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Benjamin Britten (1913-1976)

Le Tour d'écrou (The Turn of the Screw)

Opéra en un prologue et deux actes, opus 54

Créé à Venise le 14 septembre 1954

Livret de Myfanwy Piper (1911-1997)
d'après la nouvelle de Henry James (1843-1916)



  

En guise d'introduction : quelques repères

- C’est le 8ème opéra de Britten, qui en composera 15 dans toute sa carrière - carrière extrêmement prolifique, 
notamment au niveau de la musique vocale. Cette vaste production d’opéra, très diversifiée, fait de Britten l’un 
des principaux compositeurs d’opéra de la seconde moitié du 20ème siècle. 

- Opéra de chambre en 2 actes de Benjamin Britten (1913-1976)

- L’œuvre a été créée à la Biennale de Venise en 1954, sous la direction du compositeur, avec l’English 
Opera Group. Elle tournera par la suite pendant une quinzaine d’années dans de nombreux pays.



  

- Le Tour d’écrou est le 3ème opéra de chambre de Britten, après Le viol de Lucrèce 
(1946) et Albert Herring (1947).

- Loin de la grandiloquence magnifique de Peter Grimes (qui avait révélé au monde le 
génie de Britten en 1945), qui s’inscrit dans la tradition du « grand opéra », Le Tour 
d’écrou est un « opéra de chambre » :

> Cf. Liste des principaux opéras de Benjamin Britten, que nous traversons rapidement. 

(NB : presque toutes des œuvres majeures, restées au répertoire et favorites du public.
Cette vaste production, très diversifiée, fait de Britten l'un (si ce n'est le...) compositeur le plus prolifique
dans le domaine de la scène lyrique de la deuxième moitié du 20ème siècle).



  

« Je suis passionné à l’idée de développer une nouvelle forme d’art (l’opéra de chambre 
ou ce que tu veux) qui se tiendrait aux côtés du grand opéra, comme le Quatuor se tient 
aux côtés de l’orchestre. » 

Britten, lettre à Ralph Hawkes, 30 juin 1946. In Arnold Whitthall, The Music of Britten and Tippett. Studies in themes and technics, 
Cambridge, Cambridge University Press, 1982, p. 95. Citée par Marie Chabbey dans son dossier pédagogique du Tour d'écrou 
(HEMU, juillet 2014).

- Au lendemain de la 2ème Guerre Mondiale, le projet vise évidemment avant tout un but 
économique : la forme de l’opéra de chambre réduit à la fois le nombre de musiciens 
d’orchestre, mais aussi le nombre de protagonistes, et a priori, supprime le chœur. Elle 
permet donc de se produire sur de plus petites scènes et de diminuer conséquemment les 
coûts de production. Britten est très à l’écoute de ce questions « pratiques ». Il a d’ailleurs 
fondé sa propre troupe d’opéra en 1947, l'English Opera Group (avec le ténor Peter Pears et 
le metteur en scène Eric Crozier,) dans le but d’encourager la création contemporaine, et 
fondera également l'année suivante son propre festival, à Aldeburgh, avec les mêmes 
coéquipiers.

Parenthèse : Britten et l'opéra de chambre



  

Composition de l'orchestre

(Tableau tirée de l'Avant-Scène Opéra sur Le Tour d'écrou)

- L'effectif orchestral, réduit à 13 musiciens, permet néanmoins une grande palette de 
couleurs, notamment grâce au fait que Britten exploite les différents registres des 
instruments. On remarque d'emblée que les percussions occupent une grande place 
dans cet orchestre. La présence du célesta est aussi à relever.



  

En guise d'introduction : quelques repères, suite

- Le livret du Tour d’écrou est une adaptation, par Myfanwy Piper (1911-1997), de la 
célèbre nouvelle de Henry James (1843-1916) du même nom (The Turn of the Screw).

- Henry James est né à New York en 1843, et mort à Londres en 1926. Il a passé la plus 
grande partie de sa vie en Angleterre, ce qui lui a valu de recevoir la nationalité britannique.

- La nouvelle de James avait été publiée en 1898, d’abord dans un journal, en 12 
épisodes, puis dans son intégralité. C’est une des plus célèbres « ghost story » (soit une 
histoire de fantômes...) qui ait été écrite, sujette à de nombreuses adaptations, 
notamment au cinéma (dont Jack Clayton, The Innocents, 1961).



  

- James y cultive un art consommé du non-dit, qui fait véritablement partie de sa 
stratégie d’écriture. L’ambiguïté sollicite l’imagination du lecteur de façon bien plus 
efficace, disait James, que tout éclaircissement définitif sur les faits relatés. Rien de tel, 
donc, pour créer une ambiance de terreur, que de laisser planer plusieurs 
interprétations possibles...

- Britten connaissait, semble-t-il, la 
nouvelle de James depuis longtemps. 
Mais c’est à Myfanwy Piper, épouse 
du scénographe John Piper, que 
revient l’honneur d’avoir convaincu 
Britten de composer un opéra sur 
cette nouvelle. Une idée de génie, 
tant les thématiques  semblent 
rencontrer les thèmes de prédilection 
de Britten. Myfanwy Piper signera 
également les livrets des deux 
derniers opéras de Britten : Owen 
Wingrave (1971, également sur un 
texte de James) et Mort à Venise 
(1874, d’après Thomas Mann).



  

- Insistons sur le fait que la source de Myfanwy Piper et Britten est une nouvelle, soit 
un court récit en prose.  La question du passage à un livret d'opéra, dans lequel les 
fantômes – en particulier – prendront en quelque sorte une existence « réelle », est 
très intéressant. La correspondance entre la librettiste et le compositeur éclaire leur 
travail d'adaptation, très réussi il faut le dire.

- La nouvelle de James, qui plus est, est basée sur un procédé consistant à nous faire 
lire la « vraie » lettre d'une jeune-femme, soi-disant adressée à l’archevêque de 
Canterbury, récupérée par un certain Douglas qui la lit à ses compagnons au cours 
d'une soirées entre amis au coin du feu. Une fois le cadre narratif placé, le récit se 
déroule à la première personne, et toute l'histoire est donc vue à travers le regard 
de la gouvernante. (Notons que là aussi, le passage à la scène offre un changement 
de perspective tout à fait intéressant, car il permet de choisir un autre point de vue, 
ou de varier les points de vue en cours de route.) Mais le témoignage de la 
gouvernante peut-il vraiment être pris pour vrai ? La jeune femme ne souffre-t-elle 
pas « simplement d'une névrose... ? Ses interprétations ne doivent-elles pas être 
interprétées sur un plan plus psychanalytique ? Le récit de James ne donne pas de 
réponses à ces questions, qui se multiplient de plus en plus au cours de la lecture.



  

Peter Pears dans le rôle de Quint



  

- Originalité de la distribution : 2 rôles d’enfants (quoique Flora soit souvent distribuée 
à une femme adulte ; c’était le cas lors de la 1ère du Tour d’écrou, sous la direction du 
compositeur). Britten a beaucoup composé pour les enfants. Il a même écrit un opéra 
pour les enfants : Faisons un opéra ou Le petit Ramoneur (1949). Le thème de l’enfance 
opprimée et de la corruption de l’innocence revient extrêmement souvent dans son 
œuvre, probablement en lien à son propre vécu (il semblerait que Britten ait été lui-
même abusé dans son enfance).

- Le Narrateur (ténor) est traditionnellement distribué au même chanteur que Peter 
Quint (souci d’économie, probablement, plus que réelle piste interprétative). Lors de la 
création, le rôle était tenu par Peter Pears, que Britten avait rencontré en 1937 et qui 
sera son compagnon de vie et de travail. Britten lui a dédié ses plus grands rôles de 
ténor et tous ses cycles de mélodies. Mentionnons que la présence du narrateur est 
peut-être un clin d'oeil à la nouvelle originale de Henry James. 

Distribution et personnages



  

https://www.youtube.com/watch?v=y47AhE-xN80

Lien ci-dessous : Britten dirigeant Le Tour 
d'écrou en 1955, avec Peter Pears dans 
le rôle du narrateur et de Peter Quint.

La présence du narrateur permet en 
outre à Britten d'écrire un 
magnifique prologue, faisant office 
d'ouverture, dans un style libre 
rappelant la musique baroque : c'est 
un vrai récitatif qui fait la part belle à 
l'art de dire du chanteur.



  

Analyse du Prologue



  

Remplaçant la traditionnelle ouverture, le prologue 
nous plonge d'emblée  dans le vif du sujet.

Ce prologue est écrit sous forme de récitatif non 
mesuré d’allure baroque, avec un piano de style 
« luthé » (ou « brisé »). Le timbre du piano est plutôt 
rare à l’opéra, surtout ainsi, isolé, au début.  L'emploi 
du piano (instrument romantique par excellence) dans 
un style pseudo-baroque créé un mélange très 
original.

Le piano mime des gestes très « récitatif », mais 
avec des harmonies originales, non 
fonctionnelles, comme ci-contre (mesures 6-7).

De façon très libre et improvisée, le piano déroule 
d’impressionnantes séries de tierces, formant des 
accords de 13ème  depuis un mi tenu en pédale. Toutes 
les notes blanches du piano sont ainsi exploitées dès 
la première mesure.

A partir de la 4ème  mesure, des altérations apparaissent 
(fa dièse et do dièse >  mode de mi dorien), introduisant 
des couleurs, des dissonances intéressantes.

La modalité de la ligne vocale est manifeste, et 
amène une teinte archaïsante. L'harmonie est 
enrichie de 7ème s (mineures ou Majeures), de 9ème s ou 
de notes étrangères, dans un esprit « debussyste ». 

Harmonie : mi mineur 13ème

mi mineur avec 7ème min et 9ème M

Harmoniquement : Ré M avec 7èmeM. Mais la 
position du do dièse fait de cet accord une sorte 
de transition vers la note pôle suivante : ré.

ré min 

Le narrateur - qui apparaît ici pour la seule et 
unique fois de tout l’opéra et qui n’est point 
impliqué dans l’action - expose la situation.

Ligne vocale : mi dorien

mi phrygien

Mélodiquement : fa dièse éolien ? Ou 
toujours mi, mais mixolydien ?

ré mineur mélodique



  

Pierre Mignard (1612-1695)

> Style luthé, et teinte légèrement archaïsante du prologue



  

Cette entrée en matière correspond bien au 
genre de l’opéra « de chambre ». On est loin de la 
grandiloquence d’un « grand opéra ».

Elle correspond bien aussi au cadre intime de la 
nouvelle de James, et au huis-clos qui va suivre, 
au cours duquel le piano, d’ailleurs, jouera un rôle 
important.

Le style récitatif, foncièrement « mobile » au 
niveau harmonique, permet en outre à Britten de 
mettre en place un symbolisme au niveau de 
l’usage des tonalités.

Partis de mi mineur, arrivés sur ré min 
(présentation de la gouvernante), on opère un 
virage vers Do M au moment de la description du 
tuteur des enfants.

Changement note pôle : Do M

Lorsqu'il est question de la précédente 
gouvernante, on entend un agrégat dissonant, 
suivi d'un accord de MibM + 7ème M.

Mib M + 7ème M

(Peu à peu, les altérations se sont introduites 
dans le récit : à cet endroit précisément, le total 
chromatique est atteint.)

Inversion du mouvement des arpèges :  c'est le sol qui est 
maintenant tenu comme une pédale.

Pédale ré min 

Ligne vocale : sol mixolydien

agrégat dissonant

LIgne vocale : mib mixolydien

Le rythme harmonique très lent crée en de 
nombreux endroits des dissonances avec la voix qui 
se développe dans un grand respect de la prosodie, 
avec beaucoup de notes répétées et des 
mouvements généralement conjoints. 



  

Pour souligner la phrase hautement significative : 
« This, then, would be her task », Britten change 
de mode et opère une enharmonie : on passe de 
MibM à ré dièse mineur. Cette enharmonie n'est 
pas perceptible pour l'auditeur, mais elle a 
forcément un impact sur l'interprète...

« No time at all for the poor little things » : le 
retour des harmonies initiales depuis sol dièse 
mineur - enharmoniquement lab min - est aussi 
significatif, et s'inscrit  dans la symbolique des 
tonalités mise en place par Britten dans ce 
récitatif.

« She was to do everything, be responsible for 
everything » : Britten a mis l’accent sur l’interdit. 
Le tuteur impose à la gouvernante une situation 
de non communication : elle ne doit surtout pas 
lui écrire. Cette injonction aurait pu passer 
inaperçue, mais Britten insiste par l’arrivée d’un 
thème de quarte en rythme pointé qui est très 
frappant, tandis que la ligne vocale tient une 
corde de récitation sur do dièse. Le thème 
entendu ici est une préfiguration du thème de 
l'écrou (voir plus loin).

Le passage enharmonique do dièse – réb (« not 
to worry him at all ») est aussi très symbolique, 
dans ce contexte.



  

On retrouve ici les harmonies du début du 
prologue, ce qui contribue à créer un sentiment 
de forme un arche – comme un geste de 
« fermeture ».

Le passage au discours direct ("« Yes, I will », she 
said"), qui suit immédiatement cette mise en place 
narrative, engendre l’arrivée des instruments de 
l’orchestre, un à un, renforçant chacun l’une des 12 
notes du thème énoncé par le piano.

Frottement do/réb et ligne chromatique sur 
l'injonction de silence.

Accord dissonant, constitué de 2 quintes 
superposées à distance d'un demi-ton.

Sol majeur > Sol lydien (do dièse)



  

L’orchestre arrive, progressivement, ppp, sur les derniers 
mots du narrateur.

Le tuilage est très efficace : le narrateur prend pour la 
première fois un discours direct : « "Yes, I will", she said » 
(sixte M ascendante). Dès lors, on entre dans la 
temporalité, avec l'indication métrique 4/4 (le prologue 
était non mesuré). Au même moment, le piano fait 
entendre un thème de quarte et quinte dont on se rend 
compte qu’il avait été préfiguré, avec le rythme pointé qui 
lui est propre, dans le récitatif qui précède. Il est énoncé 
pp, mais avec des accents qui le soulignent. Un silence 
d'une mesure sépare le thème en trois segments de 4 
notes chacun.

Sur chaque note apparaît un nouvel instrument de 
l’orchestre, qui renforce la note du piano et qui tient cette 
note après l'avoir énoncée, provoquant ainsi une 
augmentation progressive de la dissonance. Les effets de 
tremolo des cordes contribuent à créer une atmosphère 
mystérieuse et inquiétante.

On observe un élargissement de l’espace sonore, du grave 
vers l'aigu, qui va de pair avec l'augmentation générale de 
la nuance.

la

ré#

ré

si

mi

do#
fa#

sol# fa

sib

« "Yes, I will", she said »



  

A la fin du thème, le piano superpose les notes des 2ème 
et 3ème tétracordes de ce thème. Comme tous les 
instruments tiennent par ailleurs leur note, on aboutit à 
une impressionnante superposition de quartes (ou 
quintes).

Cette harmonie de quartes vient provoquer un 
changement très frappant avec l’harmonie de tierces qui 
caractérisait le prologue.

A bien y regarder, on se rend compte que ce thème de 12 
notes est constituée de toutes les notes de l'échelle 
chromatique. Nous avons donc ici le total chromatique 
étagé par quartes/quintes, en tremolo, avec un crescendo 
qui mène à la section suivante, fortement contrastante : 
tutti orchestral, ff, homophonique, à l'effet libérateur.

Dans cette nouvelle section, qui débouche sans solution 
de continuité sur la scène suivante  (« Le voyage »), les 
quartes du thème génèrent un ostinato à l'allure 
tétraphonique : mi-la-ré-sol, qui va soutenir tout le 
récitatif de la gouvernante qui suit.

sol

do

Harpe, Piano et Cor : Pédale de La (note pivot, 
visiblement, de la scène qui commence).
Cordes graves, percussion et basson à l'unisson : 
ostinato de 4tes très rythmique.
Les autres instruments (bois et cordes aiguës) font 
entendre une mélodie homophonique, marcato, ff, à 
l'allure populaire, qui amène des éléments chromatiques 
intéressants. 



  

Retour sur le thème de l'écrou
1ère apparition sur « "Yes, I will", she said » (= fin du prologue)

- que cette série est organisée en deux gammes par tons enchâssées à distance de 
quinte (ou de quarte ascendante)

- qu'il s'agit d'une « vraie » série (aucune note n'est répétée), comprenant les 12 sons 
du total chromatique

- qu'elle mime visuellement le resserrage de l’écrou servant de métaphore à l'intrigue 
que nous allons voir ; l'idée du resserrage de l'écrou servira également de principe de 
construction de l’ensemble de l’opéra (on y reviendra).

- Dans la mesure où chaque note est tenue par un instrument, ce thème génère une 
harmonie de quartes qui peut se résumer au cycle suivant (en partant de la fin du thème)  : 

Sol Do Fa Sib Mib/ré dièse Sol dièse Do dièse Fa dièse Si Mi La Ré

Le discours direct engendre l’arrivée de tous les instruments de l’orchestre, un à un, renforçant chacun l’une 
des 12 notes du thème de l’écrou énoncé par le piano du grave vers l'aigu, sur un rythme doublement pointé.  
Il y a comme une mécanique qui se met en route...

On observe :



  

Schoenberg, Symphonie de chambre no 1 (opus 9)
Ecrite en 1906, cette symphonie appartient encore au monde de la tonalité (très élargie). Mais Schoenberg y 
explore (notamment) des harmonies de quartes qui viennent troubler notre sentiment de la tonalité.

L'introduction lente est 
formée de sauts 
d'octaves, de 
chromatismes 
descendants et de 
quartes ascendantes : 
le 2ème violon et l'alto 
superposent DO-FA-
Sib-Mib. Après un arrêt 
lumineux sur Fa M 
(avec la 9ème donnée 
par le cor anglais), le 
cor recommence 
l'ascension, avec 
RE-SOL-DO-FA-Sib-Mib. 
Geste moderniste 
visant à déstabiliser la 
tonalité de MiM qui va 
tant bien que mal 
s'installer juste après.

Parenthèse : harmonie de quarte > deuxième école de Vienne
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