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No son comunes las historias donde el amor entre padres e hijos es cuestionado tan fuertemente como lo hace el dramaturgo inglés Martín McDonagh (1970). En las tres obras de este autor que se han presentado en la ciudad de México, los hijos son los que resultan ser los asesinos de sus padres y no hay ninguna visión moral que oriente los planteamientos. A pesar de desarrollar la violencia en sus múltiples facetas y con lujo de detalle, sobre todo a través de la palabra y no de la acción física, las situaciones que plantea el autor nos llevan a la esencia humana del hombre. La reina de Leenane, dirigida por Iona Weissberg en el 2000 y El oeste solitario por  Arón Hernández Farfán en el 2006 y  The pillowman, que se presenta en el Foro Scotiabank (¿cómo es que así de espantoso se llame un teatro?). En The pillowman subyace el amor entre hermanos, la necesidad de un joven escritor de trascender  a través de su literatura o el alma desvalida  del que han abusado de él. Pero lo que está a la vista es de una crueldad inaudita y de eso es de lo que trata la obra. Se vale de la narración de los cuentos descabellados del escritor a su hermano o la lectura de éstos por parte de los policías para comprobar la similitud de los casos de infanticidios que están investigando, para transmitirnos terror y desolación pero llenos de  risas. Qué efecto tan sorprendente: podemos llorar o escandalizarnos mientras nos reímos, qué incómoda situación para el espectador, qué acierto del autor en el tratamiento y qué bien llevada a la escena por Mario Espinosa y su equipo. 


La obra de Martin McDonagh, con significativas influencias de Harold Pinter y Quentin Tarantino, es sólida tanto en su forma como en su contenido. Dividida en dos actos, y un tanto excedida en cuanto a duración, sobretodo el primer acto, la obra mantiene una tensión dramática la cual aumenta sobremanera en la segunda. Se nos plantea la situación, las relaciones y el problema a resolver, otorgándonos un remate sorprendente que corresponde tanto a la técnica literaria del personaje escritor, como a la del dramaturgo. Los giros, la vuelta de tuerca y la sorpresa es lo que caracteriza el desarrollo --de la segunda parte en particular--, donde lentamente y sin obviedades la historia gira y gira, nos inquieta, juega con nuestras deducciones, nos devela lo que hay detrás de cada personaje y de cada historia, nos teje una intrincada trama que no nos deja respirar. Y hasta nos hace reír con un final donde los últimos minutos de una oración hacen que la historia cambie y nos regale un mejor final. La obra intercala escenas de carácter grotesco, colorido y kitch en las que el autor parece apoyarse creyendo que hace falta el contraste, pero la obra se debilita dramáticamente, ya que estás escenas terminan siendo simplemente la ilustración de ciertas narraciones.


Mario Espinosa en su dirección vuelve a indagar en esa veta expresionista que manejó en uno de sus primeros montajes en 1989 De la mañana a la medianoche. Ahora, en un espacio sintético y simbólico, diseñado por Gloria Carrasco y excelentemente iluminado por Ángel Ancona, los personajes mantienen la verosimilitud y emotividad necesaria para conmover al espectador y al mismo tiempo dar una caracterización no realista. Los policías, interpretados con excelencia por Alejandro Calva y Jorge Zárate muestran este doble juego, creando, ambos, personajes diferentes a sus otros trabajos: Alejandro Calva con una gesticulación bien estudiada y un control completo de su ritmo actoral, llevado al clímax en su última narración. Jorge Zárate logrando mostrar dos caras de un mismo personaje sin contradicciones ni falsedades; un trabajo sumamente emotivo. 

Edwin Veytia y Kuno  Becker, que alterna funciones con Luis Gerardo Méndez, son dos hermanos en los que el mayor cuenta sus cuentos al menor, y éste, desde la inocencia, los reproduce. Así como el autor no contempla ningún valor moral a los hechos, los actores abordan a sus personajes con naturalidad. Edwin Veytia impregna de espontaneidad y fuerza a este hombre atormentado por la trascendencia de su literatura y Luis Gerardo Méndez, que interpreta a una persona con problemas en las piernas y una especie de retraso mental, consigue transmitirnos un alma cuyos valores difieren totalmente a los que imperan en la sociedad.


El escenario del teatro en donde se representa El hombre almohada (¿por qué The pillowman si hay hombre araña o enmascarado de plata?) es de grandes dimensiones y el director consigue mover a sus personajes  sin que se perciba esta dificultad. El espacio es un bodegón o unas oficinas donde se mantienen encerrados a los sospechosos y son bien acotados por la iluminación. 

El criterio de producción de esta obra pareciera responder al mundo del espectáculo, al de los grandes públicos, por eso tal vez horarios dobles, boletos de 250 a 400 pesos y una butaquería gigante, siendo que la propuesta, igual que Las copias bajo la misma dirección,  poco tienen de comercial y mucho de arte. Sus aspiraciones rebasan lo inmediato, los retos teatrales y logros son muchos, pero no es de fácil digestión. Uno sale con el corazón encogido pero lleno de ideas, de propuestas, de disfrute estético, de vida sincera y profunda. 

