralité des sons susceptibles d’être joué plus tard en séance. Toutefois le confort du jeu du guitariste notamment enregistrant avec de l’écho, et le gain de temps et de lucidité au mix peuvent être un bon choix, que l’on retrouve souvent dans les productions anglo-saxonne. Encore une fois une bonne préparation est un gain de temps et diminue sensiblement l’apparition de problèmes ou de retards éventuels, pensez à votre budget !

La méthode in line, permet via des multi-effets et/ou racks et pédaliers comme le Prophecy de Rocktron ou encore le célèbre simulateur d’ampli : le Line 6 Pod xt, de câbler  directement sa guitare dans la table de mixage ou la carte son, via l’analogique en XLR ou jacks, ou bien même en numérique sp/dif et/ou en USB pour la sauvegarde aussi des programmes utilisateurs.

L’utilisation d’un vrai ampli à l’enregistrement requiert une bonne  position du micro. Il n’est pas rare de voir certains guitaristes rajouter un micro supplémentaire à l’arrière du même ampli, voir jusqu’à 4 micros pour 4 HP en utilisant différent micros dynamique et à condensateur, positionnés subtilement et enregistrés même sur plusieurs pistes en même temps afin de les mixés par la suite. Dans tous les cas, l’utilisation de cette méthode « acoustique », offrira un volume de dynamique et de spectre beaucoup plus important que celui de la méthode in line. Nombre de productions actuelles notamment dans la pop-rock préconisent l’emploi d’un son amplifié que nous qualifierions de naturel et non de modélisé, quoique très pratique surtout dans le cas de rack munis de lampes 12AX7 imitant alors parfaitement les amplis acoustique.
Le choix du son se justifiera  en fonction de la composition du titre et surtout de ses arrangements. On utilisera ainsi au choix un son clair, crunch ou disto le tout accompagné d’une reverb, ou delay ou chorus/flanger  et/ou autres effets. Les combinaisons sont multiples et varient selon votre style musical. On notera que la mode d’aujourd’hui est aux sonorités plutôt vintage. Sur un point de vue purement artistique, il faudra penser à justifier l’apport de tel ou tel effet de façon à ce que celui-ci respecte bien le message de la chanson. Un chorus appuyé risque plutôt d’enjoliver que de souligner un passage fort d’un refrain par exemple. Adaptez ainsi un son disto ou crunch en fonction de la quantité  d’énergie et d’agressivité requise.

L’effet sustain rendu grâce au pôle magnétique du HP permet à haut régime de reproduire le même résultat obtenu par Santana ou Gary Moore. 

Toutefois, l’effet sustain sur un  pré-ampli est possible grâce au système « sustainor » embarqué sur certaines guitares électriques liées à un circuit actif à piles.

Après le choix des effets et saturations, il vous faudra ensuite configurer celui du ou des micros montés sur votre instrument. Le micro simple bobinage donnera un son plus clair, à l’inverse le micro double bobinage procurera un son plus chaud. 

Pour finir, le type de guitare utilisée est bien sûr important. Votre jeu définira l’emploi d’une guitare de type Stratocaster, Telecaster, Gibson ou autre, respectivement des sons des plus cristallin au plus gros et chaud, surtout pour les micros à double bobinage. Libre à vous d’utiliser le vibrato en solo par exemple pour une meilleure expression des notes et là encore tout dépend de votre manière de jouer.

La méthode in line n’exige aucun impératif d’isolation acoustique. Il est donc plutôt recommandé d’enregistrer ses parties dans la cabine auprès de l’ingénieur du son pour une meilleure cohésion. Puisque le port du casque n’y est pas obligatoire, vous pourrez profiter des écoutes de proximité tout en exigeant un volume soutenu en monitoring en cas  d’interprétation plutôt rock ou plus précise. Concernant la prise de son d’un Hp, l’isolement dans le studio est obligatoire. Dans les deux cas, enregistrer debout vous donnera la sensation de jouer live.

