LE CHANT À L’ENREGISTREMENT

LA RÈGLE D’OR 

La tendance actuelle, d’un son nerveux et précis à la fois, constatée dans la production audio-vidéo mondiale, demande à pousser le matériel d’enregistrement dans ses retranchements.

C’est ainsi que la première règle consiste à n’utiliser à priori, qu’une seule lampe dans le circuit qu’elle soit intégrée au microphone ou au préampli. Il faut savoir, en effet, que le résultat de deux lampes placées l’une à la suite de l’autre délivre un son « mou », évident au mixage, même si cela est quelquefois souhaitable. 

Choisissez si possible des circuits Classe A conçus pour une totale transparence du son.

Dans tous les cas, privilégiez une prise analogique puisque la plupart des stations d’enregistrement sont numériques. 

D’une manière plus subtile, on distingue une deuxième règle d’or qui consiste justement à ne pas s’enfermer dans une règle, mais aussi à vous laisser surprendre par vos oreilles !

LE PRINCIPE DE BASE POUR UNE BONNE PRISE DE CHANT
Il repose sur un microphone, un préampli ainsi que l’usage d’un compresseur avec en option un équaliseur et déesseur. Ce dernier annule les sifflantes et plosives dans le cas d’une prise de proximité de moins de 10cm, situation généralement retenue dans la musique moderne. Il sera d’ailleurs judicieux de régler son taux légèrement autour des 9000Hz et de faire en sorte que les « s » ne  deviennent pas des « th » ou autre effet de zozotement.
Nous conseillons de faire le son dès la prise, méthode à l’anglaise, à l’aide d’un réglage d’ensemble mesuré. 

Cela dit, il faut bien attaquer le préampli. Certains d’entre eux ne saturent pas avant 30 voire 60 dB en input quand les consoles saturent dès 18dB ! 

Ensuite, il faudra procéder à la compression de la source en entrée tout en respectant l’attaque, idéalement la plus courte possible ainsi qu’un taux de compression réglé au maximum à -10dB.

La troisième étape passe par une équalisation que l’on qualifie de douce afin de préserver suffisamment de marge pour le mixage. 

On appliquera un Cut pour les extra basses < 70 Hz, on rajoutera + 3dB pour les 4500 Hz et + 4dB pour les 8500 Hz. 

À titre d’information, certains préamplis présentent l’avantage d’embarquer la fonction équaliseur, il s’agit ici d’un + qui permet de bénéficier d’un circuit à lampe déjà intégré, quand c’est le cas. 

Enfin, que l’on entre dans une table de mixage ou interface audio numérique, les peaks de la voix ne doivent en aucun cas dépasser -3dBvu à l’enregistrement afin d’éviter tout risque de saturation ! À ne pas confondre avec l’envie de faire tordre un préampli ou un plug-in de distorsion pour le bienfait d’un mixage !

Côté microphones, nous préconisons plutôt l’emploi d’un microphone à condensateur à large capsule d’un diamètre minimum de 1 pouce doté d’une pression acoustique de 140dB SPL ou plus avant saturation et équipé d’un Pad -10 dB ou -20 dB. 

BIEN SE SENTIR EN STUDIO

Chaque chanteur dispose d’une méthode d’enregistrement qui lui est propre. Toutefois, nous pouvons mettre en évidence certains points. 

La place du chanteur doit être pensée de telle façon à ce que celui-ci se sente dans les meilleures conditions. 

Un studio chaleureux favorisera toujours les meilleures prises. En outre, souvent une vitre sépare le studio de la cabine dans laquelle se trouve l’ingénieur du son, les musiciens du groupe ou de l’équipe et pour finir les invités. Si le chanteur exprime 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 au pire opter pour une solution radicale qui consiste à conduire les personnes non concernées par la séance en cours vers la sortie.

LA COPIE DU TEXTE À L’INGÉNIEUR DU SON

Remettre une copie du texte à l’ingénieur du son en spécifiant la structure complète des différents couplets, refrains et breaks est un + incontestable pour le bon déroulement de la séance. Ce détail est important surtout lorsqu’il  faut localiser puis synchroniser les drops à venir. D’autant que cela peut aussi conduire l’ingénieur du son à rentrer dans le message du texte et ainsi à mieux diriger le chanteur dans son interprétation.

ÉCRAN ANTI-POP ET PINCE

Grâce à l’adaptation des microphones, la prise de proximité restitue pleinement les détails liés à la voix.

En revanche, cela nécessite l’utilisation d’un filtre Anti-Pop. 

Il s’agit d’atténuer sensiblement les consonnes occlusives appelées communément explosives (p, b, t, d, k, g) mais aussi les consonnes fricatives d’ordre sifflantes (s, c…) et chuintantes (che, je…). 

L’Anti-Pop devra être monté à 7 ou 10 cm de la capsule du microphone, le nez du chanteur quasi collé derrière le filtre.

Autre conseil pratique : fixez une pince sur la perche du pied de micro afin d’y accrocher, à hauteur de vue, la feuille contenant le texte. Ainsi, le chanteur pourra lire les lignes avec aisance au lieu de se tordre le cou sur un pupitre. Là encore, le confort est une priorité si l’on veut obtenir une prise optimale.

LE PORT DU CASQUE

Le chanteur est sans cesse tributaire d’un équilibre fragile. Veillez à ce qu’il libère une oreille lors du port du casque afin de profiter d’un monitoring naturel de sa voix. 

En effet, placer les deux écouteurs sur chacune des deux oreilles peut provoquer une ligne vocale décalée sur le plan tonal voire complètement fausse lors de l’enregistrement. 

Par ailleurs, l’application d’une Reverb en retour est en général bénéfique pour le chanteur. Elle contribue à le mettre à l’aise dans son interprétation. 

Enfin, le retour voix doit être balancé de manière équilibrée. Une voix trop forte dans le casque entraîne souvent une interprétation molle. Le contraire est tout aussi valable. 

Il  s‘agit en fait de bien s’adapter au style musical.

UNE VOIX TEMOIN PERFORMANTE D’ENTRÉE

La voix témoin tient le rôle de conductrice pour l’ensemble des instruments prévus à l’enregistrement. Elle sert aussi à vérifier puis à modifier l’écriture des mots sur la ligne de chant (phrases trop longues ou trop courtes). 

On interviendra sur la phonétique du texte notamment la prononciation, les fautes d’accent ou de tonique pour l’anglais, mais aussi sur le rythme des mots. 

C’est aussi le moment de tenter diverses formes d’interprétation pour n’en choisir qu’une à l’arrivée. 

Même si la voix témoin n’est pas la voix idéale recherchée, elle ne manquera pas de donner l’impulsion essentielle au batteur, bassiste et guitariste qui interviendront plus tard dans la production. D’ailleurs, enregistrer d’entrée une voix juste et en place optimisera nettement leur interprétation ce qui se révèlera crucial lors du résultat final.

LA VOIX LEAD EN 4 PRISES

Elle est clairement l’instrument que l’on écoute en premier lieu. Elle est au service du message transmis. 

En studio, l’ennemi du chanteur repose sur la fatigue des cordes vocales ainsi que la perte de spontanéité dans l’interprétation due au nombre de prises accumulées. 

En clair, 30 prises à la suite ou 3 heures de chant consécutives mettront à coup sûr le chanteur à genoux d’autant qu’à l’arrivée le résultat a toutes les chances d’être médiocre. Encore une fois, une bonne préparation conduira à un enregistrement rapide et conforme à la volonté du départ. Dans ce cas unique, si vous disposez d’aptitudes vocales confirmées, 4 prises maximum suffiront. À l’inverse, ceux qui sont faibles dans l’exercice vocal devront plutôt s’orienter vers un enregistrement type phrase par phrase, par exemple. 

Attention à la différence de grain car entre la 1ère et la 4ème  prise, la couleur vocale diffère sensiblement. 

Dans le cadre d’un enregistrement One-shot avec l’ensemble du groupe, rien ne vous empêche de réenregistrer plus tard les parties qui présentent un problème.

LES VOIX ADDITIONNELLES

Les voix additionnelles servent à appuyer certaines parties du chant principal à l’aide d’un doublement de la fondamentale (notamment dans les refrains) ou d’ajouts de lignes de tierces, de quintes, de sixtes, de septièmes.

On veillera à respecter l’interprétation voire quelques fois la confidentialité qu’exige le message de la chanson. 

En clair, il ne sert à rien d’empiler des tierces et quintes si l’ambiance générale exige le calme ou une certaine discrétion. 

Enfin, sachez que les voix additionnelles présentent le risque de rentrer en conflit avec la suite des accords si l’on ne respecte pas les règles harmoniques d’usage. 

LES CHŒURS (oohs, aahs et autres contre temps)

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

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.

La méthode d’enregistrement des chœurs peut s’effectuer de deux façons. La première conduit les intervenants à chanter séparément donc l’un après l’autre, la seconde les réunira autour d’un micro afin de chanter simultanément. 

On notera que dans cette dernière configuration, une erreur de l’un entraîne l’annulation automatique de la prise. C’est donc à vous de prévoir 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 fixer, lors du mixage, la première à gauche, la seconde à droite et la dernière au centre sera tout à fait judicieux. 

LE CROSS TRACKING

Au terme des prises effectuées, il conviendra de faire un montage entre elles afin d’y retenir les meilleurs moments aussi bien dans les mots que dans les souffles. 

Pour se faire, nous vous recommandons de dresser avant même les enregistrements un tableau sur lequel figureront des colonnes pour l’ensemble des prises que génère chaque phrase ou moment de la chanson. 

Cochez puis inscrivez vos appréciations et sélectionnez les parties que vous retiendrez au montage final.
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