Direction artistique :

LA PREPARATION

          -La composition

          -Les textes

          -Les arrangements

LA PRE-PRODUCTION

          -Le Midi

          -L’audio 

          -Le budget (studio, musiciens, location, ingénieur du son en fonction du nombre de titres à enregistrer)

          -Le planning (le choix des intervenants, le tableau avec parties enregistrées au fil des enregistrements de l’album)

-La compatibilité entre séquenceurs (ramener toutes les pistes à la mesure 1, les convertir  .wav qui devient le standard international ou en Aiff. Les SDII format propriétaire de Digidesign à éviter  pusique devenu obsolète.

L’ENREGISTREMENT

1) Le chant lead (La meilleure heure pour chanter, le nombre de prises mini et max, l’interprétation, faire 3 à pistes différentes pour choisir les meilleurs moments, la bouteille d’eau, penser au repos, reporter la séance quand fatigue ou manque de voix,  enregistrer partie par partie : avantages et inconvénients, la prononciation aussi bien en anglais qu’en français, être à l’aise en monitoring (ajouter un peu de reverb), penser à sa respiration, enregistrer ce que l’on peut chanter sur scène (chant trop haut ou trop bas) 

        -Remettre le texte en entier à l’ingénieur du son en spécifiant les couplets, refrains et breaks.

        -Pour un chanteur, chanter le titre d’une traite, 1 prise de chauffe+3 prises max.

         -Pour un non chanteur, enregistrer enregistrer partie par partie voir mot par mot.

         -Écrire et placer son texte à portée de vue de façon à libérer l’interprétation.

          -Vérifier que le micro se trouve bien au niveau du nez, se placer environ à 15 cm  du micro se rapprocher pour des volumes  faibles de la voix, à l’inverse s’écarter pour des notes vocalement appuyés. Car les compresseurs en général font leur travail mais pas suffisamment pour une libre expression.

2) Les chœurs : La mise en place, la synchronisation des voix entre elles, doubler systématiquement la fonda, la tierce et quinte pour panoramique stéréo et pour donner du corps, ne pas hésiter à en faire trop pour en enlever ensuite, le placement autour du micro, le chanteur double sa voix mais laisser une autre voix pour un grain différent (prendre exemple de YES (Jon Anderson, Chris Squire, Trevor Rabin), la position devant le micro, volume fort de la voix : s’écarter, l’inverse s’approcher. 

3) La guitare électrique : Enregistrement in line via un multi effet (la paradoxe « podxt » et « rocktron »), la saturation pour souligner, les sons clairs et la mise en place. Enregistrement via un ampli (le choix des micros condensateurs et dynamiques, leur disposition, exemple de Jeff Beck.

4) La guitare acoustique (folk)
5) La guitare classique

6) La basse

7) La batterie

-L’installation

-L’atttente durant l’installation des micros attente =fatigue

-Le volume du clic (équilibre du clic avec le reste des instruments) dans les oreilles, bien vérifier qu’il soit calé sur le temps et import audio.

-Le niveau sonore  (augmenter la basse, clic pas trop fort)

-Après la première prise vérifier l’interprétation générale du morceau (Charley ouvert pour une ambiance plus rock, les crashs plus appuyées, les breaks développés et plus cadrés).

-Le nombre de prises (la première 1 touche de chauffe).

-Demander au batteur de revenir le lendemain matin pour une prise de secours par exemple se révèlera àcoup sûr la prise définitive (Pas de fatigue, oreille neuve, morceau assimilé).

8) Le piano

9) Le synthétiseur.

LA VOIX LEAD

Le principe même de la direction artistique est de justifier chaque mot d’un texte ainsi que chaque note de musique sur ce même texte.

La voix « lead » est certainement l’instrument le plus imprévisible de tous. En effet, elle ne dépendra que de la forme physique du chanteur et tout logiquement de ses cordes vocales. Si celles-ci sont défaillantes, donc inexploitables en studio, alors il sera impossible de les permuter comme l’on pourra le faire avec une guitare ou un ampli par exemple. 

La performance d’une ligne de chant surtout principale résulte aussi d’une bonne préparation. De plus, sur un point de vue purement artistique, la « lead » exerce deux fonctions dans une chanson, tout d’abord, elle représente l’instrument qu’en général, on écoute en premier lieu (une ligne de chant ratée peut diminuer considérablement l’impact d’une œuvre mécanographiée), ensuite c’est bien elle qui divulgue le message. Si ce dernier est mal compris en termes d’expression et d’intensité, là encore l’ensemble  de l’enregistrement tous instruments confondus sera menacé précisément à cause d’elle.

AVANT DE RENTRER EN STUDIO

Il est indispensable de préparer son texte avant les sessions. Le studio dans lequel vous allez enregistrer, sauf surprise, n’est pas gratuit. Par conséquent, il est inutile de perdre du temps, de l’argent et pour finir de l’énergie à l’écriture ou rectifications majeures d’un texte. En outre, malgré ce que des références nationales ou internationales peuvent affirmer, des paroles rédigées au dernier moment se révèlent souvent trop jeunes pour un enregistrement immédiat. À l’instar d’un comédien préparant une pièce, le chanteur doit s’imbiber du contenu ainsi que de l’interprétation du texte à chanter. Pour mieux exprimer cet argument, comparer l’interprétation d’une chanson à peine enregistrée et la façon dont on l’exécute des mois après ou au terme d’un an de concerts, par exemple.

En outre, veillez à corriger les fautes de français sauf si celles-ci sont justifiées, bien sûr. Si votre texte en contient, une fois la « lead » enregistrée et pressée aucun retour en arrière ne sera possible. Pour les francophiles désirants chanter en langue anglaise, par exemple, il est impératif d’amener à la vérification votre travail auprès d’un anglophone (anglais, américain ou autre) si possible spécialisé dans l’exercice du mot à la pratique musicale. Les toniques de l’anglais doivent être respectées en fonction de la mélodie ce qui n’est pas le cas du français qui n’en intègre pas. 

Idéalement, toujours si votre budget l’autorise, exigez la présence d’un « coach » linguistique durant les séances de chant. Son appréciation interviendra directement sur la prononciation de chacun de vos mots en enregistrement. En final, cela vous apportera l’assurance d’un travail bien fait surtout lorsqu’il s’agit du maniement d’une langue étrangère, maniement que l’on a tendance à négliger au profit de la justesse de la note ou de la mise en place. Au pire, sans « coach » et ce avant même les premières prises, munissez-vous d’un dictionnaire de la langue concernée pour calibrer la prononciation mot par mot ainsi que les toniques s’il y a lieu. N’oubliez pas que les anglais en particulier seront impitoyables en cas d’erreur même anodine !

LA FATIGUE

Souvent considéré comme un exploit sportif, l’utilisation des cordes vocales à haut régime exige une forme physique optimale. De plus, une bonne voix est souvent le résultat d’un bon sommeil au préalable. Un chanteur fatigué ne peut exercer son instrument à plein régime et donc sera limité au nombre multiplié des prises qui lui seront imposées. Ce n’est pas tout, un effort vocal cumulé à une concentration extrême recherchée au profit de la perfection à l’enregistrement se conjugue difficilement avec le manque de sommeil.  

L’attente, elle aussi, peut se révéler fatale. Imaginez un chanteur dont la session programmée dès la première heure en studio (généralement 10 heures) n’a lieu finalement qu’en fin de journée. Même les caractères les plus patients ne pourront échapper à la fatigue ou plutôt à la pression inutile de l’attente. Dans ce cas, il est professionnellement recommandé de reporter la séance au lendemain ou à un autre jour sinon le résultat ne pourra être que médiocre. À ce titre, on peut considérer qu’une séance de voix planifiée l’après-midi ou le soir à la suite d’un bon repas sera plus judicieuse que le matin, en effet les voix sont rarement en forme à 9 ou 10 h.

LA SÉANCE

La préparation : Chaque chanteur dispose d’une méthode d’enregistrement personnelle. Toutefois, nous pouvons mettre en évidence certains points capitaux. 

Tout d’abord, la disposition du chanteur doit être pensée  de telle façon à ce que celui-ci  se sente dans les meilleures conditions possibles. Un studio chaleureux favorisera toujours des meilleures prises. En outre, souvent, une vitre sépare le studio de la cabine. Cabine dans laquelle se trouve l’ingénieur du son, les ou une partie des musiciens  du groupe ou de l’équipe et pour finir, accessoirement, les invités. Si vous ou votre chanteur exprimez une gêne à l’idée d’être vu durant l’exercice vocal de face comme de dos, alors il sera impératif d’y remédier en choisissant un système de rideau (par exemple) ou en optant pour un autre studio dont les parois seront intégralement fermées.

Ensuite, il est utile de remettre une copie du texte chanté à l’ingénieur du son en spécifiant et numérotant clairement les différents couplets, refrains et breaks. Cela permettra une totale localisation et synchronisation des drops à venir.

Placer votre texte complet à bonne hauteur et à proximité du micro, il serait dommage de louper une bonne prise pour une phrase cachée au bas d’une feuille. N’omettez pas d’écrire les lettres à bonne dimension quitte à  étaler vos paroles sur deux feuilles bien distinctes. Pour ceux qui connaissent leur texte  par cœur, sachez que là encore le mettre sur papier vous évitera le moindre effort de mémorisation et ainsi libérera totalement votre interprétation. De plus, il s’agira d’une sécurité en cas d’oubli momentané.

Le déroulement des prises, là encore, varie  selon les chanteurs. De manière systématique, un tour de chauffe vous sera imposé par l’ingénieur du son afin d’effectuer les derniers réglages. Ne négligez pas cette toute première prise qui au pire des cas vous permettra de vous mettre en voix. Exigez de garder la piste témoin effectuée au début de l’ensemble des sessions. Il n’est pas rare que celle-ci soit choisie au résultat final. Sans aucune pression ni retenue, le chanteur peut sans le savoir rendre une prise que l’on peut qualifier de « brouillon » tout à fait extraordinaire et qui ne sera d’aucune façon égalée lors des prises « propres ». Historiquement, nous avons tous en exemple des compositions honorables  transformées en véritables chef-d’oeuvres grâce à une piste témoin complètement magnifiée puisque interprétées de manière libérée voir improvisée. D’autre part, on peut considérer qu’un professionnel de la voix exécutera la meilleure interprétation lors de la troisième ou quatrième prise. Au contraire, si vous ou votre chanteur ne maîtrisez pas totalement l’exercice des cordes vocales, alors l’unique solution sera d’enregistrer le texte partie par partie voire phrase par phrase, les outils informatiques comme les plug-ins rectificateurs seront là pour corriger vos notes trop hautes ou trop basses voir les trémolos pas très heureux. Sachez qu’il est tout de même souhaitable d’enregistrer une ligne de chant dans son intégralité et ce en une prise tout du long quitte à modifier un mot ou une phrase par-ci par-là, ceci afin de préserver la justesse de l’interprétation générale et surtout la vérité qu’exige votre œuvre.

De plus, humidifiez votre voix entre les prises. Munissez-vous d’une bouteille d’eau ou encore d’une tasse de thé ou de lait avec du miel. La consommation d’un verre de vin peut-être à son tour efficace, boisson utile pour se mettre à l’aise et chauffer ses cordes vocales, certains des plus grands l’ont très bien compris et n’hésitent pas à en boire avant les prises. Globalement, évitez quand même la bière. Le petit conseil en plus concerne le citron qui en cas de voix rocailleuse aura pour fonction de rendre cette dernière tout à fait claire. Sachez, de manière sournoise, qu’une voix asséchée peut aussi dégrader la prononciation des mots ou syllabes.

Le monitoring se révèle crucial. En effet, certains chanteurs perdent la justesse de la note si les deux écouteurs du casque sont placés à hauteur d’oreille. Il leur sera conseillé de libérer l’une ou l’autre afin de profiter d’un côté, du retour naturel et de l’autre du retour playback  avec voix.  Par ailleurs, l’application d’une reverb en monitoring (plate, hall ou room ?) rendra plus à l’aise le chanteur. Là encore, cela dépendra de lui car certains préfèreront une voix sèche et nue en retour. Attention une voix trop forte en volume dans le casque risque de créer une interprétation molle du chant. Cela est gênant surtout pour des enregistrements soutenus (Pop rock, Metal…etc.) Le contraire est tout aussi valable.

D’autre part, si le planning des séances le permet, il sera judicieux d’enregistrer plusieurs « leads » en étalant les prises sur plusieurs jours. En effet, chacun sait que le grain d’une voix n’est jamais le même. Vous pourriez bien, à ce jeu, obtenir la couleur idéale au bout de plusieurs tentatives toujours en effectuant 3 prises maximum par jour. 

Le montage des prises retenues se révèle capital. Tel  un « best-of », il reprendra les meilleurs moments pour une « partie chant » optimisée et surtout espérée au résultat final.
LES VOIX ADDITIONNELLES ET LES CHOEURS

Les voix additionnelles représentent la suite logique de la partie chant principale. Toujours en fonction des exigences artistiques de l’œuvre, il conviendra d’appliquer des doublements de la fondamentale, des tierces, quintes, sixtes, septièmes et autres contre-chants.

Tout d’abord, l’action qui sert à doubler une fondamentale servira à appuyer la « lead » et ce à n’importe quel endroit justifié de la chanson. Cela peut-être un couplet, break ou autre. Mais en général, on utilise cette méthode dans les refrains qui accueilleront plus tard l’ensemble des chœurs.

Concernant les tierces, par exemple, vous l’aurez compris, leur rôle est de rendre ou d’ajouter un aspect plus ou moins joli de la mélodie. Il ne faut pas les négliger car dans bien des cas, celles-ci peuvent intégralement habiller une « lead » qui jusqu’à ce moment précis paraissait nue. Cela dépendra aussi de votre style musical et bien sûr de votre message. Si ce dernier se réfère à une idée  violente ou sèche (revendication, guerre…etc) évitez d’appliquer une tierce, par exemple, dont le défaut, dans ce cas, sera d’adoucir considérablement l’intensité du texte. Cela sera contraire au but recherché.

La performance des chœurs ne se calcule pas en fonction du nombre des intervenants mais bien de la différence du grain vocal entre ces mêmes intervenants.

Si l’on prend l’exemple de l’album « 90125 »  du groupe Yes. Les chœurs enregistrés sont pour la plupart constitués de trois grains de voix différents appartenant au guitariste Trevor Rabin, au bassiste Chris Squire et au chanteur leader Jon Anderson. Le premier d’entre eux dispose d’une voix moyenne, le second d’une voix plutôt grave et le troisième d’une voix aigue. Il s’agit bien là du tiercé gagnant pour un résultat optimal. En effet, l’union de ces trois voix donne une impression de pluralité et de large spectre. Donc, il n’est nul besoin d’être légions ni de multiplier les pistes à l’infini. C’est précisément la mise en place quasi-parfaite des chœurs surtout entre les chanteurs qui augmentera cette sensation de percussion et de nombre.

Toutefois, avant d’ouvrir la porte du studio et de se précipiter devant le micro, vérifiez bien que la conjugaison des lignes de chœurs soit en phase avec l’harmonie générale du morceau ainsi que les notes et accords des autres instruments déjà présents sur « la bande ». Une guitare ou un piano seront suffisants pour la vérification harmonique.

La méthode d’enregistrement peut s’effectuer de deux façons. La première amène les intervenants à chanter séparément donc l’un après l’autre, la seconde les réunira autour du micro afin de chanter tous ensemble. Attention, dans cette dernière configuration, une erreur de l’un entraîne l’annulation automatique de la prise. C’est donc à vous de voir les qualités ainsi que les possibilités de chacun ! 

En résumé, pour des chœurs bien fournis et de large dimension, même si enregistrer trop de pistes se révèle inutile, doubler voir tripler chaque prise de façon à placer lors du mixage la première à gauche, la seconde à droite et la dernière au centre sera tout à fait ingénieux.

Pour terminer, vous l’aurez compris, mélanger les grains pour  ainsi éviter le chanteur « lead » à multiplier sa même couleur de voix donnera un résultat plus riche.

