
�3���!�!�����������Ú�
�����!�Ú�����
�����E���$�����������B�����������(�³���?���������!�!���#���q�������
���!�����#�����#�������
�¶���³
�<���������������2�����#�(���"�³�������
���¶�Ú�������#���!�����"���#�����Ú���#���
�"���������������²�7���&�
�¶���������B���Û���������
�"�������
�������������<���'���
��
�ñ�ø���k�›�����ñ�����ø���ö�ø���q���!�����$�������q�����#���
�"�����•�"�����
�"�����q�����&�
�¶�������´���#�����"���=�
�"���
���������B���#���������������#�������
�������!�������������
�¶���´

Dossier pédagogique

Le bout de la route
�7�H�[�W�H Jean Giono�������0�L�V�H���H�Q���V�F�q�Q�H François Rancillac

THÉÂTRE - DURÉE 2H15
MA 08 - Me 09 FÉV | 20h

©
 j

ea
n-

pi
erre


 E

st
our

n
et



SOMMAIRE

I. Une pièce qui parle de la condition humaine

II. Analyse du thème de la renaissance par François Rancillac

III. Approche du metteur en scène

IV. Notes d’intention

V. Les artistes

VI. Les personnages : le personnage de Jean, les femmes

VII. Pistes pédagogiques

VIII. Annexes : articles de presse



Préambule
François Rancillac : «  Le théâtre qui me touche, c’est le 
théâtre de la parole, quand parle le génie d’un auteur, des 
mots se mettent à convoquer le monde entier sur scène. 
Avec Giono, on se prend le monde en pleine figure. Avec sa 
langue somptueuse, cette pièce est un drame qui fouille là 
où cela fait mal. »
Jean Giono : «  Pour moi le théâtre est la chose la plus abo-
minable du monde. J’ai essayé de faire du théâtre, je n’y 
suis pas arrivé. Chaque fois, il a fallu qu’on me pousse l’épée 
dans les reins pour que je fasse une pièce de théâtre. Ce 
n’est pas mon rythme. »

On connaît peu le théâtre de Jean Giono. On oublie que La 
Femme du boulanger est de sa main. Même ceux qui aiment 
l’auteur de Colline (1929) ou d’Un roi sans divertissement 
(1948), ceux qui révèrent le grain sensible d’une écriture 
d’une beauté et d’une sensualité fascinantes, souvent 
ignorent tout de son théâtre.

I. Une pièce qui parle de la condition humaine

Par une nuit d’hiver, en pleine montagne, ça toque à la  
porte ! Entre, sans qu’on l’y invite, un grand gaillard au sou-
rire fêlé et à la parole douce, tout étonné lui-même d’être 
parmi des humains. « Est-ce ici le bout de la route ? », il de-
mande, ainsi qu’un peu de repos pour la nuit, et de l’ouvrage 
pour demain.
Rosine, la patronne, le dévisage en silence : la faucheuse 
lui a ravi coup sur coup son mari et son aînée. Depuis, sa 
belle-mère vit cloîtrée dans le noir de sa chambre, piaulant 
sa douleur toute la sainte journée. Sa cadette, Mina, est 
bien fiancée à l’Albert, qui est brave berger, mais sera-t-il 
de taille pour tenir la ferme ? Alors, contre toute attente, 
la rêche Rosine accueille l’étranger, et lui promet du labeur 
jusqu’à plus soif. Voilà comment Jean fit halte parmi les  
vivants…
Ce n’est pas que Jean travaille : il se saoule de travail. Du 
matin au soir, il remue la terre, bat le blé, pétrit le pain, 
soigne les bêtes, coupe du bois ou monte des murs comme 
s’il voulait se dissoudre dans l’effort et la sueur. Au village, il 
a tôt fait d’être aimé de tous, jeunes et vieux, car Jean sait 
pour chacun, d’un grand rire ou d’un mot juste, délester les 
coeurs et redonner espoir. À son côté, on se sent comme 
revivre : même la grand’mère est sortie de sa retraite en-
deuillée pour venir lui parler !
Mais pourquoi Jean reste-il si solitaire ? On dit qu’il parle 
tout haut parfois, la nuit, des heures à converser avec une 
femme imaginaire – sa propre femme, justement, d’après 
certains, celle qu’il a fuie en apprenant qu’elle le trompait 
avec un autre homme…
Enfin arrive le printemps si longtemps désiré, et la nature 

est éclaboussante de vitalité. Mina, elle, s’étiole, consumée 
par son amour pour Jean qu’elle cache de moins en moins, 
que chacun sait au village, sauf l’intéressé qui ne voit rien... 
Albert a renoncé, Rosine a alerté Jean, Mina a ravalé toute 
pudeur pour se déclarer, mais rien n’y fait : quand Jean réa-
lise enfin la situation, il attrape son baluchon et reprend la 
route en s’excusant : avec sa femme, il ne fait plus partie du 
monde des vivants… 

II. Analyse de la pièce par François Rancillac : 
le thème de la renaissance

Nombre de romans de Giono d’avant-guerre, contempo-
rains du Bout de la route (1931), racontent une re-naissance. 
Que ce soit un village abandonné qui se repeuple grâce à 
la rencontre d’un paysan et d’une « fille de rien » (Regain), 
une famille desséchée par la honte qui reprend vie grâce à 
l’amour fou d’un ouvrier agricole pour la « fille perdue » de 
la maison (Un de Baumugnes), ou tout un plateau provençal 
désertifié peu à peu réinvesti par la nature, les cultures, les 
animaux et les oiseaux, grâce à l’enthousiasme d’un poète 
acrobate (Que ma joie demeure), etc. – chaque fois il s’agit 
d’une victoire de la vie sur la mort : l’eau re-circule dans les 
veines de la terre, le désir irrigue à nouveau les corps, et 
c’est un recommencement. 
Il en est d’abord ainsi dans Le Bout de la route : la ferme, où 
Jean atterrit un soir, au hasard de sa marche, est comme 
tétanisée par le deuil. Le maître de la maison a brutalement 
péri il y a quelques années, suivi tout récemment par sa 
fille aînée, fracassée par une roche dévalant la montagne... 
Depuis, la Grand’mère s’est cloîtrée dans une chambre, 
geignant nuit et jour sa douleur comme une folle. Depuis, 
Rosine, la maîtresse de maison, s’est enfermée derrière un 
masque d’autorité et de dureté pour supporter la charge de 
toute la maisonnée : elle est devenue « Rosine la Sauvage ».
Tout autour de la ferme, c’est la nuit (quasi omniprésente 
dans la pièce), une nuit froide, cristallisée d’étoiles et de 
silence… 
La seule petite herbe malingre qui réussit à pousser, bon gré 
mal gré dans ce monde minéralisé par la mort, est l’amour 
encore informulé de Mina (la cadette) et du jeune forestier, 
Albert, qui descend chaque mardi de ses hauteurs pour par-
tager un moment avec la jeune fille, jusqu’à ce que Rosine 
le mette dehors. 
C’est alors que débarque cet étrange étranger qu’est Jean, 
à la voix douce, au sourire triste, à la poigne solide et au 
verbe haut. Avec lui, c’est une bouffée d’air et de lumière 
qui rentre dans la salle « voûtée et noire ». Sa bonté pro-
fonde, sa franchise inébranlable, son absence totale de 
peur, son regard pénétrant vont déstabiliser les habitants 
de la ferme, les obliger à parler, à se reparler, à secouer la 
cendre qui étouffait les langues et les coeurs. Ce « raconteur 



d’histoires » (est-ce un hasard s’il porte le prénom même de 
l’écrivain ?), ce nouvel Orphée fuyant son Eurydice, sait, par 
son art de la parole, frayer de nouveaux passages aux puis-
sances du désir dans les terres les plus arides, les coeurs 
les plus desséchés. Alors c’est Albert qui ose enfin déclarer 
son amour à Mina (qui entre en scène, couronnée de per-
venches, première fleur du printemps, aux vertus curatives 
: tout un symbole !). Alors c’est Rosine qui accepte contre 
toute attente de recevoir l’étranger, et s’autorise à nou-
veau l’humour et la tendresse. Et c’est la Grand’mère qui 
se glisse hors de sa chambre pour parler avec Jean. Et c’est 
Jean lui-même, blessé à mort par la trahison de sa femme, 
qui redevient comme un enfant en buvant le verre de lait of-
fert par Albert, Jean qui baptise son hôte « maman Rosine », 
et qui est comme ré-accouché par la Grand’mère, au coeur 
de la nuit, en réussissant enfin à pleurer toutes les larmes 
retenues depuis des jours et des jours de marche aveuglée… 
Ce « regain », provoqué par l’arrivée de Jean, ramène le soleil 
dans la pièce de Giono (tout le deuxième acte se passe du-
rant une chaude après-midi d’automne éblouie de lumière 
et de verdure) et semble même contaminer tout le village 
(incarné par le vieux Barnabé et la jeune Mariette), lui aussi 
« réveillé » par la bonté et le franc-parler de cet homme 
singulier, qui passe ses journées à travailler pour les autres, 
à aider. Pendant que le pain (autre symbole !) cuit dans le 
four banal, les filles et les garçons dansent au pied du chêne 
la fête de la vie… 
Si ce n’est que Jean n’est pas de la partie… 

François Rancillac 
  

III. L’approche du metteur en scène 

Première pièce de Giono (1941), qui en écrira bien d’autres, Le 
Bout de la route est sans doute aussi la plus belle.
Simple comme une tragédie grecque, ample comme un ro-
man, elle déploie une langue incroyable, goûtant à pleine 
bouche l’humus et l’air vif des montagnes, sans pittoresque 
aucun, avec des mots qu’on dirait trouvés le long du sentier 
comme des trésors d’humanité, gros des rires et des larmes 
de toute vie d’homme et de femme, de la naissance à la 
mort.
Jean l’étranger est aussi « raconteur d’histoires » : par son 
art de la parole, il sait frayer de nouveaux passages aux puis-
sances du désir dans les terres les plus arides, les coeurs 
les plus desséchés. Mais, paradoxalement, cet artiste du « 
regain », ce sourcier de l’amour est lui-même comme absent 
du monde des vivants : trahi par la femme de sa vie, il ne 
peut continuer à mettre un pied devant l’autre qu’à condi-
tion de se mentir à lui-même, d’entretenir l’illusion d’une 
vie conjugale idéale en s’inventant une épouse fidèle mais 
fantomatique !… Et, à force de s’aveugler, Jean passera à 

côté de l’amour de Mina, qu’il aura lui-même aidé à éclore…
Le théâtre, ce lieu d’où l’on voit, est l’endroit idéal pour don-
ner à voir l’invisible : l’espace des fantômes et des morts, qui 
vous côtoient et vous accompagnent dans la vie, jusqu’à 
parfois vous étouffer… Chez Jean Giono (« Jean » comme 
le voyageur qui vient toquer à la porte…), cet invisible, pour 
être visible, semble aussi avoir un prix : l’aveuglement… 

François Rancillac 

IV. Notes de mise en scène 

L’immense beauté de la pièce de Giono est dans ce double 
mouvement contradictoire : ouverture à la vie, à la lumière, à 
la sensualité, à la bonté de toute une communauté humaine 
réveillée par l’arrivée de Jean – lequel se renferme peu à peu 
en son for(t) intérieur, se coupe du monde des vivants pour 
continuer à aimer passionnément un fantôme, une illusion. 
Quelle scénographie peut-on imaginer pour donner à voir et 
à entendre cet aveuglement progressif ? 
Cela va mieux en le disant : tout naturalisme naïf sera évi-
demment honni de la représentation (ainsi que tout pitto-
resque rural ou folklorique – malgré tant d’a priori, Giono est 
tellement loin de ça !). Et pourtant, le réel doit pouvoir y 
vibrer de sa présence brute : la terre, la lumière, le feu, etc. 
– ainsi que des objets à forte intensité symbolique : le lait, 
le pain, les pervenches, la fleur dans la poche de la veste, le 
jeu de dames, etc. 
Quasiment toute la pièce se passe en intérieur. C’est comme 
si une fois entré et accueilli dans la ferme de Rosine, Jean 
n’en sortait plus : il s’y réfugie, s’y protège (de lui-même et 
de sa douleur). Il peut aller et venir pour son travail, sortir 
aux champs ou dans la forêt, on ne le voit jamais dehors : 
incapable en fait de rencontrer l’autre et son espace propre. 
Pourtant, tout l’invite à sortir de lui-même : son énergie au 
labeur, la sympathie qu’il dégage et l’affection que lui por-
tent les autres villageois. Le deuxième acte fait d’ailleurs 
vibrer constamment la possibilité qu’aurait Jean de franchir 
des seuils, de sortir dehors, de « s’extérioriser » : d’abord 
(au premier tableau), le four banal est bien une antre sombre 
et chaude où Jean aime à se réfugier (presque un ventre de 
mère !), mais sa porte s’ouvre sans arrêt sur la lumière écla-
boussante de l’après-midi, dehors, sur les rumeur du bal où 
tournoient les jeunes gens, là-bas. Le deuxième tableau de 
l’acte II se passe, lui, carrément en extérieur, alors que Mina 
toque à la fenêtre de Jean pour l’inviter à la rejoindre sous 
l’arbre, dans la nuit… C’est alors que les seuils, que Jean re-
fuse de franchir, deviennent criants : il répond à la jeune fille 
d’abord depuis sa fenêtre, puis du pas de sa porte… qu’il ne 
dépassera jamais pour répondre à l’appel de l’amoureuse ! 
Alors, le troisième acte nous ramène dans la salle de ferme 
du début de la pièce : la boucle est bouclée, il n’y a pas 



d’échappée possible, d’ouverture vers un ailleurs ou vers 
autrui : l’espace est définitivement clos, bouché, saturé de 
mots tranchants et de désirs ravalés : implosif ! 
La scénographie imaginée par Jacques Mollon donnera dis-
crètement corps à ce mouvement d’ouverture possible et 
de renfermement inéluctable, de tension du dehors (avec 
sa vie, ses désirs, sa lumière et ses couleurs) qui réclame 
(vainement !) ses droits sur la nuit intérieure dans laquelle 
Jean se terre progressivement. 
Nous avons beaucoup regardé ensemble les splendides 
tableaux « Outrenoirs » de Pierre Soulages, recouverts de 
cette pâte d’un noir absolu, telle une terre luisante, pétroli-
fère, labourée par les griffes terribles (mais sensuelles) d’un 
immense râteau métaphysique… Toutes les surfaces (sol, 
murs) du décor du Bout de la route seront recouvertes d’une 
semblable peau de nuit minérale et striée, qui vibrera sous la 
lumière. Car ici, c’est le noir qui révèle la lumière… 
Le rideau s’ouvrira sur un espace ouvert, sombre, apparem-
ment sans limite (comme si la salle du premier acte n’avait 
d’abord pas de murs, béante sur l’immensité de la nuit). 
Petit à petit, au fur et à mesure qu’on apprend le destin 
de Jean, on devinera au lointain un grand mur, bouchant 
l’horizon. Mais déjà une petite fenêtre d’un vert intense y 
apparaîtra soudain, pour permettre à Albert de redire à Jean, 
depuis le dehors, l’amitié qui vient de naître (ou rouge ? 
ou jaune ? comme les petites ouvertures aux couleurs pri-
maires, trouées par Le Corbusier dans les épaisses murailles 
de ses églises…). 
Puis la paroi du fond glissera doucement vers le public et 
commencera à se disloquer, à laisser place à des fentes de 
lumières colorées, qui s’insinueront dans le four banal (II,1). 
Elle s’ouvrira ensuite franchement sur la nuit du deuxième 
acte (II,2), pour se reconstituer enfin en muraille infranchis-
sable au troisième acte, bouchant violemment l’espace de 
l’avant-scène, où vont s’entrechoquer les personnages, 
comme asphyxiés par Jean… 
Cet espace « soulagien » réclame un travail de la lumière 
quasi pictural, afin de révéler et faire jouer l’épiderme noir 
des surfaces, percé soudain de masses de couleurs presque 
insolentes, et où doivent vibrer les corps des acteurs… Au 
premier acte, j’aimerais aussi donner la sensation au public 
d’être comme devant l’immense cheminée de la salle de 
ferme : Tout le plateau baignera dans le seul flamboiement 
intense d’un grand feu invisible (en projection vidéo) : c’est 
seulement son reflet palpitant sur les corps qui fera exister 
la flamme vivante : les visages rouges, comme brûlés par 
l’incandescence, à l’avant-scène ; des silhouettes à peine 
visibles au lointain. Le feu, qui est à la fois la vie et la mort…
À la fin du premier acte (le plus long de la pièce), quand ap-
paraît la Grand-mère auprès de Jean, le feu se serait comme 
éteint, et c’est la brûlure froide et bleutée de la lune qui en-
vahit l’espace. La Grand-mère y entrera telle une apparition 
fantomatique, avec son costume de fêtes tout « en fleurs 
d’or et de bleu comme un vieux rêve ». Une vieille dame 
fragile, tendre et dangereuse à la fois : car c’est aussi une 
sorcière, une prêtresse du monde des morts… 

Dans cet espace étrange, plein de vibrations, on butera sur 
la présence incontournable des corps : jeunes ou âgés, im-
pulsifs ou retenus, éclatants de désir ou comme « absentés 
». C’est pourquoi, pour interpréter Jean, j’ai choisi le formi-
dable acteur qu’est Éric Challier, qui devra, du haut de son 
1,95 m et de sa puissance physique et sensuelle, donner 
corps à celui qui renonce justement à habiter son corps… 
Et toute la distribution, d’Emmanuèle Stochl à Jean-Pierre 
Laurent, rassemble des acteurs tout autant « incarnés », 
des vrais « gens », avec les pieds bien en terre, pesant tout 
leur poids de chair et d’os, aux visages sillonnés par l’expé-
rience de la vie.
Ce sont aussi des acteurs « à voix », comme je les aime, et 
qui ont un rapport amoureux à la langue. Car il nous faudra 
travailler celle de Giono presque comme une langue étran-
gère (et surtout pas comme un faux patois !) : lui rendre à 
la fois sa pleine concrétude, qui doit être aussi étonnante 
qu’évidente, avec ses soudains brefs élans lyriques, si vite 
contenus, tout en pudeur retenue… 

François Rancillac Août 2010

V. Les artistes

Frédéric Frévérend
Né en 1956, il fait ses études à l’Université de Stockholm et 
à la Faculté de Théologie Protestante de Paris. Il suit égale-
ment une formation théâtrale aux côtés de Jean-Laurent 
Cochet et d’Alain Knapp.
A l’origine comédien, Frédéric Révérend met en scène  
Dissident il va sans dire, de Michel Vinaver (Théâtre du Quai 
de la Gare) puis travaille à la scène nationale d’Evreux, où 
il traduit et met en scène trois pièces inédites de Jakob 
Lenz (Les Fragments du Fils) et crée un spectacle à partir 
des textes du Facteur Cheval (Hologramme pour un facteur 
idéal, qu’il reprendra dix ans plus tard au Lavoir Moderne 
Parisien). Puis, il écrit et met en scène Le sacre d’Alice, au 
Théâtre de la Ville à Paris. 
Il fonde la compagnie «Les Jaloux» et crée L’homme aux 
farfadets, d’après Berbiguier de Terre-neuve du Thym 
au Théâtre des Bouffes du Nord (reprise dix ans plus tard 
au Théâtre de la Cité Internationale sous le titre Tous les  
démons ne sont pas de l’autre monde).
Il arrête alors le théâtre, devient antiquaire, puis inventeur 
de jeux de société, traducteur, scénariste, concepteur 
d’événements.
Ayant renoué avec le théâtre, il crée Insoumis de Pa-
tricia Moraz, à Fribourg, puis avec Thierry Roisin, Saint  
Julien l’Hospitalier, de Gustave Flaubert, au Cargo-C.D.N. de  
Grenoble, Des châteaux en Bretagne, avec IVT,Sainte Thé-
rèse avec Justine Schmidt et entame en parallèle, une acti-
vité de dramaturge en collaboration avec François Rancillac 
et divers metteurs en scène et créateurs : Thierry Roisin, 
Emmanuelle Laborit, Jacques  Falguières, Stéphane Olry, Ri-
chard Dubelski, Jean Lambert-wild, Jean-Pierre Larroche...



Il est actuellement auteur, dramaturge, traducteur, comé-
dien et metteur en scène indépendant.
Depuis 2001, il écrit des chroniques régulières d’exégèse bi-
blique publiées dans l’hebdomadaire La Vie.
En 2007, il tourne comme acteur dans le film Séraphine, 
sous la direction de Martin Provost.
Il traduit de l’hébreu le texte de Job et l’adapte avec le 
slammeur Dgiz. La même année, il écrit L‘invention d’un 
château et Le coffre meurtrier qui sont le premier ouvrage 
publié de la collection « Bibliothèque Fantôme », dirigée par 
Yves Chevallier, aux éditions de l’Amandier.
Il est le dramaturge de diverses créations théâtrales, pour 
les CDN de Caen, et de Béthune, les Scènes nationales 
d’Evreux et de Quimper, l’EPCC du Château de La Roche 
Guyon, etc.

Eric Challier - comédiens
Ancien élève de l’École de La Comédie de Saint-Étienne et 
du Conservatoire National Supérieur d’Art Dramatique, il a 
joué au théâtre avec Laurent Laffargue (Tartuffe de Molière, 
Les Géants de la montagne de Pirandello), Alain Millianti 
(Bingo d’Edward Bond), Anne Torrès (Othon de Corneille), 
Gildas Millin (L’ordalie), Jacques Rosner (Jules César de 
Shakespeare, La Mer de Bond), Stuart Seide (L’Anniversaire 
de Pinter, Macbeth de Shakespeare, Le Quatuor d’Alexan-
drie d’après Durell, Antoine et Cléopatre de Shakespeare), 
Ludovic Lagarde (Le Cercle de Craie Caucasien de Brecht), 
Philippe Adrien (Le Roi Lear de Shakespeare), Sylvain Maurice 
(Macbeth de Shakespeare, L’Adversaire d’après Carrère), 
Charlie Brozzoni (Heidi est partout de René Ehni), Isa Mercure 
(Meurtre de Drai), Alain Françon (« e » de Danis), Vincent 
Goethals (Salina de Gaudé), Laurent Frechuret (Le Roi Lear 
de Shakespeare), Gilles Chabrier (La Tête vide de Guérin).

Charlotte Duran
Formée à l’École de La Comédie de Saint-Étienne de 2003 
à 2006, elle y rencontre notamment Jean-Yves Ruf, Olivier 
Maurin, François Rancillac, Gislaine Drahy, Jean-Claude 
Berutti, Ricarda Beilharz, Christian Carrignon, Benoît 
Lambert, Philippe Vincent, Denis Plassard, Maguy Marin, 
Koffi Kwahulé, Philip Boulay, Ricardo Lopez Muñoz. Depuis, 
elle a joué sous la direction de Jean-Paul Wenzel, François 
Rancillac, Éric Massé, Lazare Herson-Macarel, Nathalie 
Veuillet, Nadia Xerri-L., Marion Lubat.
En 2006, elle fonde avec Benjamin Villemagne, Pio Marmaï, 
Pauline Laidet et Read Ghami le collectif « La Quincaillerie 
moderne ». Elle participe à toutes ses créations, en tant que 
comédienne, auteure et assistante à la mise en scène. Elle 
prête régulièrement sa voix à France Inter et France-Culture 

pour l’enregistrement de dramatiques radiophoniques.

Jean-Pierre Laurent
Jean-Pierre Laurent exerce son métier de comédien à Paris 
pendant 15 ans (TV, cinéma, théâtre, publicité et doublage), 
y rencontre acteurs et metteurs en scène, participe à de 
nombreux téléfilms, spectacles ou émissions. Ensuite, il 
intègre La Comédie de SaintÉtienne/ CDN, où il joue depuis 
une vingtaine d’années. Il a ainsi travaillé tant en France 
qu’en Europe avec des metteurs en scène aussi différents 

que Jean-Claude Berutti, Daniel Benoin, François Rancillac, 
Manfred Beilharz, Jean-Claude Drouot, Pierre Debauche, 
Laurent Pelly, Hans-Peter Cloos...

Tommy Luminet - Comédiens
Il fait ses premier pas d’apprenti comédien à l’École de la 
Scène-sur-Saône à Lyon pendant trois ans et y découvre 
Edward Bond. Ensuite, il aborde le clown et l’art burlesque au 
FRACO à Lyon et y côtoie Joe Depaul et Karl Heinz Lorenzen 
(tous 2 issus de l’École Jacques Lecoq). Élèves pendant 
trois ans à l’École de La Comédie de Saint-Étienne, il y fait 
la rencontre de François Rancillac et de Jean-Claude Berutti 
(qui le dirige dans Cromedeyre-le-viel de Jules Romain). Puis, 
après un périple en Afrique du Sud et au Mozambique, il joue 
dans Kukuga melancholique système dix conçu et mis en 
scène par Jean-Paul Delore, spectacle présenté à Saint-
Étienne et au Théâtre Paris-Villette en juin 2009.

Anita Plessner - Comédienne
Formée au cours de Tania Balachova et Grégory Chmara, elle 
a joué avec de nombreux metteurs en scène comme Didier 
Riuz, Jean-Louis Jacopin, Michel Souhaité, Gérard Richet, G. 
Chatelain, Catherine Raffaeli, Genneviève Rosset, José Paul, 
Stefan Meldegg, Laurence Février, Stéphanie Loïk, Serge 
Noyelle, Agathe Alexis, Alexis Barsacq, Michel Hart, Michel 
Raffaelli, André Engel, Michel Hermon, Jean-Claude Gal, 
Frédéric Tokarz, Laurent Serrano,… et dernièrement avec 
Guy-Pierre Couleau.
Elle a travaillé durant 2 ans à la Comédie du Roussillon dirigée 
par Jean Darie et a joué dans les spectacles de Jean-Robert 
Viard et Marie Rouvray. 

Tiphaine Rabaud-Fournier - Comédienne
Formée aux Conservatoires d’art dramatique de Nantes et 
de Paris, elle joue dans Yeul le jeune écrit et mis en scène par 
Joël Jouanneau. En 2005, elle intègre l’école de La Comédie 
de Saint-Étienne et travaille avec Christine Joly, Redjep 
Mitrovitsa, Geoffrey Carrey, Jean-Paul Wenzel, Antoine 
Caubet, Gilles Granouillet, François Rancillac, Jean-Claude 
Berutti, Agnès Bourgeois, Michel Archimbaud, Ivica Buljan… 
En 2007, elle y rencontre Baptiste Guiton qui la met en scène 
dans Souffles de tolérance d’après Abdellatif Laabi, joué au 
Maroc, et dans Le Misanthrope de Molière. Pour sa sortie 
d’École, elle interprète Jackie de Jelineke en 2008 à Saint-
Étienne et au CDN de Montreuil (mise en scène Ivica Buljan). 
En 2009, elle joue dans RéserVatiOnS de Hénault puis par-
ticipe à la première création du Troisième Jumeau-Théâtre, 
Groenland de Pauline Sales.

Emmanuèle Stochl - Comédienne
Sortie de l’École du Théâtre National de Strasbourg (de 1968 
à 1971), Jean-Pierre Vincent l’engage. Elle travaille ensuite 
pour Dominique Collignon Maurin, François-Michel Pesenti, 
Bernard Bloch, Marie Vayssière, Mattias Langhoff, Alain 
Mergnat, Bernard Sobel, Jacques Lassalle, Alain Françon, 
Marcel Bluwal, Muriel Mayette, Bruno Ducol, Alain Buttard, 
Philippe Béziat, Fabrice Caseneuve Franck Cassenti, Claude 
Chabrol, Jacques Fansten, Robert Guédiguian, Patrice 



Martineau, Bernard Paul, Jacques Renard, Michel Sidoroff, 
Jean-Matthieu Zahnd…
Elle a interprété dernièrement Richard III dans Richard III de 
Shakespeare ; Oma dans Oma de Namiand ; Le géant de par la 
taille de Jarry ; Phèdre dans Phèdre de Racine ; La mère dans 
les Paravents de Genet…
Elle a mis en scène Le spectateur qui intervient dans la 
conversation adapté de Robert Walser ; L’amour à sept 
cordes de et avec Garth Knox ; Les Gradués, Fantaisie pour 
un musicien et deux comédiens de Etienne Villain ; Modeste 
proposition concernant les enfants des classes pauvres de 
Swift avec David Gabison…

VI. Les personnages

Les personnages inventés par Giono ont des allures, des 
accents et une fierté tragiques. Mais ils sont d’un tragique 
comme ressuscité d’une antiquité véritable, débarrassée 
des fards et des afféteries dont la gloire et les passions 
exacerbées du Grand Siècle l’ont recouverte. Hommes et 
femmes d’une terre minérale et abrupte, héros à la simplici-
té élémentaire, ils semblent faire renaître de leurs gestes et 
de leurs voix les héros archaïques de nos premiers parents. 
Giono les modèle dans la glaise d’une poésie musicale et 
leur offre le bonheur d’une langue à la puissance évocatrice 
peu commune. Riche et simple à la fois, limpide et remar-
quablement rythmée, la prose de Giono a un goût d’authen-
tique à la pureté raffinée. 
  
François Rancillac dirige les acteurs sensibles qu’il réunit au 
plateau avec une tranquille assurance et signe une mise en 
scène fluide et précise qui s’appuie sur la scénographie in-
génieuse de Jacques Mollon pour faire naître le suspense et 
la beauté de cette fable émouvante et captivante. 

Le personnage de Jean
Au bout de la route date de 1931 et a été créée dix ans plus 
tard avec Alain Cuny dans le rôle de Jean. On imagine bien 
comment sa haute silhouette impressionnante et sa voix 
si particulière, son phrasé d’outre-tombe pouvaient exalter 
les humeurs étranges de cette histoire… extraordinaire. 
Jean est homme de mots. Il a le verbe haut, la voix profonde 
et caressante, et comme les vrais amis qui ont l’audace 
immédiate de la familiarité, sait apprivoiser les réticences 
par la spontanéité de sa gentillesse. Jean a besoin des 
sauvages taiseux chez lesquels il entre mendier le lait et 
la soupe comme ceux-là comprennent bien vite qu’ils ne 
pourront bientôt plus se passer de cet homme qui connaît 
le pouvoir consolant de la parole.

C’est Éric Challier qui aujourd’hui succède à Alain Cuny. Il 
offre sa carrure sympathique et sa mâle beauté à celui qui 
va faire refleurir le jardin et les âmes de ses hôtes. Eric Chal-
lier installe son charisme tranquille, sa force rassurante et 
silencieuse, à travers la pureté simple du jeu..

Il y a dans le Bout de la route, lisible pour qui connaît la 
vie de Jean Giono, la crise profonde que traversait alors le 
jeune écrivain de 35 ans. Il se projette dans ce « héros » 
prénommé comme lui, l’homme qui rend la parole aux autres, 
qui fait battre les cœurs mais se protège et ne livre rien de 
lui-même… Qui est-il ? D’où vient-il ? 

Les femmes
Les femmes adultes sont des êtres en souffrance : la grand-
mère (Anita Plessner, dans ses beaux atours), Rosine la ru-
gueuse (Emmanuèle Stochl). Barnabé, le garde champêtre 
est doux (Jean-Pierre Laurent) et la jeunesse vive : Mina 
(Tiphaine Rabaud-Fournier) croit aimer Albert (Tommy Lumi-
net) le forestier, Mariette (Charlotte Duran) s’en enchante 
Face à cet étrange étranger qui porte pour tout bagage le 
mystère d’un amour mort, Rosine, la maîtresse de maison 
(dont Emmanuèle Stochl magnifie l’aridité feinte et la poi-
gnante humanité), Mina, dont la jeunesse éperdue se brûle à 
l’intensité d’une passion impossible (remarquable Tiphaine 
Rabaud-Fournier, exquise et déchirante) et Albert, le jeune 
forestier honnête et droit (juste, sensible et formidable 
Tommy Luminet), voient leurs cœurs s’ouvrir jusqu’à la faille. 
Peut-être n’est-il d’amour qu’au risque de sa perte, de joie 
qu’à la mesure du chagrin des départs, de passion qu’à 
l’aune de la folie : la grand-mère (Anita Plessner, délicieuse) 
le sait mais personne n’écoute sa sibylline mélopée. 

Article réalisé par Catherine Robert

 
  



VI. Des pistes pédagogiques :

Avant le spectacle :
* Inviter les élèves à parcourir différents sites pour 
construire en groupes une biographie « vivante » de Giono. 
Exemples :
1) simulation d’une interview de Giono

2) Giono présenté par des écrivains, des cinéastes, des 
metteurs en scènes

* Etude de la pièce ou d’extraits




