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  FONCTIONS ET FINALITÉS


  DE LA COLLECTION


  « LE FRANC-MAÇON DANS LE TEMPLE »




  Aujourd’hui la production de textes maçonniques (ou prétendument tels) est considérable : avec l’essor du numérique et la diffusion d’internet tous azimuts, les pensées se répandent sur la toile, sans validité ni contrôle, au grand dam des lecteurs qui sont en droit d’attendre un minimum de crédibilité à l’égard de ce qui leur est présenté.




  Sources non authentifiées, copiés-collés et recollés, dénis de propriété intellectuelle, détournements et plagiats font bon ménage avec le travail d’auteurs experts et de renom.




  C’est pour éviter ces écueils et pour répondre à une demande pressante d’authenticité que cette collection a été créée au sein des éditions « Numérilivre – Les Bords de Seine ». Elle vise un triple objectif :




  1.Faire appel à des écrivains maçonniques réputés pour leurs connaissances et leurs compétences, leur style et leur clarté d’exposition sur toutes les questions qui intéressent les Francs-maçons




  2.afin d’offrir, dans leurs publications, un prolongement à la démarche qu’ils vivent en loge,




  3.de manière à permettre à chacun de progresser dans la voie de perfectionnement qu’il a entreprise, quel que soit son rite, son grade (ou son degré) et son obédience.




  Dans cet esprit, nous commencerons par aborder les travaux d’ouverture et de fermeture – qui intéressent l’ensemble des sœurs et des frères.




  Par nos ouvrages, nous aspirons à ce que cette collection devienne un outil de travail et de réflexion pour l’ensemble des initiés. Au-delà de ces études d’experts, nous souhaitons que vous prolongiez nos travaux et les enrichissiez de vos apports, et que vous trouviez dans ces pages la source d’une élévation spirituelle – qui est spécifiquement la nôtre… mais que nous voulons partager avec vous !




  Pierre PELLE LE CROISA,


  Directeur de la collection


  « Le franc-maçon dans le Temple »




  Remerciements :


  À Esther F. pour la relecture,


  À Jean-Jacques Méric pour les photos.




  Préface




  Dans un beau texte au style enlevé et polysémique – tant ses expressions enrichissent ses pensées –, Marie-Dominique Massoni évoque Vitruve et les différents piliers de nos temples. Puis elle nous présente une précieuse analyse, bien documentée, sur les développements des conceptions artistiques, esthétiques et ornementales au cours de l’histoire de l’art.




  « Que la beauté l’orne. » En se référant à l’Esthétique de Hegel, elle s’interroge et nous interroge : « Serait-ce là un souhait de voir naître un art visant simplement à l’agrément […] Le franc-maçon ne prétendrait-il qu’à une beauté asservie ? »




  Elle nous met en garde contre le simulacre et l’ornement. La beauté est plus que ce qui nous paraît seulement agréable.




  Comme source de créativité, l’imagination aiguillonne la liberté spirituelle de l’homme. Cette « objectivation du subjectif » révèle notre beauté intérieure, nous indique-t-elle, résumant dans cette formule forte la pensée hégélienne.




  Dès lors, l’ornement peut être le support d’une élévation vers autre chose : une sacralisation de la beauté dans l’œuvre, un ressenti qui nous transporte au-delà de nous-même. En cela, l’art est dépassement (de soi).




  La beauté n’est pas un divertissement ; elle est « l’émanation d’une âme en lien avec l’âme du monde ». C’est pourquoi dans la loge – représentation du « kosmos » sur terre – elle occupe une place privilégiée.




  Si l’autrice nous montre, dans cette démarche d’élévation – qui n’est pas sans rappeler la démarche spirituelle du franc-maçon – que les beautés sensibles nous ouvrent aux beautés de l’âme, les beautés de l’âme aux beautés de l’intellect, et les beautés de l’intellect à la beauté du Principe qui les illumine (dans une vision très hellénique : « psychè – noûs – Pneuma »), elle nous rappelle aussi que « le surgissement du désir » permet de briser les normes qui pourraient étouffer l’inspiration de l’artiste : « La beauté se dérobe mais elle est toujours à portée de désir », conclut-elle par un aphorisme éloquent.




  L’alchimie de la beauté ne s’explique pas ; elle se vit.




  La transgression y est parfois indispensable. Elle permet d’aller au-delà des normes pour trouver, dans ce qui est souvent perçu comme laid par les codes et les canons traditionnels, une beauté « pourvoyeuse de délices ».




  Mais trop souvent, hélas ! elle n’est que « pourvoyeuse d’illusions », et elle perd son aura. Quand elle « passe par l’anesthésie des sens et la paupérisation de la langue », elle nous paraît trompeuse et dévoyée. L’art devient alors marketing et slogan publicitaire pour des « collectionneurs originaux » qui, en définitive, ne valorisent… qu’eux-mêmes !




  Repoussant donc « les simulacres » d’aujourd’hui, « ces temps de laideur ou de dictature de la transparence architecturale », elle remet l’espérance au cœur de la franc-maçonnerie : « La franc-maçonnerie permet cet imperceptible mouvement qui change radicalement les lignes et permet à l’espérance de briller dans la déshérence du chaos, en en faisant un noir de source, un noir qui illumine, précédant l’œuvre au rouge de l’alchimiste », écrit-elle avec à propos.




  Certains éprouveront le besoin de traduire la beauté en mots… mais ce n’est ni nécessaire ni utile. Il suffit que l’œuvre belle interpelle, qu’elle éveille le cœur, qu’elle sublime l’âme. Sa quintessence s’exprime dans les métamorphoses essentielles de ses formes. Elle transfigure le regard de celui qu’elle émeut. Elle est une forme de metanoïa spirituelle.




  Soyons des chercheurs de lumière. Car la lumière évanescente qui brille sur le fût de la beauté nous révèle que sans l’immatérielle flamme qui éclaire la matière du pilier, nous ne le verrions pas : ce qui n’a pas de consistance (le feu), par sa clarté nous fait percevoir ce qui en a (le bois).




  De même l’idée de la beauté ne s’inscrit pas dans une œuvre ; c’est l’idée de l’œuvre qui inscrit la beauté en elle et la fait aimer. Le dessein oriente la création, dont la forme (traduite dans le dessin et les couleurs) captive l’esprit.




  Ainsi, par les mots précis d’une écriture florissante où la pensée devient souvent poésie, Marie-Dominique Massoni attire notre attention et mobilise notre réceptivité. Le fil de ses réflexions dépasse largement la simple thématique de la beauté pour s’en venir condamner, au nom de l’amour, les assujettissements du monde moderne.




  Elle nous entraîne dans un univers où le déséquilibre et l’harmonie se répondent, le chaos et l’ordre se complémentent ; un univers où, fort heureusement ! la lumière de la beauté, de sa flamme fragile, éphémère, évanescente mais éternelle, continuera toujours d’éclairer nos colonnes, leurs volutes, leurs arabesques et leurs acanthes et, par-delà, à faire rayonner ce qu’elle appelle : « notre illimité intime »…




  Pierre PELLE LE CROISA,


  Directeur de la collection


  le Franc-maçon dans le Temple




  VITRUVE (extrait)




  L’Achaïe et tout le Péloponnèse furent gouvernés par Dorus, fils de Hellen et de la nymphe Orséide, et ce roi fit bâtir dans l’ancienne ville d’Argos, dans un lieu consacré à Junon, un temple qui se trouva par hasard être dans le genre qu’on appela dorique. On suivit ce modèle dans les autres villes d’Achaïe, à une époque où l’architecture n’était point encore une science.




  Après avoir consulté l’oracle d’Apollon, à Delphes, les Athéniens, de concert avec toutes les villes de la Grèce, envoyèrent d’une seule fois, en Asie, treize colonies, ayant chacune son chef particulier. Le commandement général fut confié au fils de Xuthus et de Créuse, à Ion qu’Apollon de Delphes avait, par son oracle, reconnu pour son propre fils. Ce fut lui qui conduisit les colonies en Asie, et qui, après s’être emparé de la Carie, y fonda treize villes fameuses : Éphèse, Milet, Myonte, qui fut un jour engloutie par la mer, et dont les Ioniens transférèrent tous les droits aux Milésiens ; Priène, Samos, Téos, Colophon, Chios, Érythrée, Phocée, Clazomène, Lébédos et Mélite. L’arrogance des habitants de cette dernière ville provoqua la vengeance des autres cités, qui, lui ayant déclaré la guerre, la ruinèrent d’un commun accord. Elle fut remplacée dans la suite, grâce au roi Attale et à Arsinoé, par la ville de Smyrne, qui fit partie de la confédération ionienne. Après l’expulsion des Cariens et des Lélèges, ces treize villes appelèrent le pays Ionie, en l’honneur d’Ion, leur chef, et se mirent à bâtir des temples aux dieux immortels dans les lieux qu’ils avaient consacrés. Le premier qu’elles construisirent fut dédié à Apollon Panionius. On le bâtit dans le genre de ceux qu’on avait vus en Achaïe, et ce genre, fut appelé dorique, parce que les villes des Doriens leur en avaient présenté de pareils.




  Lorsqu’il fut question d’élever les colonnes de ce temple, comme on ne savait pas bien quelles proportions il fallait leur donner, on chercha les moyens de les rendre assez solides pour qu’elles pussent supporter le fardeau de l’édifice, sans rien perdre de la beauté du coup d’œil. Pour cela on eut recours à la longueur du pied de l’homme qui fut comparée à la hauteur de son corps. C’est sur cette proportion que fut formée la colonne ; la mesure du diamètre qu’on donna au bas du fût, on la répéta six fois pour en faire la hauteur, y compris le chapiteau.




  Ainsi commença à paraître, dans les édifices, la colonne dorique offrant la proportion, la force et la beauté du corps de l’homme. Plus tard ils élevèrent un temple à Diane, et, cherchant pour les colonnes quelque nouvel agrément, ils leur donnèrent, d’après la même méthode, toute la délicatesse du corps de la femme. Ils prirent d’abord la huitième partie de leur hauteur pour en faire le diamètre, afin qu’elles s’élevassent avec plus de grâce. On les plaça sur des bases en forme de spirale, qui figuraient la chaussure ; le chapiteau fut orné de volutes qui représentaient la chevelure dont les boucles tombent en ondoyant à droite et à gauche ; des cymaises et des festons, semblables à des cheveux ajustés avec art, vinrent parer le front des colonnes, et du haut de leur tige jusqu’au bas descendirent des cannelures, à l’imitation des plis que l’on voit aux robes des dames.




  Ainsi furent inventés ces deux genres de colonnes : l’un emprunta au corps de l’homme sa noblesse et sa simplicité, l’autre à celui de la femme, sa délicatesse, ses ornements, sa grâce.




  Dans la suite le goût et le jugement se perfectionnèrent ; l’élégance des petits modules eut de la vogue, et l’on donna à la hauteur de la colonne dorique sept de ses diamètres, et huit et demi à la colonne ionique. Cette colonne, dont les Ioniens furent les inventeurs, fut appelée ionique. La troisième, qu’on nomme corinthienne, représente toute la grâce d’une jeune fille, à laquelle un âge plus tendre donne des formes plus déliées, et dont la parure vient encore augmenter la beauté.




  Livre quatrième




  PARADOXES DE LA BEAUTÉ




  C’est un lieu commun que de constater l’extrême variabilité de la notion de beau : rien de commun entre Phidias et le Grand Verre de Marcel Duchamp devant les œuvres desquels des regardeurs peuvent s’extasier, non plus qu’entre un Botticelli et un Kupka, entre les conceptions du beau de Platon et celles de l’ornementation baroque.




  En franc-maçonnerie, la conjonction de ces acceptions contradictoires est au comble. La phrase : « Que la beauté l’orne » formule à la fois une conception décorative, mièvre, qui ne peut qu’atterrer toute personne sensible à la sidération produite par une rencontre avec ce qu’elle ressent comme l’essence même du beau, mais qui, dans le moment même où le subjonctif est proféré peut se demander en quoi une ornementation nécessiterait l’utilisation d’un tel mode grammatical. Comment serait-il possible de ne pas ressentir le ridicule d’une telle formulation après Shakespeare, Hugo ou Breton, à moins de se complaire dans les « tutos » de maquillage et les blogs des influenceuses de mode, les it-girls ! Cela ne concerne pas véritablement le Maçon, serait-il en extase devant des vers de mirliton ou les colifichets dont il s’affuble. La décoration de ses temples n’a non plus rien de bien exaltant, exception faite de rares lieux, qui n’ont rien de bouleversant comparés à la moindre chapelle romane.
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  Premier paradoxe, l’ordre architectural proposé en pilier à sa réflexion est le corinthien. Il est vrai que celui-ci peut sembler beaucoup plus « gracieux » que les deux ordres qui l’ont précédé dans l’architecture grecque. Au temps de Périclès, les trois ordres pouvaient être associés dans un temple. Toutefois, de même que le dorique est de manière surprenante associé à la sagesse et à la paix, celui-ci l’est à la beauté et à l’amour.




  La première chose que le nouvel initié entend dans ce qui deviendra bientôt pout lui le pilier « beauté » c’est « Que l’amour règne parmi les hommes » ou « parmi les êtres humains ». Ce ne sera qu’à sa première tenue qu’il entendra « Que la beauté l’orne ».




  La légende de la naissance de l’ordre corinthien, rapportée par Vitruve, est bien une histoire d’amour, celle d’une nourrice venue orner le tombeau d’une jeune fille. L’auteur latin évoque Callimaque, architecte et sculpteur de Corinthe passant par hasard près de la sépulture simplement ornée de végétaux. Des vases avaient été rassemblés dans une « corbeille, et déposés sur sa tombe ». Le calathus, dont Pline comparait la forme à une fleur de lys, fait de jonc ou de bois, servait à ranger les ouvrages des femmes. Il avait été protégé par une tuile et « avait été placé par hasard sur une racine d’acanthe », qui fleurissait quand le sculpteur vint à passer. « Charmé de cette forme nouvelle, il l’adopta pour les colonnes qu’il éleva à Corinthe1. » La tuile protectrice avait contraint les feuilles à se recourber, ce qui lui donna l’idée des rouleaux, des volutes. À la main humaine s’était associée l’œuvre de la Nature pour rendre grâce à celle qui s’en était allée à la fleur de l’âge. La rencontre inattendue entre une tombe, un arrangement floral et un libre esprit va transformer la conception de la colonne. L’ordre corinthien apparaît au Ve siècle av. J.-C. mais c’est sous Auguste, à Rome, qu’il va s’imposer.




  Callimaque, comme certains artisans de Corinthe, savait aussi fondre et ciseler les métaux. C’est du moins ce qu’en dirent Pausanias ou Pline. On lui attribue la lampe d’or qui éclairait la statue d’Athéna Poliade au Parthénon et la palme placée au-dessus.




  L’acanthe donne certes de belles fleurs mais ses feuilles piquent. Acantha, une nymphe, fut comme Daphné ou Cassandre victime du désir irrépressible d’Apollon. Elle le griffa au visage quand il tenta de l’enlever. Pour la punir, il la métamorphosa en acanthe épineuse et c’est cette plante qui inspira le chapiteau corinthien. L’ordre grec le plus ornementé vient ainsi d’une double histoire d’amour et de mort et associe les enfants de Léto : Artémis, la Nature, et Apollon. Bien sûr les amours punitives des dieux pour des humaines ou des nymphes sont légions, toutefois celle de l’acanthe dont la plante aurait quelques vertus thérapeutiques nous rappelle aussi Arachné puisque feuilles et fleurs de l’acanthe molle permettent de fabriquer du tissu. Dans Phyllis et Flora, la selle de celle-ci porte une couverture tissée par Minerve au moyen de feuilles d’acanthe.




  Arachné, la pauvre et orgueilleuse brodeuse subit les foudres d’Athéna pour avoir été meilleure qu’elle au tissage… et s’en être flattée. J’y pensais voilà peu, le Palais de Tokyo ayant proposé l’une de ses expositions, « On Air », comme une « jam-session cosmique ». Les installations de Tomás Saraceno, étaient constituées par des toiles merveilleusement ouvragées par des araignées.




  « J’aime l’araignée et j’aime l’ortie parce qu’on les hait », écrit Hugo, dieu du panthéisme amoureux et de l’infini dans une goutte d’eau, chantre des humbles et des laissés pour compte.




  L’histoire de l’architecte Callimaque, appelant celle de la nymphe, est le premier paradoxe de notre incursion dans le domaine de la Beauté. Chemin faisant nous ne cesserons d’en rencontrer. « Érotique-voilée, explosante-fixe, magique-circonstancielle » sont les attributs de la Beauté convulsive que Breton2 appelle de ses vœux dans l’Amour fou et que, de la tombe au chapiteau, de la mort à la lumière cette plante suggère.




  Rosée




  Voici la fête d’Olympie !




  Tressez l’acanthe et le laurier !




  Victor Hugo, « Le Chant de l’arène »,


  Odes et ballades




  Qui dit perception, dit soumis à des critères d’illusion, de subjectivité. Ce qui est perçu comme beau attire l’attention certes mais cela ne suffit pas à ce que l’on en tire une quelconque notion d’objectivité. Or il capte et « dépossède » de soi-même en même temps qu’il prend possession de celui qui le perçoit. Dans le Rivage des Syrtes, quand Aldo voit Vanessa pour la première fois, Julien Gracq, qui parle alors de « dépossession exaltée », écrit :




  Dans le singulier accord de cette silhouette dominatrice avec un lieu privilégié, dans l’impression de présence entre toutes appelée qui se faisait jour, ma conviction se renforçait que la reine du jardin venait de prendre possession de son domaine solitaire. Le dos tourné aux bruits de la ville, elle faisait tomber sur ce jardin, dans sa fixité de statue, la solennité soudaine que prend un paysage sous le regard d’un banni ; elle était l’esprit solitaire de la vallée, dont les champs de fleurs se colorèrent pour moi d’une teinte soudain plus grave, comme la trame de l’orchestre quand l’entrée pressentie d’un thème majeur y projette son ombre de haute nuée.




  Au-delà, au-dessus, ailleurs, la beauté s’associe à tous les mots qui se sont unis avec le préfixe trans-, à commencer par le transport, amoureux le plus souvent. Ce qui est beau déroute d’un chemin habituel, il suspend le geste, fige, détourne, élève, appelle à sa poursuite. Il ôte toute présence autre car l’espace d’un moment l’on se sent en présence de la présence. Paradoxalement, la personne saisie par cette dépossession et en pleine « exaltation », se sent au cœur d’elle-même, de ce qui est l’essence même de sa vraie vie.




  Ainsi de Rimbaud, dans Illuminations :




  Aube




  J’ai embrassé l’aube d’été.




  Rien ne bougeait encore au front des palais. L’eau était morte. Les camps d’ombres ne quittaient pas la route du bois. J’ai marché, réveillant les haleines vives et tièdes, et les pierreries regardèrent, et les ailes se levèrent sans bruit.




  La première entreprise fut, dans le sentier déjà empli de frais et blêmes éclats, une fleur qui me dit son nom.




  Je ris au wasserfall blond qui s’échevela à travers les sapins : à la cime argentée je reconnus la déesse.




  Alors je levai un à un les voiles. Dans l’allée, en agitant les bras. Par la plaine, où je l’ai dénoncée au coq. À la grand’ville elle fuyait parmi les clochers et les dômes, et courant comme un mendiant sur les quais de marbre, je la chassais.




  En haut de la route, près d’un bois de lauriers, je l’ai entourée avec ses voiles amassés, et j’ai senti un peu son immense corps. L’aube et l’enfant tombèrent au bas du bois.




  Au réveil il était midi.




  Transgression, hors péché, la beauté renverse le signe. Lorsqu’il allait dormir, le poète symboliste Saint-Pol Roux n’accrochait-il pas à la porte de sa chambre l’écriteau : « Le poète travaille » ?




  Beauté, piqûre et mort




  Il existe deux variétés d’acanthe : l’acanthe à feuilles molles (acanthus mollis) et l’épineuse ou branche-ursine (dite encore brancursine), qui signifie « patte d’ours », ses racines ont un goût amer, sans être toxiques comme celles du grenadier. C’est un anti-inflammatoire.




  Son aspect piquant, « oursin », la renvoie à la symbolique d’Artémis, célébrée à Vavrona, et aux constellations de la Grande et de la petite Ourse. Les jeunes filles qui se retrouvaient à Vavrona, avant leur passage à l’âge de femme, étaient les « ourses » de la déesse dont elles célébraient les mystères.




  La branche-ursine évoque Callisto3, la plus belle des nymphes, victime du rejet d’Artémis et de la jalousie d’Héra. Zeus, ayant pris l’apparence d’Artémis, l’approcha puis, la tenant embrassée, se fit connaître. Callisto (la plus belle) cacha sa honte mais un bain découvrit sa grossesse. Enceinte, elle ne pouvait plus être nymphe. La fille de Lycaon (loup) accoucha d’Arcas (ours). Elle fut évidemment châtiée par Héra, jalouse et impitoyable comme à son ordinaire, qui une fois de plus s’en prit à une belle se contentant de faire une scène à son époux. Métamorphosée en ourse dans de terribles souffrances, Callisto, demeurée douce en dépit de son apparence terrible, se trouva quinze ans plus tard, à la merci de son fils Arcas, devenu chasseur. Face au possible matricide et pris de compassion, Zeus les éleva au ciel. Callisto constitua la Grande Ourse et Arcas la Petite Ourse, dont l’étoile la plus brillante est l’étoile polaire, chère au navigateur comme au franc-maçon.




  La tête des déesses, des muses ou des jeunes vierges de l’Antiquité pouvait être ceinte d’acanthe, tout comme elle pouvait l’être de fleurs de grenadier. Il est donc normal qu’Artémis « signe » la composition florale de la tombe de la jeune fille. Si l’on en croit certains poètes, l’acanthe peut aussi être un attribut de Vénus.




  L’histoire de Callimaque semble faire prévaloir non seulement la mort mais le hasard, l’irrationalité, comme présidant à l’invention de ce troisième ordre architectural. Serait-il ici question de la rencontre d’une nécessité intérieure avec une nécessité extérieure ? La beauté ne serait-elle pas le résultat d’une œuvre consciente, produite par un artisan respectant les règles, mais inventée par une « bonne-femme », une nourrice, inspirée par une déesse, un cœur aimant et secourable, un giron hospitalier ? Le mythe de Callisto associe lune et miel, sauvagerie de la nature et douceur profonde. La beauté sauvage de la nature, celle réservée de la jeune fille, la bonté de la nourrice (qui soumet la virulence de la déesse par la force de l’amour protecteur) sont fécondes. Créant un abri pour ses fleurs, elle a laissé pousser l’acanthe, et la plante s’est incurvée, arrondie, pour prendre place.




  La mesure et la proportion sont « coiffées » par une esthétique de l’inattendu, du merveilleux, aux antipodes de tous les canons grecs. Les lignes sont devenues des volutes, la rigueur ornementation, cependant que la force de l’assemblage qui inspire Callimaque nous fait nous interroger sur la beauté comme dépassement du malheur, comme une calme grandeur qui s’oppose au pathétique, une bonté enfantant la beauté. Rêveries du repos et rêveries de la volonté pour le franc-maçon touché par Bachelard.




  Ce qui intéresse les hommes dans un ouvrage d’art, c’est ce qu’il est et non comment il produit son effet ; ils peuvent comprendre le premier point en s’attachant aux détails ; mais ils ne peuvent saisir le second dans l’ensemble. Aussi, fait-on ressortir les endroits remarquables. Après un examen attentif, l’impression produite par l’ensemble se fait bien finalement sentir, mais on n’en a pas conscience. Goethe, Maximes et réflexions, p. 15.




  La plante est beauté mais aussi menace, ses fleurs magnifiques donnent des graines qui claquent, et l’acanthe se reproduit tellement vite et aisément qu’elle peut devenir la plaie d’un jardin ! Plante hermaphrodite, elle nous rappelle aussi le mythe d’Acanthe ou Anthos, un jeune homme qui avait une sœur prénommée Acanthis. Frère et sœur ou hermaphrodite comme l’est la plante ? Le jeune homme fut dévoré par les chevaux de son père. Ses frères et sa sœur, désespérés, furent métamorphosés par Apollon et Zeus en passereaux acanthides : le serin ou le chardonneret4. Les sizerins, qui adorent les graines de chardon, font aujourd’hui partie du groupe des acanthis.
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  La puissance génératrice de la nature ne serait-elle donc pas incompatible avec l’ornement ? Force d’Artémis et sérénité apollinienne semblent ici s’unir, tant pis si l’on ne voit que l’aspect décoratif des volutes : « Le Beau est une manifestation des lois secrètes de la nature qui nous seraient restées cachées à tout jamais sans son apparition5. »




  Callimaque et l’art des métaux




  Nous avons rapidement signalé l’art du bronze de l’architecte de Corinthe. La lampe qui éclairait Athéna Poliade était surmontée d’une palme. Les colonnes corinthiennes et leur décoration faisaient appel à une maîtrise de la pierre comme du bronze. En plusieurs lieux on trouva ainsi des colonnes de bronze. L’avantage du bronze c’est qu’il permet d’avoir un intérieur creux, donc propice à être occupé par autre chose, des écrits mystérieux par exemple, ainsi qu’on le lit dans nombre de légendes. L’assemblage d’éléments épars, conçus et fabriqués même indépendamment, est permis. La perception de la beauté est de l’ordre du mystère. En leurs « mystères accoutumés », l’ouverture et la fermeture des travaux s’appuient sur six clés : la sagesse, la force, la beauté, la paix, la joie et l’amour. Chacune de ces notions semble courante, simple à comprendre, chacune cependant est porteuse d’une chaîne de paradoxes, d’oxymores, qu’aucune démonstration par la logique et l’expérimentation ne saurait affronter car il en va d’une autre perception de l’être au monde. Dire le mystère c’est le profaner, il n’est point besoin de croire en Dieu pour appréhender la nécessaire clôture de la chambre d’amour. Les initiés des anciennes religions à mystères ne révélèrent quasiment rien, non seulement parce qu’ils en avaient fait le serment mais peut-être parce que, ainsi que l’écrivait Breton, qui avait fixé un chardon « d’or » sur la porte de sa maison à Saint-Cirq-Lapopie : « L’étreinte poétique comme l’étreinte de chair/Tant qu’elle dure/Défend toute échappée sur la misère du monde. »
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