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Résumé 
Ce texte explore le domaine de l'esthétique extrême dans l'art contemporain 

en tenant compte du discours critique dominant qui le déclare stagnant sur le plan 
intellectuel et opportuniste à l'égard du marché de l'art. Nous nous interrogerons sur 
les motivations de la production de cette esthétique et la place qu'elle occupe au sein 
de notre société actuelle. À partir du cas de figure offert par la vidéo WGG (Wild 
Gone Girls), (2003), de l'artiste américain Paul McCarthy, et en prenant appui prin­
cipalement sur les écrits de Georges Bataille, il sera avancé que l'usage de cette esthé­
tique est révélateur d'un désir d'interroger et de dépasser les limites de la condition 
humaine1. Loin dëtre négligeable, nous démontrerons que ce volet de la production 
artistique est significatif, voire indispensable, dans la mesure où il nourrit une médi­
tation unique sur les fondements de la vie et de l'humanité. 

Le discours critique de l'esthétique extrême 
Depuis quelques années, nous remarquons, dans le milieu des arts, un intérêt 

croissant, mais critique pour les pratiques artistiques dites extrêmes - les images, 
objets ou actions qui présentent un contenu violent, tabou et/ou moralement per­
nicieux - dont l'expérience suscite, chez le public, des sensations à la fois fortes et 
négatives tels l'abjection, le vertige, la démesure, l'indignation et l'horreur2. Déjà, 
au début des années 1990, dans le cadre de la « crise de l'art contemporain » en 
France, historiens et critiques de l'art décrient cette tendance vers l'extrême qui, se­
lon eux, transforme l'œuvre d'art en un vil spectacle commercial et vulgaire à travers 
lequel sont exploitées des stratégies de choc, dans le but unique d'attirer l'attention 
et d'amuser le plus grand nombre de spectateurs5. Ce qui retient plus particulière­
ment l'attention de ces commentateurs relève de la constatation qu'à l'instar de cette 
pratique, les artistes répondraient désormais aux attentes d'une culture de masse en 
demande d'expériences toujours plus intenses. Ainsi, l'art assurerait une forme de 
divertissement semblable à ce que l'on retrouve dans les films d'action hollywoo­
diens et les journaux à sensation. En somme, l'intérêt manifesté pour l'esthétique ex-
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trême rassemble des critiques anxieux qui voient dans l'expansion de cette branche 
artistique le symptôme d'un appauvrissement culturel. 

À la fin des années 1990, les accusations contre l'esthétique extrême se font 
plus sévères. Pensons notamment à l'ouvrage volumineux de l'historien d'art Paul 
Ardenne, Extrême, esthétiques de la limite dépassée, publié en 2006, dans lequel 
l'auteur présente une liste exhaustive de tout ce qui relève de l'extrême depuis le 
début du XXe siècle4. L'auteur y soutient que cette esthétique est dangereuse, dans 
la mesure où elle sollicite, chez le spectateur, un choc émotif - une sensation pa­
ralysante qui exclut l'intervention de la « pensée raisonneuse ». Dans cette même 
perspective, notons également l'ouvrage de Jean Clair, en France, et celui d'Anthony 
lulius, en Angleterre, dans lesquels on accuse aussi l'esthétique extrême de stérilité 
intellectuelle5. Parallèlement à ces protestations, le débat portant sur le rôle de la 
critique éthique dans l'appréciation et l'évaluation de l'art refait surface à la même 
période dans les revues philosophiques anglo-saxonnes aux États-Unis et en Angle­
terre {The Journal of Art Criticism and Aesthetics, The British Journal of Aesthetics), 
ce qui démontre à tout le moins une certaine inquiétude devant l'apparition grandis­
sante d'œuvres d'art, qualifiées de douteuses sur le plan moral6. 

Cette inquiétude par rapport à la manifestation abondante de l'extrême dans 
l'art et les autres sphères sociales est d'ailleurs très bien articulée par le philosophe 
Michel Lacroix dans son livre, Le culte de l'émotion, où il est affirmé que le spectacle 
de ces sensations négatives mitigé sensibilité et imagination, en plus de se révéler 
« impropre à la communication des sentiments »7. Le verdict est intransigeant : la 
quête et la production de l'extrême sont soit dommageables pour l'intégrité de l'es­
prit humain, soit contraignantes pour la préservation de la qualité de la culture. Il 
va sans dire que ce portrait pessimiste remet en question la valeur de l'ensemble des 
œuvres contemporaines qui font usage de stratégies extrêmes. 

C'est précisément à la lumière de ce discours accusateur et fataliste que nous 
aborderons la célèbre vidéo WGG (Wild Gone Girls), (2003), de l'artiste améri­
cain Paul McCarthy, qui représente assurément un exemple phare de l'esthétique 
extrême8. D'ailleurs, au fil des ans, McCarthy s'est vu attribuer dans les médias le 
surnom de « l'enfant terrible » du monde de l'art. Ralph Rugoff, auteur d'un ouvrage 
dédié à l'artiste, écrit à son sujet :«Ifwe are to see art as a mirror of society, the work 
of Paul McCarthy reflects all that is perverted, violent, and deranged in this world [...] 
but he remains one of the most talked-about artists today9. » 

Lexamen de cette vidéo vise à éclairer la signification de l'œuvre à la lumière, 
précisément, d'une analyse de l'esthétique extrême. En prenant appui sur la philoso­
phie de Georges Bataille, nous démontrerons que l'exploitation de l'extrême conduit 
McCarthy à interroger la limite du tolerable et, en l'occurrence, les limites qui ja­
lonnent la conscience. Il sera défendu que l'usage de l'esthétique extrême dans le 
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cas de WGG est marqué d'une profonde, mais utopique ambition de comprendre 
et de transgresser les frontières physiques et psychologiques propres à la condition 
humaine. À l'aide de la thèse de Jill Bennett, développée dans son ouvrage Empathie 
Vision: Affect, Trauman, and Contemporary Art, nous révélerons aussi que cette es­
thétique possède une capacité singulière à stimuler des sensations inédites et, par 
conséquent, à contribuer au champ du savoir'". 

Wild Gone Girls 
WGG est une vidéo de cinq minutes et vingt secondes qui met en scène une 

fête sordide lors de laquelle un groupe de jeunes femmes en bikini, verres d'alcool 
à la main, procède à la mutilation de la jambe d'un personnage masculin. Étrange­
ment, ces femmes prennent plaisir à ce sacrifice macabre, émettant parfois des cris 
de jouissance en coupant de plus belle, avec une hache, dans la matière corporelle, 
en s'aspergeant du sang qui en découle. La victime aussi, semble se réjouir de son 
agression, portant même assistance à ses tortionnaires. Dans ce bain d'horreur, les 
femmes se dandinent nonchalamment au son d'une musique dynamique, affichant 
des sourires et laissant même échapper, par moment, des éclats de rire. WGG ne 
manque pas de nous surprendre en faisant cohabiter l'horreur et la fête, la violence 
et le plaisir. L'artiste y cultive d'emblée l'inconfort, le malaise et l'angoisse, ainsi que 
la répulsion, alors que la quantité exubérante de sang submerge éventuellement la 
pièce entière. 

Notons, par ailleurs, que la vidéo ne fait pas l'objet d'un récit, ni même n'est-elle 
dotée d'une structure narrative. Sans dialogue, elle débute alors que la mutilation est 
déjà entamée et se termine abruptement sans aucune explication. ^exploitation de la 
violence semble gratuite. Rien ne justifie ni ne moralise le geste violent. Lbeuvre n'est 
pas calquée sur un modèle éthique préconçu et ne fait pas, non plus, la promotion 
d'un discours moralisateur. Le point de vue de la vidéo est loufoque, son dévelop­
pement est fragmenté, les scènes préconisent le désordre, les angles de caméra sont 
irréguliers, bref, la vidéo articule le chaos esthétique et moral. Nous sommes ainsi 
appelés à interroger les motivations de l'artiste. Pourquoi exploiter une scène aussi 
démente? Sa violence est-elle justifiable? En d'autres mots, l'artiste fait usage de l'es­
thétique extrême certes, mais au nom de quoi, et pour quelles raisons? 

Une première réponse peut nous être fournie par l'ensemble des propos com­
munément tenus par les critiques de l'art lorsqu'il est question du travail de McCar­
thy. En résumant l'essentiel de cette critique, nous pourrions affirmer que McCarthy 
emploie le grotesque, le mauvais-goût, l'obscène et le scatologique pour parodier un 
modèle américain, social et culturel, qu'il considère corrompu et superficiel". Son 
travail touche des thèmes aussi divers que l'autorité patriarcale au sein du milieu fa­
milial, les notions de pureté dans l'art moderne, et les fantasmes culturels et histori­
ques alimentés par Hollywood. Le dernier, étant une source importante de produc-
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tion de valeurs et de croyances, est l'objet principal de l'attention de McCarthy. Nous 
le verrons d'ailleurs traiter de figures fantastiques populaires, parfois wait disneyes-
ques, telles que le Père Noël (Santa Chocolate Shop, performance, installation, 1997), 
le « cowboy » (Yaa Hoo, installation, 1996) et Pinocchio (performance, Pipenose 
Pinocchio Householddilemma, 1994). Incarnant lui-même le rôle des personnages, 
McCarthy dénature la familiarité de leurs apparences, attitudes et comportements 
par l'introduction de gestes violents, pervers et obsessionnels. Par exemple, dans le 
costume de Pinocchio, où le célèbre nez du personnage est remplacé par un phallus, 
l'artiste se souille de chocolat qui n'est certes pas sans rappeler la matière fécale. Mc­
Carthy s'éloigne considérablement du personnage original en préservant toutefois 
ses principaux attributs, de façon à assurer le lien entre le Pinocchio de Walt Disney 
et le sien. 

Avec la vidéo WGG, McCarthy cherche plutôt à démystifier la très célèbre sé­
rie vidéo GGW (Girls Gone Wild) - à connotation pornographique et dont le succès 
repose sur le dévoilement de poitrines féminines - en métamorphosant le décor en­
vironnant de la vidéo originale, c'est-à-dire le Spring Break américain, en un théâtre 
d'horreur'2. Par ce processus de « re-contextualisation », l'artiste tourne en ridicule 
la performance dansante des jeunes femmes en bikini. Tout s'en retrouve perverti 
alors que celles-ci jouissent de leur agression, dont la violence nous apparaît être 
une partie de plaisir. Ajoutons aussi que l'artiste satirise les enjeux d'une violence 
commercialisée en lien avec un public de plus en plus désensibilisé, d'où l'artifice dé­
libéré de la scène. En effet, WGG appartient indéniablement au monde de l'illusion. 
La jambe sectionnée de la victime est clairement une prothèse. On y voit même par 
moments la caméra, alors que la bande sonore de la vidéo laisse parfois entendre des 
sons propres à l'enregistrement. En somme, WGG utilise, quoique dérisoirement, 
les lieux communs de la culture populaire (violence et sexualité), dans le but de 
remettre en question la place qu'ils occupent dans les médias et la relation que le 
public entretient avec eux. 

À la lumière d'une telle analyse, il serait dès lors possible de reconnaître le 
mérite de l'esthétique extrême, dans la mesure où elle permet à McCarthy d'adres­
ser, d'un point de vue critique, les préceptes moraux et esthétiques liés à la série 
originale GGW ainsi que l'engouement actuel pour les sensations fortes exploitées 
par le petit écran. Or, alors qu'il n'est pas faux de voir en McCarthy une volonté de 
dénoncer les conventions spécieuses de la culture télévisuelle populaire, n'oublions 
pas que la vidéo répond elle-même à l'appétit des téléspectateurs pour les expérien­
ces extrêmes, tout en nourrissant une fascination pour le culte du grotesque. Cette 
facette de l'œuvre nécessite un cadre d'interprétation distinct de celui qui nous la 
présente uniquement selon la perspective d'une critique. 
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Lecture d'après Georges Bataille 
L'approche proposée empruntera aux idées de Georges Bataille dont l'appli­

cation, dans le cas de WGG, est non seulement instructive, mais aussi hautement 
appropriée, puisque McCarthy se dit lui-même influencé par la pensée de Bataille". 
Ce détail est tout à fait révélateur, dès lors que ce dernier a voué une partie de son 
écriture aux sujets de l'art, du tabou et de la transgression. De Bataille, retenons sa 
proposition qui veut que la pulsion fondamentale propre à Yétre humain soit celle 
d'une dépense d'énergie violente et destructive. En effet, dans son livre L'Érotisme, 
Bataille établit un tableau anthropologique dans lequel les êtres humains seraient 
attirés, par leur nature même, vers la désobéissance et la transgression, au même ti­
tre qu'ils seraient aussi séduits par la mort, c'est-à-dire, pour ce qui réside en dehors 
de la connaissance et de l'accessible. Cette pulsion destructive persisterait encore 
aujourd'hui dans « la part animale » de l'être humain, et ce, malgré l'édification et 
l'établissement d'un monde codifié par la raisonM. 

Bref, pour Bataille, deux pulsions se côtoient dans le psychisme humain : l'une, 
profane, est basée sur le principe du travail et participe à la construction, au bon 
fonctionnement et à la réglementation d'une vie communautaire productive; l'autre, 
sacrée, est caractérisée par une dépense d'énergie - propre à la mort (violence) et à 
l'érotisme -, qui demeure improductive dans la mesure où ces facteurs interrompent 
le rendement et l'efficacité du projet collectif. La pulsion sacrée cherche à s'évader de 
l'ordre établi dans le but de « substituer à l'isolement de lëtre, à sa discontinuité, un 
sentiment de continuité profonde15 ». Ainsi, Vétre s'efforce de transgresser le domaine 
du profane en quête d'un lieu dépourvu des limites que lui impose sa condition. 

De cette réflexion bataillienne, il est alors concevable de voir en WGG l'articu­
lation de cette pulsion sacrée, d'où les thèmes de la fête et du sacrifice - deux formes 
de dépenses prisées par le philosophe. WGG serait en fait le déploiement d'un théâ­
tre bataillien qui fait non seulement la critique du monde profane, mais qui cherche 
également à s'en détourner pour tenter d'expérimenter le sacré de Bataille, quoique 
par la simulation. La production de l'extrême renferme d'abord et avant tout cette 
prise de position rebelle vis-à-vis du monde profane. Elle refuse les contraintes so­
ciales et biotiques. 

Pour élucider davantage le pouvoir d'attraction de l'esthétique extrême et la 
signification de la violence dont témoigne WGG, nous avons tout intérêt à poursui­
vre notre exploration de la perspective bataillienne. Dans son article, Lart, exercice 
de la cruauté, l'auteur demande justement « quelles raisons avons-nous dêtre séduits 
par la chose même qui pour nous signifie, d'une façon fondamentale, un dommage, 
qui même a le pouvoir d'évoquer la perte que nous subirons dans la mort?16 ». Dans 
le même article, l'auteur répond en ces mots : « La prison étroite de lëtre séparé, de 
l'être séparé comme un objet lui donne un sentiment de farce, d'exil. [...] Ce que 
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nous attendons depuis l'enfance est ce dérangement de l'ordre où nous étouffons. 
[...] Si l'on veut, ce qui nous attire dans l'objet détruit (dans le moment même de la 
destruction), c'est qu'il a le pouvoir de mettre en cause - et de ruiner - la solidité du 
sujet17. » 

La solidité dont il est question est synonyme d'un « corps-limite » qui, selon 
Bataille, est responsable des sentiments de solitude et d'emprisonnement propres à 
la condition humaine. L'attrait indéniable pour la mise en abîme symbolique de la 
matière corporelle serait donc motivé par un désir d'ouvrir ces frontières et d'outre­
passer ladite condition. Malgré l'artifice délibéré de la mise en scène de WGG, qui 
laisse présager le côté moqueur et critique de la vidéo, le choix de l'artiste d'utiliser 
l'esthétique extrême serait ainsi symptomatique d'une ambition de dépassement de 
soi. L'idée étant que s'il était supportable d'intensifier l'extrême, de résister à l'incon-
fort et la répulsion qui s'en suivent et de pousser la limite du supplice, alors peut-être 
serait-ce possible d'atteindre cet ailleurs et ainsi transcender les frontières à l'inté­
rieur desquelles lëtre humain est confiné. Comme l'écrit si bien Paul Ardenne, « l'ex­
trême c'est moins ce que le corps a conquis que ce qui reste à conquérir »'*. Ayant la 
capacité de placer le sujet à l'extrémité du tolerable, l'extrême le rapproche de l'in­
commensurable. Conséquemment, dans la mesure où l'extrême demeure extérieur à 
la conscience morale, il manifeste « l'ouverture à tout le possible »19. 

Le paradoxe de la transgression 
Dans son livre De immundo, l'historien de l'art Jean Clair conteste cet emprunt 

à Bataille dans l'analyse des œuvres actuelles, héritières des Actionnistes-Viennois, 
affirmant que le philosophe travaillait sur un « fond de religiosité » alors que les ar­
tistes, aujourd'hui, « exposent une violence sans précédent, dans ses formes les plus 
profanes et les plus triviales »2". Il ajoute aussi que la transgression comme méthode 
d'approche en art est dorénavant maladroite dans la mesure où « nous sommes ici 
au-delà des valeurs du bien et du mal. Ou, plutôt, tout se passe comme si le mal avait 
disparu »21. Clair reprend ici la thèse récidivante qui veut que la valeur de l'action 
transgressive dans le monde de l'art se soit désormais essoufflée. D'après lui, les œu­
vres telles que WGG utilisent une esthétique infantile qui ne montrent « rien de plus 
que les photos policières »22. 

La position de Jean Clair est incontournable, car elle met au défi notre pré­
sente analyse de l'œuvre de McCarthy. En guise de réplique, notons d'abord -
contrairement à ce que nous rapporte l'historien de l'art - que l'esthétique extrême 
exploite non pas « le mal », mais le lieu-limite entre « le bien et le mal », sans quoi 
nous ne pourrions parler d'extrême. En effet, l'extrême suppose, par définition, qu'il 
y ait encore une limite. En ce sens, McCarthy ne peut agir comme si « le mal avait 
disparu ». En fait, l'artiste joue précisément sur cette frontière entre l'acceptable et 
l'inacceptable qui, rappelons-le, ne mène pourtant pas à la dissolution de mondes 
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opposés. En effet, pour Bataille, la transgression n'est qu'une conception utopique 
qui ne peut être complétée que dans l'instant de la mort. En réalité, la transgression 
ne fait qu'insister sur l'intensité de cette frontière, réaffirmant par le fait même la 
délimitation existante et les disparités qui en sont conséquemment désunies2'. 

Comme le démontre WGG, ce point limite titille à la fois la fascination et la 
peur à l'égard de « l'objet détruit » dans un éclatement émotif conflictuel, déchiré 
entre le plaisir et l'abjection, l'attirance et la répulsion que McCarthy traduit très 
bien en mêlant violence et sexualité, fête et sacrifice. Cela nous amène d'ailleurs à 
suggérer que la mutilation de la jambe, dont il est question dans WGG, est en fait 
indicative, à la fois d'une fracture violente et d'une ouverture, ce qui expliquerait 
que la victime jouit de son agression. De surcroît, McCarthy utilise souvent l'ex­
pression « ouvrir le sac humain » pour décrire sa démarche artistique. Interrogé 
sur la signification de cette expression, l'artiste répond qu'il s'agit « [de] la peau de 
l'homme comme un sac humain, le tabou concernant l'ouverture du corps, du sac ». 
On peut alors mieux comprendre la signification que prend la mutilation dans la 
vidéo WGG. Dans le même entretien, McCarthy rappelle que le « trou » est un élé­
ment plastique et conceptuel récurrent dans l'ensemble de son œuvre, qu'il situe 
«toujours entre l'intérieur et l'extérieur »24. 

Cette image du trou évoque bien le caractère paradoxal de la transgression. 
« Si le sujet n'est pas vraiment détruit, tout est encore dans l'équivoque. Et s'il est 
détruit, l'équivoque se résout, mais dans le vide où tout est supprimé25. » En effet, 
la réelle transgression est ultimement impraticable puisqu'elle ne mènerait qu'à la 
mort. Il ne faudrait pas cependant en conclure que l'esthétique extrême est de prime 
abord vouée à l'échec. La transgression n'annule certes pas la limite entre le savoir 
et le non-savoir (la vie et la mort), mais elle constitue tout de même le conduit par 
lequel le sujet se rapproche le plus de ce qui lui est extérieur (la mort). En ce sens, 
le domaine de l'esthétique extrême serait le lieu privilégié où il devient possible de 
penser la ligne transgressive sans tomber néanmoins dans le vide. Pour cette rai­
son et contrairement à ce qu'entendent Jean Clair et les autres commentateurs cités 
précédemment, cette esthétique serait toujours pertinente aujourd'hui, pour autant 
qu'elle renferme l'ambition fondamentale de sonder les profondeurs de la vie jusque 
dans ce qui se rapproche le plus de son contraire, à la limite de l'évanouissement2*. 

Enrichissement de la connaissance 
Les adversaires de l'esthétique extrême ne voient dans ces tentatives de trans­

gression que son lieu d'exploration - la limite du tolerable - que l'on condamne pour 
l'expérience unique du choc qu'elle génère chez le spectateur, la qualifiant ainsi d'es­
thétique paralysante. Rappelons la thèse de Paul Ardenne à ce propos. Il conclut son 
ouvrage sur cette note fataliste : « Comme le flot qui nous submerge nous interdit 
de respirer, l'extrême nous empêche de penser [...] Convenons, à ce stade final de 
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notre étude - et contre elle -, une impossibilité : enclore le spectacle extrême dans 
le champ du logos, de la pensée raisonneuse, de la science27. » Lesthétique extrême, 
en somme, est jugée inféconde à partir du moment où elle résiderait uniquement 
dans le domaine des émotions chocs et obstruerait, par conséquent, l'intervention 
de la raison. 

En réponse à Ardenne, cette fois, rappelons que la véritable perte de la raison 
ne pourrait être atteinte que dans l'aboutissement de la transgression, dont l'exercice, 
comme il a été noté ci-dessus, reste pourtant irréalisable. Cette observation a pour 
preuve la part d'extrême qui nous est accessible et qui ne peut être éprouvée que dans 
« le champ du logos ». De fait, l'extrême ne peut être abordé que par lëtre pensant 
dont la conscience détermine le niveau de choc ressenti. De plus, convenons que 
l'esthétique extrême n'est pas elle-même génératrice de choc, mais représente plutôt 
l'outil par lequel il est possible de confronter, d'éprouver, d'articuler et de réfléchir 
le domaine du choc. En effet, le choc est son sujet et non sa fin. Conséquemment, 
l'esthétique extrême n'est pas nécessairement stérile. Elle traite de sujets paralysants, 
certes, mais dans la mesure où ses auteurs l'emploient avec l'intention d'étudier pré­
cisément en quoi ceux-ci s'avèrent problématiques, ne pourrions-nous pas alors lui 
concéder une valeur opératoire potentielle ? 

Dans son livre Empathie Vision : Affect, Trauma, and Contemporary Art, pu­
blié en 2005, l'historienne de l'art Jill Bennett soutient justement que la richesse de 
l'esthétique extrême consiste en ce qu'elle offre une façon alternative de voir et de 
ressentir, dont l'expérience physique nouvelle est susceptible de contribuer à la ré­
flexion28. En ce sens, la pratique de l'esthétique extrême peut très bien nourrir « la 
pensée raisonneuse ». C'est essentiellement ce que propose WGG. En introduisant 
une scène excessivement violente dans le contexte d'une fête, la vidéo brouille les 
repères émotifs habituels des spectateurs, ce qui aura pour avantage de susciter des 
cadres de réflexions tout aussi inhabituels. Cette procédure représente, en somme, le 
véritable potentiel artistique de l'esthétique extrême. 

Conclusion 
À la lumière des propositions présentées par Bataille et Bennett, nous pour­

rions conclure que l'esthétique extrême n'est ni inféconde, comme le clament ses ad­
versaires, ni uniquement révélatrice d'une position critique. Elle témoignerait plutôt 
d'un désir de saisir le dehors de la vie et d'ouvrir le sacré de Bataille qui, malgré ses 
limites, permettrait d'approfondir le champ de l'accessible et de contribuer au savoir, 
ne serait-ce que pour toucher l'extrémité du possible et d'en raisonner les principes. 
Dans la mesure où cette proposition est envisageable, l'esthétique extrême représen­
terait, non pas le symptôme d'un appauvrissement culturel, mais bien celui d'une 
quête de l'ultime. Lesthétique extrême attesterait à la fois de l'esprit critique et cupide 
de ses auteurs, porteurs d'une culture dynamique et ambitieuse. 
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WGG s'inscrit parfaitement dans cette perspective. Cette vidéo est certes cri­
tique de la série Girls Gone Wild, mais révèle bien plus qu'une position contestataire. 
Dans la mise en scène d'une mutilation, McCarthy explore « le trou » indicatif de la 
frontière suprême qui situe les êtres humains hors de la portée de « l'ouverture à tout 
le possible »*. Son public, amené à être témoin de ce théâtre d'horreur, se voit ainsi 
donner l'opportunité de participer à cette méditation. 

De toute évidence, la production et la consommation de l'esthétique extrême 
soulèvent des opinions polarisées. Elles suscitent la peur chez les uns et la curio­
sité chez les autres. Ces intérêts disparates rappellent la part d'incompréhension 
qui réside encore au sein de cette esthétique. De même, son interprétation reflète 
certainement l'attitude que l'on veut bien adopter dans nos rapports avec la société 
actuelle. Comme nous l'avons signalé, le discours critique dominant est caractérisé, 
principalement, par un regard pessimiste qui renvoie ainsi une image inquiétante et 
sinistre des arts extrêmes et de ses différents acteurs et participants. À l'inverse, la 
position certainement plus optimiste adoptée dans le cadre de notre analyse encou­
ragera, nous l'espérons, la poursuite de l'étude de cette esthétique, laquelle constitue 
sans équivoque une des expressions les plus marquantes de la production artistique 
actuelle. 
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