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Abstract: 
This other Fellinian world is meant to be the work of a sensible chaos to reach the 

unfathomable parts of human perception. Fellini would be this poet constantly improvising 
an orchestrated unit of notes which tends the horizon as much as possible and makes us fall 
over to the other side. An overwhelming space which carries the scars of an intimate 
profoundness that questions us. What would the interpretation of this mysterious chaos 
generating universes be? Its reasons? Its announcing phenomena? We will study three 
aesthetic forerunning signs of modified condition: the circle; the wind, the struggle between 
the visual and the audible. Guiding points to the Fellinian worldmap, with scenes which 
cannot be overlooked and accompany us in this wonderful film journey. An exploration in 
the heart of an invention which, in the beginning of the picture, submits us to the 
harmonious rhythm of someone else, to its universal cosmic humanity. 
 

Entre réel et imaginaire, le monde du réalisateur de cinéma Federico Fellini se 
fait témoin d’un réalisme d’ouverture qui sème, à l’image du Petit Poucet, des 
sortes de points de suspension en guise des liens discrets et sensibles, des ponts 
entre un contexte présent et la vraie vie d’un futur proche ou le seuil d’un monde à 
l’autre se fait silence. Le regard se balance d’un fil à l’autre pour tisser au final une 
projection aux perspectives inattendues. Et là, nous nous rendons compte que nous 
avons déjà mis un pied dans le monde fellinien. Pourquoi? Fellini serait ce poète 
bouleversant et drôle à la fois qui participe à ses propres histoires en donnant à la 
vie une magie, un charme qu’il a toujours porté en lui: le voyage de l’âme dans les 
tréfonds felliniens. Lors de ces voyages, le cinéaste nous titille la vue et les oreilles 
en nous livrant des secrets et ses pensées. Son esprit imprègne tellement la matière 
cinématographique qu’il nous entraîne avec lui, dans son imaginaire, tout en faisant 
référence au travail des symboles et de Jung. Ces symboles mystérieux se 
traduisent auditivement et visuellement par des phénomènes différents, matérialisés 
ou immatérialisés dans tous les paramètres cinématographiques. Lorsque nous 
approchons d’une scène d’aspect chaotique, la caméra s’emballe progressivement 
comme une fusion ne se retenant presque plus à l’identique du comportement, de 
l’attitude des personnages se mutant en parallèle. L’image et le son s’unissent 
esthétiquement de manière propre à Fellini pour traduire au plus proche son 
sentiment, son émotion. Par conséquent, il expose la façon par laquelle se 
manifeste chez lui le rapport avec le monde, et pour que cela soit le plus sincère 
possible, il nous présente son monde à lui, un autre monde: celui du chaos.  
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L’œuvre du cinéaste expose une palette d’énigmes symboliques reflétant un 
travail d’interprétation et d’expression par une esthétique cinématographique bien 
particulière afin de montrer et d’expliquer par l’image et le son, son ressenti du 
monde. Sorte de vocabulaires d’éléments fellinien qui s’est mis en place au fur et à 
mesure de sa carrière. Fellini, comme Jung, laisse toujours une fenêtre ouverte. Or, 
pour saisir et s’imprégner de l’énigmatique chaos fellinien, il est nécessaire de 
s’interroger sur le cercle, la sphère, donc au mandala, partie prenante des scènes du 
chaos. Le mandala est un des éléments esthétiques signifiant la délivrance, la 
rédemption, en constante présence dans la poétique du cinéaste. En fonction de son 
apparence devant la caméra, il aborde le principe d’«un mal pour un bien», un 
message d’espoir. L’ensemble de la composition est souvent flou à cause de 
l’utilisation d’un style chargé, baroque rendant la découverte plus difficile à la 
première lecture.  

Ces symboles tirés de la psychanalyse permettent à Fellini d’inventer des 
images de mandala employées au moment où les protagonistes sont sur le point de 
recevoir une sorte de don de clairvoyance, un discernement, une prise de 
conscience révélatrice à un changement opportun. Selon Jung, ce sont tous des 
éléments fortement symboliques qui exercent une influence inconsciente. Le 
Mandala, en sanscrit, signifie cercle, centre et mystère. Au centre du mandala, les 
contraires se réunissent, exprimant la totalité de l'être, de l’univers. Dessiner, 
parcourir ou contempler un mandala, c'est trouver la voie du centre de son être. Il 
incarne une architecture de l'éveil par sa valeur symbolique universelle qui 
intéresse Fellini. Les mandalas apparaîtraient spontanément à l’intérieur des rêves 
et de l’imagination comme une tentative inconsciente d’autoguérison lors de 
désordre psychique car ils décrivent un ordre de création affrontant un chaos 
psychique. Il reste à connaître quels sont les contextes dans lesquels Fellini intègre 
ces symboles? Dans le cinéma de l’auteur, nous côtoyons des artistes frustrés en 
constante recherche de leur capacité créatrice perdue ou des personnages insérés 
dans une confusion construite par un rapport de charge émotionnelle en non- 
coordination entre le moi et l’existence actuelle qui les entoure. Ce type de 
situation est générateur de chaos autant contextuellement et sociologiquement que 
point de vue psychologique. Par conséquent, Fellini s’est inspiré de ces symboles 
pour représenter autant le chaos que la guérison de ses protagonistes et leur éveil à 
la vie pour les sauver, les extraire de leurs crises. Cependant, d’autres éléments 
symboliques viennent nous parler du chaos fellinien comme le vent, les nuées, les 
lumières et les ombres. 

En effet, le vent présage le chaos: dans I Vitelloni (1953) par exemple, le vent a 
un rôle fondamental. Les rafales annoncent les changements de situations. Les 
courants d’air transportent des imprévus. Lorsque le vent se fait caresse, il fait 
rêver. Dés le début du film, la cérémonie est interrompue par un orage signalé par 
le vent. Par celui-ci, Fellini génère, rend énergique une action statique en lui 
donnant un rythme personnel émotionnel comme dans le célèbre plan des cinq 
Vitelloni en front de mer. La brise change les visages et les attitudes engourdies des 
personnages: Ricardo tient son chapeau, l’écharpe de Leopoldo flotte, et le bruit du 
ressac souligne les sifflements du vent. Le vent est presque partout. Il se fait 
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métaphysique et poétique en tournoyant lors de la danse au rythme de la musique 
de l’orchestre lors du carnaval pour laisser un goût de joie éphémère suivi de 
moments d’amertumes.  

 

 
I Vitelloni (1953) 

 
Un autre exemple: le vent est présent dans le film Block note di une regista 

(1969) lorsque le vent commence à soulever l’imprévisible jusqu’à en devenir 
violent, méchant, agressif en balayant la piste d’atterrissage et en secouant les 
jeunes, soulevant la poussière tout en emmenant la neige dans un grand tourbillon. 
Au milieu de ce spectacle, un homme se tient debout, de dos, un violoncelle à la 
main: Mastorna. Ce vent a apporté les regrets et les malaises d’un homme en proie 
et en lutte avec ses angoisses. 

Cependant, le vent est aussi mouvement. Lors de la cérémonie des funérailles 
dans le film E La nave va (1983), le vent fait flotter des pans de vêtements des 
passagers et il disperse les cendres de la cantatrice défunte sans bouleverser, 
dénaturer la voix de l’enregistrement émis par un phonographe. Cette voix, qui 
n’est pas perturbée par le bruit du vent, restitue l’Être autour d’un cri. Le cri est à la 
fois réalité et naissance. Il est la résonance de l’existence. Le souffle d’air anime et 
disperse les cendres, reflète une transfiguration et une ultime célébration de la diva, 
Edmea Tetua, la défunte. L’enregistrement, provoqué par l’émission d’un souffle 
vocalisé par la cantatrice dans un microphone, est une volonté de subsister en 
marquant le temps par une inscription vocale se manifestant en parallèle par une 
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présence visionnaire aérienne de son âme. Il se fait immortel. Le vent subordonne 
la brise. Il se fait aussi le principe mystique et prophétique annonçant le chaos 
ultime. Sa menace est le présage d’une catastrophe à venir. Tout s’anime et se 
dynamise. Il est l’acte divinatoire avisant l’accomplissement de la prophétie: 
l’envol de la bombe de Mirko, la riposte du cuirassé. 

 

 
E La nave va (1983) 

 

 
Amarcord (1973) 
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Le souffle du vent dans le film Amarcord (1973) se manifeste lorsque Fellini, 
adolescent avec ses acolytes, imitent au sein des rafales de vent les pas de valses 
lors des bals d’été, devant le fameux grand hôtel de son enfance fermé pendant 
l’hiver. Si le vent se fait présage, l’ombre installe le chaos. Effectivement, l'ombre 
est un des principaux archétypes décrits par Jung dans le cadre de sa psychologie 
analytique. Cet archétype serait un Éternel antagoniste. Il est à l'origine de 
nombreux conflits psychiques, en même temps il impose au sujet de se confronter à 
ce qu'il veut ignorer de lui-même. Car en tant qu'archétype, l'ombre est une 
dynamique psychique inconsciente et autonome à l'origine de mouvements toujours 
opposés aux mouvements induits par d'autres dynamiques psychiques, 
archétypiques, pulsionnelles, inconscientes (au sens du refoulé) ou conscientes. En 
tant qu'image dans les rêves et les fantasmes, l'ombre apparaît souvent sous la 
forme d'un personnage du même sexe, opposé au rêveur par nombre de ses 
caractères, entraînant souvent une réaction affective de rejet de la part du rêveur. 
Fellini se sert aussi de la lumière pour modifier et parfaire par étapes l’intensité 
évolutive d’une émotion. Ainsi, le réalisateur a le pouvoir de susciter une 
participation de la part du spectateur à la scène dans la progression des effets 
lumineux par l’atmosphère variable d’un lieu. Par exemple, dans une scène en 
dernière partie du film La Dolce vita (1959) où lors d’une soirée un groupe 
d’aristocrates s’ennuyant à mourir est à la recherche de sensations pour sortir de 
leur chaos. Fellini au fur à mesure introduit le spectateur dans le groupe qui se 
disperse dans les pièces d’une vieille bâtisse avec des chandeliers à la main 
éclairant leur folie et leur perturbation psychique par leur condition d’existence, et 
où en chacun nous entraîne dans des émotions mystiques et érotiques divergentes 
dans le plein de contrastes clairs obscurs très marqués. Plus symboliquement, le 
cinéaste suggère par le modelé des apparences, des éléments scéniques, le passage 
de l’immatérialité à l’incarnation par les lumières qui disparaissent et y reviennent 
peu à peu à l’image du procédé d’une estampe. 

Une autre substance met en situation l’énigmatique chaos fellinien dans cet 
autre monde : l’intrusion de nappes nébuleuses anticipant un retournement de 
situation par sa force expressive à revêtir les nuées immatérielles du fantasme et à 
embaumer tout ce qui se trouve sur son passage. Le bleu du ciel se métamorphose. 
Il s’obscurcit de manière linéaire et fantomatique. Des formes difformes et 
effilochées, floues et confuses, enveloppent le navire dans E La nave va (1983) 
semblable à un rêve cosmique ou comme dans Amarcord (1973) lors de l’attente 
des villageois dans les barques du passage du Rex. Les nuées comme le vent 
annonce le conflit, le chaos. Si le vent donné le mouvement à la lumière et à la 
l’ombre, les nuées les transportent pour enfin déclencher le destin. En effet, tout 
bascule après l’apparition des nuées, la guerre éclate, et des vies changent leurs 
cours. Des renversements de situation voient le jour suite au chaos. Par exemple, à 
la troisième nuit de ce long voyage funèbre dans E La nave va…(1983), tout 
change. Le Gloria N, tel un bateau fantôme se dirige vers sa destinée. La mouette 
perturbatrice, associée aux nuées silencieuses, apporte les preuves mystiques et 
occultes des événements à venir. Une autre scène particulière dans le film 
Amarcord (1973), lorsque le grand-père se perd dans le brouillard en sortant de 
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chez lui. Il ne retrouve aucun repère, à tel point qu’il en perd toute orientation, 
s’égarant dans l’épaisseur du brouillard. Il ne sait plus revenir chez lui alors qu’en 
définitive, il est devant la porte d’entrée de son jardin : le chaos de la vieillesse. 

Le chaos fellinien offre une vision ingénue du monde qui interroge de suite le 
spectateur en l’impliquant d’emblé avant de reprendre goût au monde. C’est un état 
de crise sérieuse et destructrice. Le regard ne reste plus à la surface. Sa priorité 
devient la subjectivité d’une fractale de choses amoncelées. La confusion envahit la 
caméra et se propage, alors, hors-champ jusqu’à nous. Ainsi, nous baignons dans le 
chaos fellinien dont le cinéaste, en véritable démiurge, s’épanouit à restaurer, non 
pas seulement la surface du chaos, mais surtout la profondeur de la confusion. Il 
s’engage à disséquer son âme pour faire renaître de celui-ci, de cet amalgame 
indifférencié et incohérent sans harmonie, un sens. C’est-à-dire un sens à un 
tumulte décousu en apportant de la lumière, de la clarté, sorte de clairvoyance 
visionnaire qui reste propre à Fellini à l’intimité de ses pensées, de ses sentiments 
et de ses émotions qu’il nous livre généreusement. Fellini coordonne les éléments 
entre eux à sa façon, ce qui donne des mises aux points intimes sur l’existence, 
s’opérant avant et après un chaos dans la diégèse de ses films.  

Dans cet autre monde, le chaos fellinien est aussi ce point de réceptacle qui du 
désordre s’ordonne par son intervention au point que l’obscurité se dissipe dans 
l’intention de susciter de l’espérance chez l’autre. Le cinéaste est cet humain 
croyant ni à une force évolutive de l’univers, ni à une action providentielle. Il est le 
seul héros qui par sa foi, son espérance et sa charité inscrit artistiquement ses notes 
sur ses interrogations, ses moments de vie confus, ses obstacles à aller de l’avant. 
C’est un physiologiste anatomiste de l’âme humaine qui fait de lui un des 
réalisateurs les plus manifeste et philanthrope le rendant si proche de nous. Par ses 
vertus, il affronte le monde et il reconstruit dans son scaphandre, le Studio 5 de 
Cinecittà à Rome, les possibilités de réminiscences, de résurgences.  

Les chaos felliniens esthétiquement révèlent à l’écran des mises en scènes 
ravagées par un sentiment de destruction, de fatras, de trouble, de désordre 
cacophoniques. Le chaos est un événement permettant à l’auteur d’intégrer un nouvel 
état de reconstruction faisant valoir à la fois sa créativité et ses pensées intimes. Ce 
désordre dans l’image est une conséquence que la représentation du chaos apporte 
comme information à des regards initiés. En effet, il est la conséquence, la synthèse 
d’un état d’être dépassé fonctionnant de manière incompréhensible selon Fellini. 
Esthétiquement, il prend la forme d’un événement intrigant, énigmatique.  

Par exemple, dans Prova d’orchestra (1979) lorsque la boule de démolition 
interrompt le chaos général généré par une débâcle extraordinaire et surprenante, 
une insurrection provoquée par tous les musiciens, qui, soudainement au fur et à 
mesure du reportage et des interviews, décident de se mettre en grève et d’instaurer 
une révolution d’hystérie. Ici, c’est un orchestre entier qui ne réussit plus à jouer en 
harmonie. Dans ce chaos sonore, Federico Fellini met en scène un autre modèle de 
mandala circulaire: une sphère gigantesque. Cette boule est un instrument de 
démolition défonçant le mur d’une vieille chapelle: lieu des répétitions. Lors des 
répétitions, le chef d’orchestre allemand n’arrive plus à faire jouer ses musiciens de 
manière harmonieuse. De violents litiges entre musiciens éclatent et une révolte 
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contre le directeur se déclenche avec le soutien des syndicats. Un chaos total se 
donne voir et entendre très rapidement. Même l’édifice est sous tension: des 
fissures se produisent sur les murs. À travers le gros trou dans la paroi, nous 
voyons une gigantesque boule de démolition suspendue à une chaîne. Nous savons 
que Fellini, dans ses dessins préparatoires, avait prévu un bulldozer à la place de 
l’engin de démolition sphérique. Dans ses dessins, il a représenté en plus du 
buldozer, une forme sphérique mandalique sur le sol. L’idée d’une forme mandala 
était donc prévue. Cette forme semble cruciale et toujours ambivalente. Elle se 
balancerait entre des notions de contradictions.  

 

 
Prova d’orchestra (1979) 

 
De nombreuses études se sont limitées à voir dans cette boule de démolition un 

instrument de destruction sans tenir compte de sa signification symbolique 
d’espérance. Une espérance dont le résultat serait positif, optimiste. En définitive, 
une rédemption de l’art se mettrait en scène au final, conséquence d’une optique 
apocalyptique du jugement universel. Le rapprochement avec Jung se fait avec la 
boule de démolition représentant un besoin de rédemption, un nouveau monde fait 
d’unité et d’ordre dans la création. Les musiciens arrêtent toutes actions, tous 
agissements, à la vue de cette sphère imposante par son volume et sa force 
mystérieusement suspendue en l’air. Alors, ils se réunissent autour du chef 
d’orchestre et se remettent à jouer en parfaite harmonie. Jung associe le mandala à 
un concept de transition que nous visualisons dans cette conclusion filmique finale. 
Nous passons par le chaos pour atteindre le cosmos se traduisant comme une 
conversion dans le sens de rétablir l’ordre et la signification de l’art. Et le chef 
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d’orchestre le précise en disant: «Les notes nous sauvent… La musique nous 
sauve… Accrochez-vous aux notes… Nous sommes des musiciens»1.  

La séquence de la démolition est aussi associée au premier jour de la création 
décrite dans la bible. La sphère rappelle davantage la Genèse que le Jugement 
dernier. Le chaos régnait partout et l’esprit Saint était suspendu sur les eaux. Chez 
Fellini, nous entendons également le souffle du vent durant ce moment de 
démolition. L’image de la sphère a une nature universelle. Prova d’orchestra n’a 
pas qu’un seul protagoniste. Il a un orchestre en entier. Ici, ce n’est pas une crise 
individuelle mais collective. Il faut savoir que le film a été réalisé à l’époque où 
Aldo Moro, Président du parti Démocrate chrétien, a été assassiné par les 
terroristes. Pour certains, le film est une critique de la société italienne, pour 
d’autres l’interprétation d’un microcosme grotesque du genre humain dont la boule 
représenterait un acte miraculeux aboutissant à la Rédemption. Le film a été aussi 
vu comme un hommage à l’homme, à l’artiste compositeur et musicien, Nino Rota, 
décédé en 1979, et ami fidèle de Fellini qui sont autant d’événements significatifs 
du chaos. Sans omettre que les hurlements du chef d’orchestre rappellent ceux d’un 
officier nazi. Ces indications démontreraient que le chaos semble toujours menacer 
le monde, qu’il est toujours là, menaçant, et que le désir du cinéaste est de mettre 
en garde afin d’éviter cela par une Rédemption dont la sphère est le symbole 
complexe de destruction mais aussi de création. 

Pour cela, la lumière mais aussi les sons prennent possession des lieux, 
métamorphosent l’atmosphère et au fur et à mesure crée un monde par un état de 
siége qui change l’aspect des choses par des contrastes et de la discordance. 
L’ensemble s’intensifie et se fait multidirectionnel jusqu’à la déformation 
esthétique des ombres projetées tout en leur attribuant un mouvement déséquilibré 
dans une dissonance insupportable. Les musiciens, petit à petit, prennent 
possession de l’espace par les bruits, les sons mais aussi par l’accroissement des 
volumes sonores et de la forme de leurs corps par les ombres et leurs couleurs 
projetées sur les parois, les limites de l’espace du cadre dans la prise de vue. C’est-
à-dire que leurs tags de révolte sur les murs tel des primitifs qui marquent la 
matière pour marteler le temps et l’espace de leur prise de possession est, en 
définitive, une impression de conviction de victoire sur le conditionnement. Mais 
aussi dans le travail du montage se faisant de plus en plus serré, rapide. Des plans 
de quelques secondes se succèdent montrant les uns après les autres des musiciens 
en train de se métamorphoser en grévistes conscients pour aboutir à une 
dégénérescence d’une extrême hystérie, folie collective et inconsciente: une 
frénésie de fureur. Un déchaînement visuel et sonore traduit inlassablement un 
chaos insoutenable au regard et à l’ouie du spectateur.  

En définitive, le chaos fellinien proviendrait d’un examen rigoureux procurant 
par sa vive énergie une fracture conduisant à un domaine plus subtil: le plaisir. Un 
plaisir suscité d’un puissant désir qui ne dépend pas d’un schéma 
cinématographique que nous appliquerions bêtement. C’est autre chose. Peut-être 
la préexistence d’une réconciliation possible que nous anticipons à ce moment 
                                                
1 Peter Bondanella : Il cinema di Federico Fellini, Guaraldi, Rimini, 1994, p. 305. 
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précis de la fracture. Un raccommodement gardant en mémoire les stigmates de la 
souffrance pour agir dorénavant dans un futur proche en Être miséricordieux. Ce 
phénomène est un plaisir d’anticipation se mettant en place frénétiquement aux 
rythmes de la matière, de l’état d’enchevêtrement, d’amalgames désordonnés que 
seul le réalisateur est capable d’interpréter et d’intervenir pour organiser cette 
confusion d’états d’âme. Le plaisir serait le résultat de cet aboutissement révélateur 
de lumières. Un sentiment que nous aimerions perdurer et ainsi balayer la sensation 
de fumée de toutes choses en ce monde. Un plaisir en opposition à l’autre pôle qui 
est la douleur. Le chaos fellinien est comme un corps à corps, un rapport amoureux 
où les étreintes se multiplient à tel point que la tension les renforce dans la 
palpabilité des gestes, des mains, des bras, des jambes. Donner un sens à une force 
de plus en plus courbe et à la fois tendue dont les points de pressions des corps se 
conjuguant agissent comme une traction sur la peau avant de se tendre comme un 
arc dépassant l’entendement pour soudainement imploser et ensuite éclater. Enfin, 
un calme, une pause, un recueillement donnant au rationnel sa nouvelle place, sa 
nouvelle position. Tel un baromètre, la manifestation s’épuise après avoir projeté 
en éclats les résidus du désordre, de l’irrationalité et du dissentiment. 

Ce phénomène prend toute sa signification dans le film La Dolce vita (1959). 
Le protagoniste est un journaliste, «Guido». Il est atteint de ce principe créatif et 
tente désespérément de devenir l’écrivain de ses rêves. À la dernière séquence, lors 
de la scène de l’orgie, Guido est piégé dans une situation sans une porte de secours. 
À l’aube, l’ensemble des convives vaque de manière léthargique à travers la pinède 
pour atteindre la plage, où se trouve un groupe de pêcheurs réunis autour d’un 
poisson difforme. L’image centrale de l’épilogue est cette créature marine, 
monstrueuse se tenant sur le chemin de Guido et de ses acolytes. À ce moment 
précis, Guido poursuit son chemin de frustration, d’aridité, vers le chaos, car il 
n’arrive pas à se réaliser. Il tente inutilement de devenir celui qu’il aimerait être. 
L’apparition de cette créature inconnue est la première énigme du cinéma fellinien, 
un des premiers mystères si clairement exprimé. Cette apparition n’est pas muette 
de sens. Cette figure s’apparente à un mandala. Cette créature exprimerait les 
préoccupations et les pensées personnelles du réalisateur. Elle est de forme ronde et 
montre un œil significatif du mandala au premier plan. Elle pourrait annoncer de 
nouvelles perspectives à venir après la chute et une prise de conscience. 

L’image proviendrait d’une créature de même type extraite d’un rêve de Jung 
fait dans sa jeunesse. À la fin du film, Guido marche à travers les pins de la pinède 
pour rejoindre la plage. Guido, Marcello Mastroianni, comme Jung dans le rêve, est 
un jeune désespéré à la recherche de sa réalisation personnelle. La pinède pourrait 
être le bois de Jung, tandis que la mer correspondrait à l’étang du rêve. Tous deux 
représenteraient l’inconscient. Sur la plage, Marcello s’arrête devant la créature 
marine comme le jeune chez Jung devant cette énorme méduse pour recevoir peut-
être une nouvelle perspective de vie. La ressemblance entre les deux histoires 
exprimerait la volonté de Fellini de sauver le protagoniste. Fellini aurait utilisé le 
rêve de Jung comme une référence, un prototype d’une métaphore centrale. L’œil 
de l’animal serait l’indice d’une nouvelle perspective émergeant des abysses de 
l’inconscient représentés par la mer, l’eau. L’œil grand ouvert et fixe symboliserait 
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notre propre être. Son apparition serait une réponse directe aux interrogations du 
protagoniste. Néanmoins, l’image du poisson et du sourire de Paola ne semble pas 
non plus se contredire. Elles semblent se renforcer l’une dans l’autre. Le sourire de 
la jeune fille appuierait et éclairerait les éléments d’espérance et d’harmonie 
transmis par la figure du poisson et obscurci par Fellini pour appuyer la 
transformation de Marcello. Pour Jung, la décomposition annonce une 
transformation, un renouveau, comme après une crise, un chaos. Une nouvelle 
création se mettrait en marche soulignée par la vitalité de l’œil du poisson. 
L’animal aquatique est mort et vivant à la fois. 

 

 

 

 
La Dolce vita (1959) 
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Toutefois, le rôle de la musique dans cet autre monde est très important 
énigmatiquement. Elle est un mystère non-palpable mais puissant. La musique agit 
dans le film comme une force extatique mettant les individus hors d’eux-mêmes. Elle 
émet une résonance particulière tout comme les autres sons. Une résonance intérieure 
qui dématérialise et qui éveille une vibration profonde tout comme la couleur. Cette 
sensation s’apparente à une élévation abstraite de l’émotion touchée par le son que 
nous remarquerons dans le film E La nave va… (1983). La musique a la force 
d’étourdir par un tourbillon de sentiments auquel nous avons du mal à résister. Même 
les fausses notes volontaires font partie intégrante de la structure du chaos dans 
l’adaptation du phénomène de distanciation. Le spectateur n’est pas là pour écouter 
un opéra théâtralisé dans les règles de la scène et de la musique. Il regarde la vie telle 
qu’elle peut être à travers l’expression de la création. L’idée musicale a un sens, celui 
de s’aventurer de l’autre côté du miroir avant, pendant et après le chaos. 

 

 
E La nave va…(1983) 

 
La musique est le plus immatériel des arts permettant d’atteindre plus 

facilement l’accès à des mondes chaotiques. La dimension musicale se façonne 
métaphoriquement avec l’intention de donner le sens d’une spiritualité menant 
progressivement tous les arts vers un but ultime: l’immatériel. Or, est-ce que le 
travail de Fellini n’est-il pas une matérialisation d’un immatériel rêvé prenant sa 
source dans l’énigmatique pour appuyer le chaos par le mystère? Effectivement, il 
faut souligner que si la musique est un moyen de porter le mystère du chaos, il en 
va de même de toutes les qualités sonores: bruits, voix etc. qui transportent aussi 
avec eux une odeur. Des odeurs polarisant les preuves d’un monde réel. 

Dans le film E La nave va (1983), tous les personnages sont liés grâce à l’art 
musical. Ils participent à l’élaboration du chaos par leurs voix qu’ils utilisent 
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comme des éléments triviaux, comiques et obscènes, des organes prosaïques: la 
bouche, la langue, le visage tout entier, sont défigurés dans la séquence de la salle 
des machines lors d’un défi vocal. Tous sont sous l’emprise du secret de la voix de 
la défunte qu’elle a emporté avec elle lors de sa disparition. Leur intention consiste 
à découvrir l’insaisissable prouesse pour obtenir un écart de trois octaves. Cette 
performance inhumaine est imagée par la vision de la mer en colimaçon. Une 
figure qui les fascine et qui hante le navire car elle est irreprésentable. Sorte de 
labyrinthe en ombilic parcouru de mouvements ascendants et descendants tout 
comme est construit l’ensemble de la structure du film. Le groupe des chanteurs 
dans un mouvement de détermination cherche un quelque chose à résoudre pour se 
terminer par un double chaos: la dispersion des cendres de la Diva et l’attaque du 
cuirassé. Un autre élément sonore a son importance: les silences. L’arrêt de la 
musique ne couvre plus le ronronnement du projecteur et ses cliquetis en début de 
film. Ils deviennent audibles. Les silences musicaux forgent, sculptent, travaillent 
la matière sonore pour modeler progressivement le chaos.  

 

 
La Voce della luna (1990) 

 
Dans La Voce della luna (1990), Roberto Begnini et Paolo Villaggio se 

retrouve dans une discothèque. Un fracas de sons insupportable, un monde 
préférant le bruit, le chaos engloutit l’image. Lorsque tout d’un coup au milieu des 
danseurs, un silence se produit pour introduire subtilement Paolo Villaggio 
interprétant une danse avec sa femme décédée sur Le beau danube bleu de Johann 
Strauss (1867). Tout le monde s’immobilise pour le regarder valser, accompagné 
d’un faisceau de lumière d’un des projecteurs de cinéma. Un autre silence poétique 
s’impose, alors, suivi rapidement par des applaudissements ramenant soudainement 
le bruit en force. Dans Ginger e Fred (1985), Mastroianni tombe lors de sa 
prestation dansée avec Masina sur un air Fred Astair et Ginger Rogers sur un 
plateau de télévision de la RAI. Un silence général s’installe au moment de la 
chute. Le présentateur déstabilisé se remet rapidement à sa fonction pour rompre le 
silence qui permet d’entendre le chaos au travail. Ainsi, il reprend avec voracité 
son droit de popularité sur la création, sur une prise de conscience des déchets dont 
la télévision actuelle regorge. 
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Ginger e Fred (1985) 

 
Ainsi, le fleuve de la vie fellinienne entraîne notre regard dans les remous du 

monde mais aussi de ses joies à la lumière de l’esprit avec une conscience et une 
confiance sereine nous guidant dans un long voyage mystique. Nous sommes au 
cœur d’une invention, dans un monde, où cadence, atmosphère et goût des autres, 
nous emportent, œuvrent et ouvrent grand les fenêtres de l’universel.  
 


