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			CARACTERÍSTICAS Y ETAPAS DEL TEATRO DE CARMEN RESINO


			La vocación de Carmen Resino1 como escritora fue muy temprana. En Reflexiones sobre mi creación teatral se refiere a esta afición al arte escénico y al mundo relativamente solitario en el que transcurrió su infancia:

			A veces me he preguntado si el hecho de ser hija única conllevaría una tendencia a lo teatral y al mundo de la literatura en general. Lo de hijos únicos debe imprimir carácter (...) Desde que me inicié en la lectura, para mí el gran hallazgo, comencé con los juegos «dialécticos», a crear personajes a los que añadía diálogos y a establecer con ellos una empatía absoluta. Creo que ahí empezó mi coqueteo con el teatro2.

			En el Autorretrato que acompaña a su obra ... Son los otros reitera que el teatro le atrajo desde el principio, que era un género en el que se encontraba cómoda, y, tras algunas publicaciones en Poesía Española, su primer libro, El Presidente, fue precisamente un texto teatral3.

			Virtudes Serrano4 recoge unas declaraciones que la dramaturga escribió para La primera página5, en las que habla de su encuentro con el teatro y de su posterior dedicación al arte escénico, como si se tratara de un flechazo, una especie de amor fou o una especie de fatalismo:

			El mío ha sido un proceso totalmente autodidacta y de propios estímulos. No obedece a una decisión personal, más bien ha sido un encuentro. Yo empecé a ir al teatro muy niña, y luego, en la Facultad, sentí que el teatro me llamaba, que era un lenguaje idóneo para mí y no sé más6. 

			Carmen Resino confiesa que el teatro en ella es una especie de predestinación, un elemento casi algo orgánico, una manera de ser.

			Sin embargo, y pese a su intensa dedicación a la escena, piensa que no puede ser considerada como «una mujer de teatro», en el sentido que hoy se le da al término; es decir, alguien que además de dramaturga realiza otras funciones relacionadas con el medio. Carmen Resino solo escribe: no ha dirigido, aunque no lo descarta (siempre dice que le gustaría dirigir Auditorio o los monólogos de La sed o La boda), tampoco ha producido, y, de cara al público, solo ha actuado en dos ocasiones, una de niña en el Teatro Albéniz y otra ya de adulta en la Casa de Cultura de Palencia y en el Teatro Valladolid para representar una de sus obras, Colisión, y sustituir a la actriz que iba a hacer el papel de la Madre y se puso enferma.

			En la actualidad con casi cincuenta textos teatrales a sus espaldas y pese a ser «una de las autoras con más enjundia dentro del actual panorama teatral español», según Virtudes Serrano, y tener «un talento poco común y ser una considerable autora de teatro», a juicio de Lázaro Carreter, su paso por los escenarios ha sido limitado. Sobre este particular, todos los que han estudiado el teatro de Carmen Resino lo confirman y lamentan. 

			Con Carmen Resino, según Gabriela Cordone, estamos ante una auténtica víctima de los olvidados de la corriente del nuevo teatro surgido a finales de los 607. La propia dramaturga se ha quejado en más de una ocasión de su escasa presencia en los escenarios. En los últimos años, al menos en cuanto a la edición, las cosas están cambiando.

			La obra de Carmen Resino es de difícil clasificación (lo ha dicho, entre otros, Jerónimo López Mozo), tal vez por haber cultivado todos los géneros teatrales, desde el drama a la comedia, pasando por el sainete, el teatro histórico, el teatro del absurdo o el teatro con música. 

			En un principio, y tras la aparición de El Presidente, con el que se inició en el teatro, y de algunas de sus obras, como Nueva historia de la princesa y el dragón, Ulises no vuelve, Bajo sospecha o Los eróticos sueños de Isabel Tudor, Carmen Resino ha sido clasificada como autora de teatro histórico. En la trayectoria de la dramaturga tiene una destacada presencia la Historia, no ajena a su condición de especialista en esta materia, y prueba de ello son las dos obras de esta edición. Sin embargo, Carmen Resino ha cultivado otras muchas modalidades dramáticas.

			También ha sido calificada como autora de teatro del absurdo, corriente seguida en varias de sus piezas, aunque la mayoría de ellas, y aun conservando muchos elementos del «teatro irrisorio», como prefería denominarlo Ionesco, rompe por completo con esos esquemas. 

			El teatro de Carmen Resino es un teatro de la palabra, un teatro de autor. Hay en toda su obra una clara intencionalidad de blindar el texto, de protegerlo en su identidad, al margen de posibles montajes o de la inexistencia de los mismos. Esta centrotextualidad, este afán de que el texto prevalezca sobre el espectáculo es indudablemente, y según palabras de su autora, fruto de su convicción de que

			el teatro, aparte de espectáculo, es literatura. El teatro es literatura y si no, no es nada; puro, circunstancial y destruible evento, lo cual va contra la misma esencia de lo artístico, que es la permanencia a través del tiempo y del espacio. Y la prueba de que el texto es parte esencial y consustancial del fenómeno teatral es que el texto sobrevive, permanece y resucita una y mil veces sobre el montaje. El autor queda y los demás desaparecen8. 

			Aunque Carmen Resino ha abordado muchos y variados temas, en gran parte de ellos subyace la frustración como elemento primordial. En todas sus piezas breves, desde La sed hasta El hombre póstumo pasando por La boda, hay fracaso. Y soledad. Hay fracaso en Ulises no vuelve, «regresando» en el peor momento, en El oculto enemigo del profesor Schneider, confesando el protagonista su crimen cuando ya no era necesario, en Orquesta, renunciando los músicos a interpretar las piezas que siempre amaron, en La última reserva de los pieles rojas, decidiéndose Clara y Elena a abandonar el asilo cuando ya es tarde...en ¡Arriba la Paqui!, jugando a ser la que no es, en Las provechosas alianzas, sometiéndose los herederos al mejor postor, en Reparación, resignándose la víctima a que todo sea una farsa, en el protagonista de El hombre póstumo, que tiene clara constancia de que «su tiempo está acabado»... Y fracaso hay igualmente en las comedias Pop y patatas fritas y un poco más mitigado, pero subyacente también, en Allegro (ma non troppo).

			El teatro de Carmen Resino tiende a «universalizar» los conflictos, resaltando estos por encima del localismo. Lázaro Carreter ya lo dijo al analizar sus obras breves y calificarlas de «piezas que carecen de color local». La sed, por poner un ejemplo, puede suceder en cualquier país y en cualquier momento. La tragedia está por encima del tiempo y del espacio. Es eterna. Y, como dice Carmen Resino, «el padecer humano es independiente de geografías y de ubicaciones cronológicas».

			Su dramaturgia es eminentemente crítica, existencial, comprometida con lo humano y con el tiempo que nos ha tocado vivir; una creación en la que las pasiones están presentes, donde los conflictos del ser humano consigo mismo y con el entorno constituyen el centro medular de toda su obra. 

			Según las palabras de la autora: 

			El mamífero pensante que somos tiende inevitablemente a la envidia, al egoísmo, a la insolidaridad, a la traición, a la crueldad. La sociedad, por mucho que progrese, se sigue encontrando con esa barbarie moral y que nada tiene que ver con eso que venimos llamando «progreso». De ahí la vigencia de los clásicos, al moverse en torno a las pasiones, de tenerlas como centro, como motor impulsor de sus obras. Y ahí precisamente está la veta de mi teatro: en la historia sin historia concreta, en el ser humano perdido dentro de sí mismo, acorralado por sí mismo, en ese animal solitario que necesita vivir en sociedad. En una sociedad más o menos inhóspita, más o menos amable, según los tiempos, pero siempre implacable9. 

			Aunque el teatro de Carmen Resino no pueda ser considerado teatro político en el sentido estricto del término, el poder, de manera explícita o implícita, está presente en gran parte de sus obras.

			Empezando por El Presidente, continuando por Ping-Pong (Oriente-Occidente), obra de los primeros años de su trayectoria que no ha visto la luz y que es un continuo reto entre capitalismo-comunismo —no hay que olvidar que la escribió cuando la guerra fría era un hecho—, Héroes, otra obra de los años 70 en la que un grupo de pacifistas son utilizados para provocar un conflicto bélico, Auditorio, Los eróticos sueños de Isabel Tudor, Bajo sospecha, Fuera de la ciudad, Orquesta, Las provechosas alianzas y Reparación, hay una constatación continua del papel del poder: el poder reconduciendo, dirigiendo, condicionando... 

			Por lo tanto, aunque el teatro de Carmen Resino pueda parecer a primera vista de difícil clasificación, hay unos denominadores comunes que configuran toda su obra, unas constantes que confieren unidad y significado a todo su teatro, como observa la misma dramaturga10. En síntesis, el teatro de Resino es un teatro eminentemente crítico, existencial, comprometido con lo humano y con el individuo, que se ve prácticamente impotente ante una sociedad que lo fagocita; un teatro, en suma, como respuesta al tiempo que nos ha tocado vivir. 

			Dentro de la extensa y fructífera producción de Carmen Resino pueden distinguirse tres etapas: 

			1.La primera comprendida entre los últimos años de la década de los 60 (en el 1968 se publica El Presidente) y el año 1984 inclusive. Dentro de este periodo adquieren especial significación los años vividos por la autora en Gijón.

			2.La segunda etapa abarcaría desde septiembre de 1985, fecha en la que vuelve de Asturias, hasta finales de los 90 del siglo pasado.

			3.La tercera etapa es la transcurrida entre el año 2000 y nuestros días.

			Primera etapa (1968-1984)

			Aunque Carmen Resino será conocida a partir de mediados de los 80, coincidiendo con su regreso a Madrid, su labor como autora teatral había comenzado mucho antes. Los historiadores del teatro ya la incluyen dentro de la década de los 60:

			Dos años antes de iniciarse el decenio, en 1968, Carmen Resino publica su primer drama, El Presidente, con el que se adentra en el terreno del teatro histórico, género dramático que volverá a cultivar en Los eróticos sueños de Isabel Tudor, El oculto enemigo del profesor Schneider, Nueva historia de la princesa y el dragón y Bajo sospecha (Tiempo de gracia)11.

			Gabriela Cordone la sitúa todavía antes. Considera que la trayectoria literaria de Carmen Resino comienza a finales de los 50. Su producción abarca tanto el teatro como la novela, y en el catálogo de Autoras en la Historia del Teatro Español se mencionan más de treinta textos dramáticos suyos12.

			En esos fructíferos años 60-70, Carmen Resino no solo produjo casi el cincuenta por ciento de su creación teatral y consiguió estrenar varias de sus obras sino que también escribió poesía y narrativa. De su clara vocación teatral da cuenta Alfonso Martínez Mena en un artículo con motivo de la publicación de El Presidente13. Aunque se estrenaron algunas obras de esta primera etapa, la mayor parte de ellas permanece inédita. Varias están incluidas, junto con otras posteriores, en Autoras en la Historia del Teatro Español14. Las reseñadas son Cero, Libres en primavera, Colisión, El Presidente, Ping-Pong, ¡Dinero, dinero, dinero!, Fuera de la ciudad, Héroes, Homotecia o breves piezas para un teatro simultáneo, El contrato, la primera escritura de Ulises no vuelve, que entonces se denominó La vuelta de Ulises y La sed.

			Estas obras responden, generalmente, a un tipo de teatro más bien simbolista, hermético, de clara intención política. Pueden encuadrarse en lo que venía llamándose teatro de ideas, «de mensaje». Hay, eso sí, en alguna de ellas, una carga poética que aminora, en parte, ese desgarro que suele estar presente en la dramaturgia de Carmen Resino, así como la incomunicación que de forma decidida aparece en La sed; no obstante, en casi todas ellas ya emergen las claves principales de su dramaturgia.

			Pero, aparte de las reseñadas, Carmen Resino escribió también otras obras que, según la propia autora, posiblemente se han perdido o traspapelado. En una entrevista con Laura González-Lozano, la dramaturga se refiere a los comienzos de su trayectoria:

			Recuerdo ahora que mi primera obra (esta sí que creo que es anterior a El Presidente) fue Autopsia, sobre la destrucción sentimental de un amor y la disección sobre este fracaso (...), en una entrevista que me hace Alfonso Martínez Mena en el diario SP del 9 de julio del 68 yo ya digo que tengo escritas, entre otras, Tocando piel, de la que no me acuerdo en absoluto, Autopsia, que es de la que te acabo de hablar, Campesinos del mal, de la que tampoco me acuerdo mucho aunque su título sí me suena, ¡Imposible Rismon!, que es el primer título que di a Héroes, de manera que la primera escritura de esta obra, si es que hubo primera y no un simple cambio de título, es ya del año 68 o anterior a él (...) Sé desde luego que Héroes la escribí o la reescribí en la década de los 70 y en Valladolid. Otra obra que escribí sobre esta época es Sin filiación, de la que tampoco me acuerdo de qué trataba. Como verás, escribí mucho pero un tanto desordenadamente15.

			Por lo tanto, estas obras, que la autora engloba dentro de los años 60 o muy a los principios de los 70, casi todas inéditas, algunas perdidas y pocas estrenadas, constituyen «la vanguardia» de la trayectoria dramática de Carmen Resino. La publicación de El Presidente16 significó su irrupción en el mundo teatral17. 

			El Presidente es, siguiendo los modelos de las tragedias clásicas, un drama dividido en tres actos. Transcurre en Escocia entre los años 1286 y 1292, y, según nos ha confesado la autora, construyó la obra aprovechando en algunos casos situaciones y personajes históricos y en otros momentos recurriendo a elementos totalmente ficticios. El Presidente es, en su más estricto sentido, la historia de un sacrificio y de una actuación inútil, y de un pensamiento igualmente inútil. Y en esta inutilidad, tantas veces repetida en la vida del hombre, es precisamente donde se encuentra el auténtico drama de la obra, afirma Resino. Este sentido de lo inútil, del fracaso, de la impotencia de muchas de las actuaciones humanas, va a constituir una constante en su teatro. 

			El Presidente, según Sainz Rodríguez, es una obra que adquiere pronto la grandeza de la tragedia clásica. Su autora nos demuestra en esta pieza su conocimiento de lo que es y debe ser el teatro, su familiaridad sorprendente con un género sumamente difícil, que en sus elementos expresivos resulta de mano de esta gran escritora algo natural, por su misma difícil sencillez. 

			Para Virtudes Serrano,

			se superponen en El Presidente dos elementos temáticos: el que toca el plano individual, que tiene que ver con la inutilidad de los actos humanos, y el de la reflexión sobre el poder y su acción corruptora (...) La estructura dramatúrgica de la pieza denota un profundo conocimiento del teatro de los clásicos europeos y una indiscutible madurez literaria; la expresión verbal, perfectamente acorde con el talante trágico y el ambiente cortesano de la obra, sustenta la teatralidad de la misma18.

			Cero es otra de las creaciones más significativas de esta etapa19. Su escritura, según comentó Resino en varias entrevistas, es anterior a El Presidente. Se trata de un drama íntimo: un matrimonio, marginado de la realidad, juega a inventar la paternidad de una niña. La inmersión en la locura les permitirá seguir viviendo. Según Emilio Cerrillo,

			este experimento dramático —tal como lo ha calificado un crítico como Alfredo Marqueríe— reúne las calidades de vibración y fuerza precisas para que el aliento humano, en su juego, a veces desvarío, vaya en aumento a través de cada escena, logrando que acción y espectador marchen al unísono, identificado con la atmósfera en tensión creciente en que se desenvuelven los personajes20. 

			Libres en primavera, inédita y sin estrenar, es otra de estas primeras obras de Carmen Resino21. Se trata de un drama en dos actos con varios personajes, que se encuentran en un espacio laberíntico, simbólico y esquemático, aprisionados por los papeles que les ha tocado representar. Están dominados por un ser superior y sueñan con poder escapar y conseguir la libertad que tanto ansían22. 

			Colisión permanece inédita, como Cero, aunque conoció el estreno23, y lo más curioso es que Carmen Resino por primera y única vez se subió a las tablas al fallarle en el último momento la actriz que representaría a la Madre.

			Los tres personajes de Colisión, La Madre, Celina y Lauro, viven en un mundo cerrado hasta que aparece Picard. Con la llegada de este elemento externo, perturbador, el pequeño mundo del trío se vendrá abajo. La Madre intentará recuperarlo asesinando a Picard, pero la armonía ha quedado rota y ya nada será como antes. Es el caso de «la inocencia perdida», pero también Picard podrá entenderse como el liberador, con bastantes puntos en común con el personaje de Samuel de Libres en primavera.

			Carmen Resino escribe en el programa de mano que La Madre, Celina y Lauro son tres seres inmersos en su mundo, creadores y productos de él. El mundo en el que viven puede ser inocente o perverso, pero sus circunstancias son válidas para ellos. Picard aparecerá entonces para romper ese mundo cerrado donde se encuentran. La fuerza puede imponerse de un modo físico o mental. Picard emplea la última, trascendiendo los límites del pensamiento ajeno. 

			José Colina elogia el asunto planteado, la estructuración del mismo y su realización:

			(...) la colisión entre el entorno mitificado y la cruda veracidad de las realidades se hace inevitable (...) La estructuración del drama se hace con lógica, con sentido de planteamiento, nudo y desenlace. Su acción está llevada con pulso y muchas veces con brillantes imágenes. Carmen Resino escribe bien. Es una clara autora teatral24.

			El estreno de la obra en Madrid fue recogido por Juan Emilio Aragonés en un artículo titulado Una autora en alza, en el que, entre otras cosas, afirma lo siguiente: 

			Solo conocía otra pieza de esta joven autora: El Presidente, publicada en el 68 por la editorial Quevedo. Emparentándola con esa, parece indudable que Colisión supone un paso adelante, con un lenguaje de intermitente lirismo. Carmen Resino nos presenta en ella el conflicto entre el inmovilismo de la madre y la tendencia aperturista de su hijo Lauro (...). La música, acertada, también de la autora, se inspira en tonadas populares25.

			El contrato, escrita entre 1972 y 1974, inédita, no estrenada, es un drama en cinco jornadas, con un solo decorado. La trama se sustenta sobre dos mujeres, Nora y Jasica, que viven juntas y se encuentran cercadas por un muro que obstaculiza sus vidas. Ellas desean derribarlo, pero el contrato firmado con el casero se lo impide. Aún así, día a día, luchando entre la esperanza y el desánimo, lograrán echarlo abajo. Pero, cuando esto sucede, su desencanto aún es mayor; su trabajo ha sido inútil: tras el muro, no hay nada, y el contrato que han vulnerado se convierte en constante amenaza.

			Homotecia o breves piezas para un teatro simultáneo, un drama inédito, sin estrenar, escrito en 1970, constituye uno de los textos-proyectos más interesantes de Carmen Resino. La escena representa varios espacios simultáneos, con cinco historias diferentes: un escritor, cuyo fracaso le lleva a pedir a su mujer que le ayude a suicidarse, un hombre que ha robado para poder seguir jugando a las quinielas, un matrimonio que intenta superar sus frustraciones cotidianas, la escena de una joven que cuida de su abuela y que inspirará a Resino para escribir La sed, y, en contraste con este amargo realismo, una versión de La Cenicienta.

			Carmen Resino ha intentado construir en esta obra una estructura rompedora y compleja. Los actores entran por el patio de butacas, se suben al escenario, organizan todo a la vista del público. En un momento preciso, se baja el telón, que se volverá a subir para iniciar la representación en la que todas estas historias se desarrollarán a la vez, y, solamente en momentos concretos, se escucha la voz de los personajes. La nueva versión del cuento de La Cenicienta no tendrá un espacio concreto e irá abrazando y enlazando cada una de las aparentemente inconexas historias. Al principio del espectáculo una voz en off se encargará de verbalizar las intenciones de la autora:

			Todos vivimos simultáneamente, incomunicadamente. Todos vivimos sin que nos hagan caso, sin hacer caso a los demás, sin participar. Sin ver razón en la existencia de los otros. Si he incluido el cuento de La Cenicienta de Perrault entre estas pequeñas escenas es por aligerar un poco el espectáculo y por demostrar que el hombre y su razón son La Bella y la Bestia y el arte ese vehículo entre ambos, un purificador: el hombre hace su realidad mucho más desnuda y bastante más insípida.

			Ping-Pong (Oriente-Occidente), inédita, fue escrita en los años 1974 y 1975. Es una comedia dramática en dos actos, con tres personajes: La Señora, Tony y Max.

			La acción se desarrolla a final de los años 50. Es una obra de intencionalidad política en la que se debate el conflicto entre capitalismo y comunismo con el telón de fondo de la guerra fría. Tony, potentado americano dueño de la cadena de supermercados «G.S.Sup», introduce en el negocio a La Señora, su amante, consiguiendo que esta se endeude con él, pero también entrará en el juego su criado Max, marxista convencido. 

			Las relaciones de los personajes están presididas por el poder económico, la estrategia y el pacto, y poco a poco Max, el criado, animado por el sentido comercial de Tony, empieza a hacerse cargo de la situación. La Señora intenta aprovechar este cambio para deshacerse de Tony, pero este y Max establecen un acuerdo para proteger sus intereses dejando en situación desvalida y dependiente a La Señora. Este duelo entre Señora y sirviente también lo utilizará Resino en Fuera de la ciudad26.

			Héroes, escrita en 1970 y no estrenada, es un drama en el que cinco soldados que provienen de diferentes lugares y culturas (Grecia, Roma, Las Cruzadas, la Francia Napoleónica y la Primera Guerra Mundial) intentarán evitar un nuevo conflicto, pero serán utilizados como cebo para propiciar justamente lo contrario. Se trata de «un alegato contra la guerra que pone de manifiesto la pervivencia de un poder que se mantiene por encima de los seres concretos»27. 

			Fuera de la ciudad, escrita a mediados de los 70 del siglo pasado28 y dividida en dos actos, es una pieza épico-lírica con clara intencionalidad política. La obra, como otras de la autora, encierra, según Carmen Resino, un cierto tono profético. En la primera página de la publicación se lee: «Europa, como una vieja y poderosa señora, está rodeada de gentes hambrientas». Con un complicado montaje, la acción se desarrolla en dos espacios, el de la ciudad y el de La señora y El Sirviente, con partes interpretadas por Los Cantores dirigidos por un tal Belisario que representan a esa masa hambrienta. La pieza se acerca a un drama operístico, como sucederá en Nueva historia de la princesa y el dragón. El drama es, en definitiva, el de los ideales perdidos, el de la lucha inútil, que también estará presente en gran parte de las obras de esta autora: un hombre, Nino Bey, que vuelve a su patria después de la guerra, se encontrará con que sus sacrificios han resultado vanos; ninguno de los ideales por los que luchó son tenidos en cuenta, mientras su familia, en su ausencia, se ha entregado a la prostitución y al vicio; solo María, una pobre muda, permanecerá inocente y será protegida por Nino. Esta simbiosis Nino-María nos recuerda la de Samuel y El Niño de Libres en primavera, como los únicos capaces de reconstruir una sociedad corrupta y maltrecha. Pero el desquite se aproxima: la ciudad de Nino está cercada por las huestes hambrientas de Belisario. Esta historia será vista desde su altura omnipotente por La señora, sin querer darse cuenta de la presión que sobre ella va adquiriendo El Sirviente, y que su futuro, inexorable, también está próximo.

			La sed29 significa, dentro del conjunto de las obras de los 70, un giro de ciento ochenta grados respecto a las demás: si en Cero y Colisión había un dramatismo poético, y otras obras anteriormente citadas pueden encuadrarse dentro del simbolismo político, con La sed Resino pasa de lo universal a lo particular, de lo simbólico a lo concreto, de lo intemporal, de la parábola, al «aquí» y al «ahora», aunque también con matices, porque, como argumenta Lázaro Carreter, estas piezas breves «no tienen color local», y por tanto adquieren una proyección claramente distanciadora y universal. La frustración y la rebeldía de La Nieta y el abandono de La Abuela forman parte de la frialdad y el desamor de las sociedades modernas; en La sed aparece ya la esencia típicamente resiniana de un teatro directo, sin concesiones, enormemente comprometido y muy valiente para los años de entonces. Se ha resaltado, con gran tino, la incomunicación que existe a veces entre los individuos y la tremenda soledad que los embarga:

			La incomunicación entre dos personas se hace patente en este breve pero intenso drama que escribe Carmen Resino. La Nieta, una joven muchacha que solo piensa en vivir, habla con su abuela, o por lo menos se dirige a ella, aunque a veces es su propio interlocutor, contándole sus deseos, anhelos y sucesos cotidianos sin atender a la única petición que esta anciana le suplica: «Agua» (...) En este breve monólogo la autora quiere resaltar los problemas de la incomunicación y la soledad que acosa a las personas30. 

			Con motivo del estreno, Carmen Resino escribe una antecrítica en la que señala, entre otras cuestiones, que La sed no es más que una breve perspectiva de la frustración y la insolidaridad. El dolor, para cada ser humano, es único e indivisible, y la incomunicación y la soledad, el muro que aísla y cerca todas las aproximaciones y los latentes deseos de una hermandad que raras veces se produce.

			Virtudes Serrano comenta que

			la Nieta monologa ante el espejo que le devuelve la desagradable imagen de una vida insatisfecha, llena de miserias y frustraciones, mientras La abuela va repitiendo machaconamente y en distintas frecuencias su única palabra: «Agua», sin recibir por parte de la nieta la más mínima atención31.

			Resalta asimismo cómo estas dos mujeres aparecen sacrificadas por un sistema que las limita y aniquila.

			Del año 1974, o quizás un poco anterior, es la primera versión de Ulises no vuelve, que entonces se tituló La vuelta de Ulises y quedó finalista del Premio Lope de Vega.

			¡Dinero, dinero, dinero!32 es a la vez un drama y una parodia distorsionada y de trepidante ritmo con elementos esperpénticos y surrealistas (los protagonistas se desprenden en escena de piernas, peluquines, ojos, con lo que se trata de evidenciar el grado de artificiosidad en el que se mueven). Ofelia y Federico viven agobiados por el tiempo. Solo saben trabajar o asistir a compromisos «ineludibles» de los que vuelven agotados. En contraste, en el piso de al lado vive un poeta que da clases «de nada». El poeta se ha enamorado de Ofelia y le propone que se enamore de él como terapia. Ella, cansada de que su marido solo le hable de dinero y de negocios, se va con el poeta, pero, al comprobar su austeridad, vuelve con su marido. Finalmente el matrimonio, que solo vive para ellos mismos, decide deshacerse de todo aquello que les impide estar cómodamente y tiran a los niños dos muñecos que se intercambiarán continuamente en la obra. Las últimas palabras de Federico preconizan el culto al dinero: «somos menos en el reparto» (también la criada se ha marchado y el poeta está desaparecido). «... Vamos a ser inmensamente ricos y felices». Felices, pero, ante todo, «inmensamente ricos» aunque sea a costa de no disfrutar de la vida.

			Antonio Martínez Tomás se refiere a la autocrítica que realizó la propia autora en el coloquio que siguió al estreno en la que confesó que había quedado defraudada, cuando asistió al ensayo general:

			Comprendió que el espectáculo no respondía a lo que se había propuesto al escribirlo, y que, a pesar de los esfuerzos del grupo sitgeriano, aquello iría al fracaso. Los reventadores se vieron en parte desarmados. La humildad y la autocrítica de Carmen Resino los venció. Y la joven autora alcanzó de los asistentes al coloquio manifestaciones de simpatía muy cordiales y efusivas33.

			También de finales de esta década de los 70 son los cuentos en los que se basarán dos de las obras más comentadas y representadas de Carmen Resino: Expropiación, que dará lugar a Personal e intransferible y Ultimar detalles, obras que subirán a los escenarios en los 80.

			De su labor narrativa en esta época son buenas muestras sus obras Flora y fauna, que quedó entre las finalistas del Premio Nadal de 196634, Musas y gorgonas, también entre las finalistas del Premio Ateneo de Valladolid de novela corta del año 1970 y La Mujer Bermeja que ocupó uno de los primeros puestos del Premio Ateneo Jovellanos de 1971.

			Dentro de esta primera etapa hay que resaltar los años que la autora pasó en Gijón, y en los que Carmen Resino no solo se identificó con la ciudad —siempre ha dicho que fue una de las etapas más felices de su vida—, sino que resultaron teatralmente muy fructíferos. 

			En 1982 Carmen Resino queda finalista en el Premio Asturias, convocado por la Fundación Dolores Medio, con su novela Cuaderno de notas, y aparece su primera entrevista en el Principado35. 

			De ese mismo año es ¡Mamá, el niño no llora! 36, otra de las obras breves más conocidas de Carmen Resino, un drama, auténticamente contemporáneo, en el que un matrimonio se extraña de que su hijo, un niño claramente disminuido, nunca llore; pero lo que ocurre en el fondo es que los padres, tan atareados, no tienen tiempo ni paciencia para escucharlo. Cuando se quede solo, el niño se arrancará en un profundo lamento: «el grito de todos los animales y hombres de la tierra».

			También de esta época de Gijón o tal vez anterior, es Personal e intransferible. Según ha comentado Carmen Resino, es una obra más antigua que ¡Mamá, el niño no llora! Originariamente se llamaba Expropiación y, como se ha señalado, está inspirada en un cuento suyo del mismo nombre37. 

			Episodio (Tierra de nabos) o Diecinueve, como actualmente su autora prefiere titularla, también es una obra de la etapa gijonesa. Carmen Resino sitúa su escritura en los años 1982-1983. Es un drama histórico que se desarrolla en España en la primera mitad del siglo XIX, concretamente en septiembre de 1839, días después del «abrazo de Vergara», que pondrá fin a la primera guerra carlista. Carmen Resino la engloba, junto con Las niñas de San Ildefonso, Spanish West y Bajo sospecha, en sus «Comedias hispánicas», en las que también podría incluirse De película, pero no Pop y patatas fritas. 

			Ulises no vuelve, versión definitiva de La vuelta de Ulises y finalista del Premio Lope de Vega de 1974, es una de las piezas más estudiadas de Carmen Resino. Fue publicada en 1983 por el Instituto Internacional del Teatro con prólogo de Antonio Gala, y es también de esta etapa de Gijón38. 

			Carmen Resino sitúa la acción en los años 80 del siglo XX. El Ama es una señora que limpia por horas, Telémaco (Tel) es el típico joven rebelde a quien no le importa el pasado y no quiere saber nada de héroes. Solo desea vivir como sus amigos, con despreocupación, sin la responsabilidad de tener que ser un digno sucesor de su padre ni reverenciar su mito. Pero todo es una vulgar farsa: Ulises dista mucho de ser un héroe, ha desertado de la guerra y se esconde en la habitación de Penélope (Pen); pero esta, cansada de desperdiciar su vida y de rechazar a pretendientes más válidos que él, lo conmina a que abandone su encierro y se muestre ante su padre (El abuelo), aunque este sea capaz de meterle una bala entre ceja y ceja. Carmen Resino representa en Ulises no vuelve la tentación de ahondar en el mito, de darle un giro de noventa grados, una tentación insostenible e insoslayable, porque jugar con el mito no es en definitiva otra cosa que manejar las posibilidades vitales de cada hombre, ya que aquel permanece en cada uno de nosotros, según la propia autora39.

			Entre los numerosos estudios que se han realizado sobre Ulises no vuelve, el de Pilar Pérez-Stanfield resalta la trascendencia humana de los conflictos representados en la obra, que le confieren una clara dimensión colectiva y la alejan de las limitaciones de nuestro presente para eternizarse en la conciencia humana atemporal y transhistórica40.

			Virtudes Serrano sitúa esta pieza, como todas aquellas de Resino en las que gravita sobre las decisiones de los individuos la amenaza de un poder superior que escapa a su dominio, dentro de la nueva fórmula de la tragedia contemporánea: «A pesar de que los personajes proceden de la tradición clásica de los héroes, su actualización y la índole doméstica que adquieren sus conflictos permiten colocarse en la amplia galería de las víctimas de la tragedia cotidiana contemporánea»41. 

			Iride Lamartina-Lens compara la perspectiva de Resino con la de Buero Vallejo y Antonio Gala, y la considera mucho más rupturista:

			Resino’s unexpected twist at the end of the play not only destroys the myth, as Buero and Gala had done previously, but also leaves us in a state of «quiet desesperation». Resino offers absolutely no hope of escape from our tragic destinies42. 

			Según Antonio Díez Mediavilla en Ulises no vuelve se lleva a cabo una redefinición del personaje mítico desde un planteamiento radicalmente novedoso y efectista. La presencia de un Ulises agazapado y cobarde —escondido en el oscuro zulo del dormitorio del protagonista, profanado por esa presencia ominosa y culpable del falso héroe— impone al espectador una dimensión teatral que afecta a su proyección cultural y dramática43.

			Según Wilfried Floeck, «Carmen Resino es la primera autora contemporánea que ha escrito una obra de creación sobre Ulises y Penélope»44, y Brigidina Gentile, en su edición, resume así el asunto:

			En Ulises no vuelve de Carmen Resino, Ulises es un soldado que ha desertado y Penélope lo ha ocultado durante casi veinte años porque existe la posibilidad de que el padre, un irascible anciano que también fue militar, le pegue un tiro al enterarse de lo que su hijo ha hecho. Telémaco aparece como un adolescente petulante que lo único que desea es un segundo matrimonio para su madre y su propia liberación del peso de la fama fantasmagórica de su padre. Un personaje llamado Quilón es un doppelganger (desdoblamiento) del Ulises que regresa en el mito transformado en un viejo y, para colmo, es cojo como el propio Odiseo.

			Penélope miente para salvar la dignidad del esposo a quien odia y quiere a la vez. El mito es un tejido de mentiras, hasta que un final sorprendente e inesperado lo retorna a su destino narrativo. Resino nos muestra una obra maestra que rehace y actualiza el material que utiliza45.

			En 1983, Carmen Resino obtiene el Premio Café Gijón por su novela Ya no hay sitio46. Sara Suárez Solís47, en el prólogo de la edición de la novela, y Sara Bárcena de Cuendías en su tesis doctoral han puesto de manifiesto los valores temáticos y formales de la obra48. Por su parte, la profesora Cerstin Bauer-Funke ha analizado las relaciones entre Ya no hay sitio y el drama Auditorio49. 

			En Gijón se estrenan en esta etapa varias de sus piezas. El viernes 6 de febrero de 1984 se preestrenaban en el Instituto Calderón de la Barca de Gijón, donde la autora impartía clases, tres de sus obras breves: La sed, Ultimar detalles y ¡Mamá, el niño no llora!, bajo el título Espejos rotos por el grupo La Gotera de Gijón, Nuevo teatro de Gesto, dirigido por Santiago Sueiras. 

			Carmen Resino, en el programa de mano, exponía sus reflexiones sobre los textos:

			Dicen que los autores siempre estamos escribiendo una sola aunque diversificada obra, y quizás sea cierto. Tanto en La sed como en ¡Mamá, el niño no llora! o en Ultimar detalles hay un denominador común que permite construir con ellas un espectáculo bastante uniforme. Las tres no son más que distintas perspectivas, diferentes enfoques sobre algo tan común como la frustración y la insolidaridad. El dolor es para cada ser humano único e indivisible, y la soledad, la incomunicación, el muro que aísla los deseos de una hermandad que raras veces se produce50.

			El 17 de febrero de 1984 estrena Espejos rotos en la Cátedra de Extensión Universitaria de Gijón. En el diario El Comercio de esta misma fecha Santiago Sueiras anuncia la presentación de la compañía teatral La Gotera y las tres piezas breves de Carmen Resino, y este mismo autor también se hace eco del espectáculo en La Voz de Asturias51. Por su parte, Julio Rodríguez Blanco subraya lo positivo del montaje52 en La Nueva España y realiza una magnífica crítica en Los Cuadernos del Norte53. El grupo La Gotera llevó este espectáculo de Carmen Resino por toda Asturias durante casi dos años.

			En febrero de 1984 Ultimar detalles fue estrenada en la Universidad de Cincinnati, Ohio, interpretada por Edy Carro (Lunarcitos) y Ralph Waldo (Sr. Rueda) y publicada en la revista Estreno54, junto a la encuesta ¿Por qué no estrenan las mujeres en España?, en la que aparecen declaraciones de Carmen Resino, junto a las de Ana Diosdado, Lidia Falcón, Carmen Martín Gaite y Lourdes Ortiz. 

			Ultimar detalles, drama en un acto, es otra de las obras más representadas de Resino. En ella, Lunarcitos, una corista un tanto ajada, a la que ya colocan de relleno en la última fila, ha decidido cambiar de vida y casarse con un rico hombre de negocios (Sr. Rueda). Sin embargo cuando este le impone una serie de condiciones para poder casarse con él, Lunarcitos rompe con su arrogante pretendiente. En resumen, según Carmen Resino, «Una vieja corista pone en tela de juicio los principios de un caballero ortodoxo que, como condición para casarse, le exige una nueva conducta»55. 

			Virtudes Serrano en su antología Teatro breve entre dos siglos incluye Ultimar detalles, de la que comenta lo siguiente: 

			(...) el fracaso en la consecución del objetivo inicial de esta entrañable mujer, Lunarcitos, hundida en la vida y en su profesión de actriz, está compensado con la complacencia que le proporciona haber salvado una parcela íntima de su libertad; ella estaba dispuesta a dejar de bailar, de pintarse, de hablar a su manera, pero no podía renunciar a sus «principios». El mundo del espectáculo y la profesión de Lunarcitos unen esta pieza con otras de la autora donde realiza una indagación en distintos aspectos y personajes del mundo del teatro: La actriz, La bella Margarita, Auditorio, La recepción56.

			Gabriela Cordone también realiza un análisis muy detallado de la obra y asegura que

			la autodeterminación de Lunarcitos debe ser considerada no solamente desde el ángulo épico de su afirmación personal, sino desde su situación particular, en la que el cuerpo solo, cansado y viejo deberá luchar por su supervivencia en un mundo hostil57. 

			Segunda etapa (1985-2000)

			La segunda etapa de la dramaturgia de Carmen Resino estaría comprendida entre septiembre de 1985, fecha en la que vuelve de Asturias y el año 2000, en el que instala su residencia en Majadahonda (Madrid). En 1986, a raíz de sus apariciones en Estreno y de unos encuentros con la hispanista Patricia O’Connor que la anima y ayuda, decide fundar la Asociación de Dramaturgas Españolas, de la que sería presidenta. Mediante la Asociación, Carmen Resino pretendía «normalizar» y fomentar en los espacios públicos la presencia de la mujer como autora de teatro, que hasta estos últimos años había sido muy limitada.

			La primera noticia de la Asociación apareció en un artículo de la revista de Caja Madrid, en noviembre de 1986, en el que se hablaba de su reciente creación, con una foto de todas las que formaban inicialmente el grupo.

			En Dramaturgas del siglo XXI se pone de manifiesto lo que esta Asociación supuso para la escena española. Como ya he comentado58, en el último tercio del siglo XX y en los comienzos del XXI las mujeres dramaturgas sintieron la necesidad de constituir asociaciones y agrupaciones con el fin de ocupar en la vida pública el espacio que secularmente se les venía negando. Con este objetivo, y con el de dar a conocer la existencia de sus textos y la suya propia, se crea, en 1986 la Asociación de Dramatur­gas Españolas, cofundada por Patricia O’Connor y Carmen Resino. El centro de reunión de la asociación fue la des­aparecida librería La Avispa, pieza fundamental de la vida teatral de entonces, con Julia García Verdugo a la ca­beza. 

			En 1987 se reúnen Lourdes Ortiz, Yolanda García Serrano, Maribel Lázaro, Paloma Pedrero, Carmen Resino y Concha Romero para reflexionar y discutir sobre la escritura teatral, y publicar sus conclusiones59. 

			La Asociación de Dramaturgas Españolas se da a conocer en abril de 1987 en la revista El Público, y sus objetivos aparecen sintetizados por María Victoria Oliva de este modo:

			Promover el teatro español, en general, y el femenino en particular, incentivar el intercambio y los contactos culturales para un mayor desarrollo y divulgación del quehacer teatral; promocionar el papel de la mujer en el ámbito escénico y contribuir a su integración en la vida cultural española60.

			Carmen Resino, presidenta de la Asociación, planteaba que debían «reivindicar, sin ningún tipo de tinturas ni pancartas feministas, la actividad dramatúrgica femenina y, a través del teatro, contribuir a su integración en la vida cultural española»61. Varias publicaciones se hicieron eco de este importante acontecimiento62. 

			La profesora Vilches de Frutos comenta que

			la Asociación de Dramaturgas Españolas está formada en su totalidad por mujeres concienciadas con la sociedad que les ha tocado vivir, y que han hecho del teatro su arma para reflejar esa sociedad no solo bajo la perspectiva de ser mujer sino con la óptica del ser humano63. 

			Como señala la propia Carmen Resino,

			aunque la experiencia de la Asociación de Dramaturgas no duró mucho, su fundación resultó fructífera, pues además de dar a conocer y potenciar la autoría de la mujer española en el teatro, constituyó sin duda el referente para que se creara poco después la actual Asociación de Autores de Teatro, que, afortunadamente, goza de excelente salud64. 

			Gabriela Cordone ha resaltado igualmente la importancia de esta Asociación: 

			Sabedoras de las dificultades suplementarias que, como mujer, afectan a la dramaturga, se crea la Asociación de Dramaturgas en 1986, con objeto de conocerse y hacer conocer sus obras, relacionarse y confrontar sus inquietudes de autoras dramáticas, institución en la que Resino desempeñó un papel importante (...) El mundo de la mujer, tradicionalmente relegado a segundo término, aflora en escritos de todo género reivindicando su igualdad ante cualquier otro parámetro de representación, pero también, como en el caso de Carmen Resino, bajo la forma de una denuncia de opresiones asimiladas cultural y socialmente como «naturales»65.

			Además de su papel decisivo en la Asociación de Dramaturgas Españolas, en estos años Carmen Resino escribió las siguientes obras: Auditorio, La bella Margarita, La actriz, Diálogos imposibles, El oculto enemigo del profesor Schneider, Nueva historia de la princesa y el dragón, No, no pienso lamentarme, ... Son los otros, Pop y patatas fritas, Los eróticos sueños de Isabel Tudor, Los mercaderes de la belleza, La recepción, Las niñas de San Ildefonso, Spanish West, Bajo sospecha, De película, Todo Light, Orquesta... y, aunque su escritura sea anterior, Personal e intransferible.

			Personal e intransferible se da a conocer tras la vuelta definitiva de Carmen Resino a Madrid. Se trata del monólogo de un hombre desesperado al que han expropiado su casa. El hombre se niega a abandonarla: su casa es todo su mundo y en el jardín está enterrada su mujer. Cuando, finalmente, se ve acosado por las máquinas que destruirán su pequeño universo, desenterrará a su mujer, y, como hizo Artemisa con las cenizas de Mausolo, empezará a comérsela lenta y dulcemente, en un afán de fundirse con ella por completo66.

			En una carta que guarda Carmen Resino dirigida a un director de teatro, le comenta que Personal e intransferible trata de la lucha generalmente perdida entre el individuo y la colectividad; en este caso, la construcción de una autopista privará a un hombre de su casa, y, con ella, de su vida y de todos sus recuerdos. Fue escrita a finales de los 70, basada en un cuento suyo, y en un primer momento la tituló Expropiación, pero luego, cuando la reescribió, le cambió el título por Personal e intransferible, por considerar que se ajustaba más al significado y a las claves del monólogo. 

			La representación belga de esta obra alcanzó una amplia repercusión: los periódicos en sus secciones culturales, el Gazet van Antwerpen y el Het Nieuwsblad hablaban de «acontecimiento cultural excepcional: actor flamenco con monólogos españoles», ya que Rob Frans también estrenaba El superagente de José Ruibal, y en las entrevistas realizadas en el Streeknieuws del 25 de febrero se llega a afirmar que los teatros y los autores flamencos quedan atrás respecto al teatro hispano. 

			La movilización de la compañía hizo que la acogida de la obra fuera tan favorable que subió a numerosos escenarios de Bélgica, representó al teatro español en la Programación Cultural Internacional de la embajada de España en ese país, y Rob Frans pondría en escena en 1990 otro monólogo de Carmen Resino, La bella Margarita67.

			Nueva historia de la princesa y el dragón se desarrolla en Japón, en la época feudal. Wu-Tso, una princesa china, es comprometida por su padre con el príncipe heredero del Japón. Cuando la joven llega a su destino, su prometido ha muerto. El emperador le ofrecerá entonces a su segundo hijo, Fu-Hi, pero Fu-Hi es débil y, ante las continuas presiones del poder, se suicida. Entonces, Wu-Tso se ofrece al ganador, iniciando así un tortuoso camino hacia el poder absoluto, lo que de verdad ansía. La pieza, en la que la música, desde la clásica hasta el rock, adquiere una importancia capital, consta de dos partes: la primera de carácter narrativo poético-épico y la segunda intimista y de una intensidad dramática que desemboca en tragedia. La primera escritura de Nueva historia de la princesa y el dragón era más breve y se llamaba Epicentro68.

			María José Ragué Arias observa que «el elemento constante es la lucha poder-sexo centrada en el personaje clave de la obra, la joven y bella princesa Wu-Tso, mujer delicada y frágil cuyo carácter es, sin embargo, fuerte y expresa reivindicaciones feministas», y argumenta que «Nueva historia de la princesa y el dragón contribuirá también, sin duda, a cimentar la sólida carrera teatral de Carmen Resino»69.

			La obra ha merecido igualmente una valoración muy positiva de las profesoras Wendy-Llyn Zaza70 y Virtudes Serrano:

			Carmen Resino realiza un original experimento en Nueva historia de la princesa y el dragón. (...) Desde el punto de vista de su estructura, la pieza presenta una configuración completamente distinta a la mayoría de las de su autora. Ella misma se encarga de explicarla en una especie de amplias acotaciones que figuran bajo el título de «Introducción a la obra» (...) La propuesta espectacular que se contiene en este original texto de Carmen Resino puede inscribirse dentro de la línea de teatro total que la autora desea71.

			Gabriela Cordone considera que el argumento de Nueva historia de la princesa y el dragón podría sugerir el tema de la carencia de los derechos políticos de la mujer en un contexto histórico alejado del presente del espectador. A pesar de igualar y muchas veces superar al varón física, moral e intelectualmente, el hecho de haber nacido hembra priva a la princesa Wu-Tso de lo que más desea: acceder al poder por el solo mérito de sus capacidades individuales. Además de su intención comprometida y crítica con respecto a la preeminencia masculina en el ámbito social, Resino persigue un objetivo estético. A través de esta obra, la autora busca plasmar un teatro total. La profesora Cordone explica, con su pericia habitual, que es un gran reto

			llegar a la globalización de estéticas, en la que el texto, el gesto del actor, el movimiento, el ritmo, la escenografía, la música, el maquillaje, la belleza de los trajes y los efectos lumínicos compongan un todo plásticamente expresivo y estético: un teatro total en el que el texto esté al servicio de la imagen y esta al servicio del texto de forma ineludible72.

			El volumen Teatro breve y El oculto enemigo del profesor Schneider73 recoge, junto a un prólogo de la autora, gran parte de las piezas breves de Carmen Resino (La sed, Ultimar detalles, ¡Mamá, el niño no llora!74, La actriz, La bella Margarita, Fórmula tres, Auditorio y Diálogos imposibles y un texto de mayor extensión, El oculto enemigo del profesor Schneider). 

			El oculto enemigo del profesor Schneider se desarrolla en Alemania, a principios del verano de 1914 en el despacho de un comisario75. El profesor Schneider, un hombre enamorado hasta límites enfermizos de su trabajo de antropólogo, es acusado de haber asesinado a su esposa. El Comisario, en su interrogatorio, se servirá de un tercer personaje: Eva Schutz, amante del profesor y amiga de la mujer de este.

			La actriz nos presenta a una mujer encasillada en un tipo de papeles frívolos, que desea escapar de ese mundo vulgar que la ha hastiado. Sin embargo su manager, que quiere sacar de ella el máximo provecho, acabará convenciéndola de que nunca será capaz de interpretar un papel serio: «Manager. —... Tú solo eres la falsa imagen de ti. Y hay que resignarse. Por otra parte, con tantos millones, no es mala resignación».

			En estas obras breves de finales de los 70 Resino pone en escena a dos mujeres ligadas al mundo del espectáculo, un ámbito artístico en el que la imagen del cuerpo femenino aparece relacionada con el estatuto de género, ya que ambas están inmersas en el mundo social masculino a partir del cual deben tomar posiciones y definirse. Por un lado, una actriz, de belleza hollywoodiana, confrontada a un empresario sin escrúpulos. Por el otro, Lunarcitos, bailarina de cabaret entrada en años, de situación económica precaria y tentada por el ofrecimiento de matrimonio de un hombre rico. La actriz es prisionera de la imagen que ofrece su cuerpo. Gracias a él, ha obtenido el éxito comercial tan deseado por su representante. Liberarse de esta imagen para asumir otras responsabilidades parece ser tarea imposible:

			Actriz.— (...) Desde que llegué aquí me hicieron moverme, coger los cigarrillos y hablar de una manera determinada. Tú mismo te empeñaste (Imitándole casi a punto de lloriquear). «A ver, enséñeme las piernas, camine, muévase... con sexy, señorita, tiene que ser con mucho sexy...».

			Como explica Gabriela Cordone,

			Resino lleva un poco más allá la significación física de la actriz, convirtiéndola en víctima de su cuerpo y de su imagen. (...) la idea de mujer objeto está vehiculada por el manager en su doble juego de explotador y protector. La actriz, desposeída de su cuerpo, está en la imposibilidad de asumir sus decisiones y hacer valer sus ideas. La enajenación física funda, en La actriz, la pérdida de la identidad individual76 .

			En La bella Margarita, monólogo en un acto, un actor fracasado que fantasea con éxitos teatrales que nunca tuvo está condenado a cuidar de una gata, Margarita, que su antigua amante le ha dejado, junto con una fortuna, pero con una condición: no podrá acceder a la herencia mientras la gata viva y tampoco si el animal muere en extrañas circunstancias. Pero lo peor es que la gata no se muere nunca, y el actor va enloqueciendo a medida que la gata sobrevive77. 

			Auditorio, incluida también en este volumen de teatro breve78, es una de las piezas preferidas por Carmen Resino. Está inspirada en un capítulo de igual título de su novela Ya no hay sitio.

			Dentro de un escenario vacío, dos personajes se enfrentan: El Actor y El Director. El Director, hombre práctico a quien el buen teatro no interesa, intenta convencer al Actor para que se olvide de representar un texto comprometido y diga algo chistoso y hasta picante. El Actor, rebelándose ante la necedad de este hombre al que sin embargo necesita, se desahoga con una especie de monólogo cargado de ironía y desesperación; en realidad, un revulsivo para los espectadores que lo escuchan, pero, cuando se enciendan las luces, se dará cuenta de que su discurso ha sido en vano: la sala está vacía. El Director, en el colmo de la crueldad, le dirá que seguirá impartiendo conferencias.

			En Diálogos imposibles se representa la conversación no exenta de surrealismo de una vedette (nuevamente aparece el mundo del espectáculo en las obras de Carmen Resino) y el mancebo de una botica. Ella le comenta al mancebo que no le gusta su trabajo; este, por el contrario, lo encuentra fascinante. Al final, intercambiarán los papeles: la vedette se quedará despachando en la farmacia, ha descubierto que le resulta mucho más apasionante vender aspirinas, y el mancebo desaparece contentísimo, «casi vuela». Ni el uno ni la otra son lo que parecen ser79.

			Formula tres (¡stress, mucho stress!) es el diálogo, entre Él, Ella y un tercero ausente. Todas las noches el marido obliga a su mujer a que le cuente cosas de su vida que en realidad no existieron: hay que salir, como sea, de la tediosa y exigente sociedad de consumo que tan afanosamente practican. Pero la mujer se muere de sueño... 

			En relación con estas piezas breves, Fernando Lázaro Carreter observa que Carmen Resino pertenece a esta pléyade de escritoras editadas pero apenas estrenadas fuera de circuitos muy estrictos. Y tras la descripción que hace de cada una de las obras, entre las que resalta Auditorio, La sed y La bella Margarita, concluye: «Estas piezas que carecen de “color local” —pueden ocurrir en cualquier parte—, tan estrictas de contenido y dimensiones, permiten apreciar en la autora una auténtica capacidad dramática»80. 

			Tras exponer un extenso resumen de la trama y la descripción de los personajes de El oculto enemigo del profesor Schneider, Lázaro Carreter subraya las excelentes dotes de la dramaturga y considera que Carmen Resino es una notable autora de teatro. 

			Mercedes M. de Rodríguez, analiza el contenido de estas piezas y afirma que la obra dramática de Carmen Resino merece ser conocida y estudiada81.

			Con el título de Un descubrimiento, María del Carmen Sánchez y Jerónimo López Mozo realizan otro magnífico comentario y consideran que el volumen integrado por ocho piezas breves de Carmen Resino y otra larga, El oculto enemigo del profesor Schneider, fechada en 1989, brinda una magnífica ocasión para conocer la obra de una dramaturga que reúne méritos más que suficientes para ocupar un lugar importante en el actual teatro español82.

			Virtudes Serrano, en su edición de la Universidad de Cádiz, disecciona cada una de las piezas y afirma que

			el conjunto ofrece variadísimos matices de construcción y estilo puestos al servicio del tema central que rige toda su obra: el fracaso de los deseos y las aspiraciones, la soledad, la incomunicabilidad entre los individuos, la rotunda y desesperanzada tragedia del ser83.

			La acción de Los mercaderes de la belleza84 se desarrolla en el salón de un antiguo palacio barroco remodelado. Los protagonistas son Alejandro y David, un experto en arte y un galerista. David acude a la casa de Alejandro con la excusa de que cumpla un compromiso que les une todavía pero que está sin concluir. Entre conversaciones de arte y confidencias, David consigue que Alejandro ceda al amor que existe entre ellos.

			Los eróticos sueños de Isabel Tudor85 transcurre en Inglaterra, durante el siglo XVI y durante el reinado de Isabel Tudor, tras la ejecución de María Estuardo y poco antes de que los ingleses se enfrentaran a la Armada Invencible.

			Isabel sueña desde niña con su enemigo Felipe II, rey de España. Dicho rey es su «obsesión erótica» como le dice a María, su confidente. Un día la reina se entera de que Felipe está en Calais y que la invita a una entrevista secreta. Isabel, con más de treinta años en el trono y cansada de las decepciones del poder, decide acudir a esa cita que estuvo siempre en sus sueños86. 

			María José Ragué Arias sintetiza los temas y los recursos fundamentales de Los mercaderes de la belleza y Los eróticos sueños de Isabel Tudor, y afirma que Carmen Resino es una de las autoras españolas contemporáneas con una producción más sólida, que comenzó ya a finales de los 6087.

			Para Carolyn J. Harris Los mercaderes de la belleza y Los eróticos sueños de Isabel Tudor representan lo mejor del teatro español actual88, y Gabriela Cordone argumenta que en la obra de Resino la única manera de poder vivir su pasión y su fantasía es, para Isabel Tudor, el mundo de los sueños y del secreto: 

			En su realidad de personaje histórico, su cuerpo de mujer no existe, ya que su condición de reina depende de la negación de sus deseos individuales (...) Para presentar estos temas, Resino propone un cuerpo y una conciencia desdoblados. El personaje de Isabel Tudor cuenta con un doble, en cuerpo y en mente. María, la criada y confidente de la soberana, es su otro yo sin el peso de las instituciones. (...) Las referencias corporales se organizan en tres ejes interdependientes: el sexo, la belleza y la edad. Alrededor de estos tres componentes físicos Resino teje la trama del deseo, de la feminidad y del poder89.

			Isabel Reck realiza un detenido estudio comparativo de los dos personajes femeninos en Los eróticos sueños de Isabel Tudor y en Nueva historia de la princesa y el dragón, y explica que estas obras ponen en escena a dos mujeres totalmente opuestas y descritas en las acotaciones y en los diálogos de manera simétricamente inversa. Resalta la dificultad que existe en ambos personajes para conseguir su plasmación como mujer y como individuo, sin tener que perder en su ascenso ninguno de sus atributos90.

			Para Candyce Leonard, Los mercaderes de la belleza constituye una reflexión más o menos explícita sobre un fracaso —individual o colectivo—, sobre la dramática relación dialéctica existente entre la realidad y el deseo»91, y según Joaquín Vida, Los mercaderes de la belleza plantea, entre otros asuntos, el de un encuentro buscado-repelido, un juego entre depredador-víctima, perseguidor-perseguido92. 

			Sobre Pop y patatas fritas93 Carmen Resino escribió una antecrítica para el programa de mano, de la que extracto algunos párrafos: 

			Paco joven, que quiere ser autor teatral y es entusiasta del pop, vive con Tere, mujer separada y con un hijo, que ha pasado el rubicón de los cuarenta. Pero Tere, en el fondo, desea volver con su marido y Paco echa de menos a su antigua novia. 

			Este es el arranque de Pop y patatas fritas, y con este planteamiento podía haber optado por cualquier género, desde la farsa a la tragedia. Sin embargo he preferido la comedia por considerarla el vehículo más idóneo para este caso, y esta elección me ha reconducido el tratamiento. Si en otras obras mías (Ulises no vuelve, Los mercaderes de la belleza, El oculto enemigo del profesor Schneider...) aún sin proponérmelo, pienso que sin poderlo evitar, he escrito a dos bandas, entremezclando planos e intenciones, en Pop y patatas fritas he deseado solo hacer una comedia en la que todo fuera reconocible y de hoy, sin caminos crípticos de los que pueden deducirse otros universos y propósitos. 

			La prensa difundió una amplia información textual y fotográfica del estreno94, y el crítico teatral Enrique Centeno comentaba que bajo el desafortunado título de Pop y patatas fritas se escondía una buena comedia; lo cual ya era mucho en este género tan sistemáticamente devaluado por nuestros comediógrafos habituales95.

			Para Javier Villán, cada personaje en Pop y patatas fritas tiene su propio drama: es decir, su dolor personal, su frontera erizada en el desafecto de los demás96, y Lorenzo López Sancho observa que Carmen Resino no argumenta y que deja vivir a sus personajes, en un tipo de teatro vivo, libre, vital, gracioso y también triste: «Pocas veces el escenario se convierte tan válidamente en vida, ... Pop y patatas fritas no es teatro de verano. Carmen Resino ha metido bien el escalpelo de su cómico análisis en la carne viva y brutalizada de una sociedad de ahora mismo»97. 
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