Guía de lectura y sugerencias de análisis para 
La Fundación de Buero Vallejo 
Para que podáis preparar tanto la lectura como la exposición oral y el examen de la obra La Fundación de Buero Vallejo, os doy unas instrucciones que os pueden servir de ayuda y también os añado material que podéis consultar.
En primer lugar esta es la edición que actualmente existe de la obra citada:
Buero Vallejo, Antonio. La Fundación. Austral educación, 32.
En ella encontraréis una introducción inicial en la que se desarrollan  los aspectos esenciales para analizar la obra (páginas 11 a 54). También disponéis al final de la misma edición lo que os puede servir de guía para hacer la lectura de forma más consciente (páginas 240 a 266- Actividades para trabajar durante la lectura) Si leéis antes de cada parte las sugerencias que ahí se os plantean, tendréis una ayuda para fijaros en los aspectos más importantes de la obra y también para resolver las preguntas del examen.
La distribución de los contenidos para las exposiciones es la siguiente (intentad una duración de 30 a 45 minutos):
1ª Exposición
1. Contexto histórico y literario
2. Breve biografía
3. Contenido y estructura
4. Género
2ª Exposición
5. Espacio y tiempo
6. Temas
7. Personajes
8. Estilo
1- Contexto histórico y literario
Para situarnos y comprender la obra, recordemos algunos datos sobre el contexto histórico en el que se estrena
La Fundación se estrenó en enero de 1974, en los últimos años de la dictadura franquista y pocos días después del asesinato por ETA del almirante Carrero Blanco, llamado a ser el sucesor de Franco a su muerte. La censura estaba, en aquellos años postreros del dictador, más debilitada, pero seguía manteniendo el control sobre los medios de comunicación, las obras de teatro, los libros editados... En España seguían existiendo la censura, los encarcelamientos de presos políticos y la pena de muerte. No debemos olvidar que, aunque se trata de los años del tardofranquismo (al año siguiente, moriría el dictador), aún en 1974 fue ejecutado Salvador Puig Antich y en 1975 aún hubo consejos de guerra y fusilamientos de varios miembros del FRAP y de la ETA. La pena de muerte y la tortura no fueron abolidas hasta 1978, con la nueva Constitución española, aprobada el 6 de diciembre en referéndum nacional. 
Aquí os dejo algunos datos sobre el contexto literario en el que Buero Vallejo se localizaría, teniendo en cuenta que La Fundación fue estrenada en 1974. Seleccionad para la exposición lo estrictamente esencial. 
Tras la guerra, en los años 40-50 la guerra ha provocado un gran corte en el teatro. Has desaparecido por diversos motivos figuras de referencia. Prevalece la continuación de las tendencias más tradicionales, pero a su vez se observa la búsqueda de nuevos caminos entre los que resulta sintomático el teatro existencial. 
Es frecuente el teatro de carácter continuísta, la alta comedia,  comedia burguesa de entretenimiento. Junto a esta tendencia tenemos el teatro cómico, de la mano de Miguel Mihura, un precedente del teatro del absurdo, al menos por la introducción de lo inverosímil y  de un humor disparatado y poético. Pero hay autores como Buero Vallejo y Alfonso Sastre.  que situaríamos en el teatro inconformista, una tendencia que se podría adscribir al realismo existencial, un teatro grave, preocupado, con inquietudes sociales; más tarde, teatro social. Destaca el estreno en 1949 de Historia de una escalera de Buero Vallejo, y en 1953 un teatro universitario presenta Escuadra hacia la muerte de Alfonso Sastre.
A pesar de que los condicionamientos se mantienen, algunas variaciones permiten que ciertas novedades se produzcan en los años 60. Un público nuevo aparece, juvenil y universitario que pide otro teatro. La censura se relaja levemente y tolera algunos enfoques críticos. Todo ello se produce cuando en la creación literaria está fraguando el realismo social. Sus autores coinciden igualmente en sus planteamientos y temáticas, siguiendo con la línea del realismo crítico, hablan de la explotación del hombre por el hombre y de la injusticia social y la alienación (la burocracia deshumanizada, la esclavitud del trabajador, situación de los obreros obligados a emigrar, brutalidad de los aldeanos instigados por fuerzas retrógradas). Un teatro comprometido con los problemas de la España que viven. Aquí volvemos a situar a nuestro autor con obras como
En los años 70 Se supera el realismo y se asimilan corrientes experimentales del teatro extranjero ( Brecht, Artaud y el teatro del absurdo). Surge así una nueva vanguardia teatral. Entre sus representantes destacamos dos grupos: José María Bellido, Luis Riaza, José Ruial, Juan Antonio Castro, Francisco Nieva, Martínez Ballesteros.../ Diego Salvador, Martínez Mediero, Luis Matilla, Jiménez Romero... Igual que en el período del realismo social, sufren la censura por su contenido crítico, de denuncia, de protesta, pero además su audacía formal los aleja de los escenarios convencionales, del público mayoritario, con experiencias escénicas que se alejan de la representación tradicional en muchos casos, incluyendo lo simbólico, lo onírico.... De ahí una nueva corriente de “teatro soterrado”
El caso más destacable de esta marginación fue Fernando Arrabal que continuó su creación en el extranjero donde sí fue reconocido. De los que permanecieron en España, el único caso de éxito Fue el de Antonio Gala o el de Francisco Nieva, reconocido tras ingresa en la Real Academia en el 86
En los años 80 situamos el teatro actual, caracterizado por la dispersión de tendencias donde tiene cabida tanto el teatro tradicional como los grupos de teatro independiente, el teatro musical, el teatro clásico, el teatro de autor, o el que refleja las preocupaciones sociales...
Buero y su teatro
Hasta su muerte, Buero Vallejo dejó claro en frecuentes artículos, entrevistas, conferencias, su concepción del teatro.
Buero Vallejo insiste en una de las características diferenciadoras del teatro, el hecho de su carácter  “espectacular”, o sea, su representación en última instancia. Por ello Buero presta tanta atención a las acotaciones, porque son las indicaciones para la representación escénica. Ahí también se plantea la autoría colectiva, la intervención del futuro director, sin olvidar que él es el autor.
Otro aspecto esencial del teatro de Buero Vallejo es su misión social. Para él el teatro debe ser una manifestación y espejo de los problemas del hombre, así como de la sociedad. El escritor no puede volver la espalda al ser humano y a la realidad social de su tiempo, y e teatro tiene que ser reflejo de ellos sin abandonar su valor estético. Pero Buero Vallejo debe conjugar las dificultades de la situación política  y la censura con la posibilidad de estrenar. Así surge su defensa del posibilismo, la construcción de un teatro que sin olvidarse del contexto en el que se halla el escritor, se escriba con la mayor libertad sin traspasar los límites de lo no representable.
También debemos referirnos a su elección de la tragedia como género más adecuado para la expresión de sus preocupaciones sociales ya que es el que permite reflejar la vida en su totalidad incluso con sus derrotas. La tragedia se orienta a provocar una “catarsis” en el espectador, una respuesta emocional que le permita reflexionar sobre los males cometidos por los personajes.
No olvidemos su idea sobre la técnica de la inmersión que trataremos en el estilo.
2-  Biografía y trayectoria literaria
De la página 11 a la 18 de la edición de Austral, tenéis un apunte biográfico por si lo queréis utilizar. Aquí os dejo también un resumen de su biografía y de su trayectoria literaria que os os ayuda a entender al autor y su obra, pero para la exposición, seleccionad lo esencial.
Antonio Buero Vallejo nació en Guadalajara en 1916, y aunque fue un lector voraz desde la adolescencia su primera vocación fue la pintura y cursó estudios de Bellas Artes en Madrid. Tras una crisis religiosa, crecen sus inquietudes políticas. En 1936 se alista en el ejército republicano. Al finalizar la guerra, Antonio Buero Vallejo es detenido y confinado en el campo de concentración de Soneja (Castellón). Luego es reenviado a Madrid con la obligación de presentarse a las autoridades. Pero desobedece la orden y pasa a la clandestinidad antifranquista. Detenido de nuevo, inicia un peregrinaje de prisión en prisión, con una condena de muerte pendiente sobre su cabeza. Se le conmuta la pena por treinta años de cárcel  y sale en libertad condicional en 1946. En una de las prisiones coincide con Miguel Hernández, a quien hace su retrato más emblemático . En esta época se despierta su vocación como dramaturgo. Finalmente, en 1947 es indultado.
Dos años después de salir de la cárcel, en 1949, “Historia de una escalera” gana el premio Lope de Vega, un galardón a un autor desconocido que lo obliga a representar la obra, un estreno que resultó un acontecimiento decisivo en el teatro de posguerra y significó la aparición de un nuevo teatro cargado de hondas preocupaciones. El suceso sacude la cúpula de la cultura oficial: un ex presidiario, ex convicto y ex condenado a muerte, premiado por el Ayuntamiento. Además fue un éxito rotundo. Desde entonces, Buero Vallejo, un autor inconformista, puede acceder a los más importantes escenarios y se suceden numerosos éxitos y premios.  Y empieza a crearse en torno a él un aura mítica de ética y resistencia política que lo acompañará toda su vida. 
En los años 60, la fama de Buero Vallejo se consolida y se extiende a Europa y América. En España participa en actividades de oposición política, todos conocen su afiliación marxista. En 1971 es elegido miembro de la Real Academia y  en 1986 recibe  el premio Cervantes. Muere en Madrid en el año 2000, por lo que su trayectoria vital, 1916-2000, y su trayectoria dramática, 1949-1999, confirman el concepto de “un dramaturgo atraviesa el siglo”.
Su trayectoria literaria
Las obras de Buero giran en torno  al anhelo de realización humana y  a sus dolorosas limitaciones: la búsqueda de la felicidad, de la verdad, de la libertad, se ve obstaculizada por el mundo concreto en que el hombre vive. Esta temática ha sido enfocada en un doble plano: en un plano existencial de meditación sobre el sentido de la vida, sobre la condición humana, en la que se entretejen ilusiones, fracasos, soledad; y en un plano social y, en cierto sentido, político: denuncia de inquietudes e injusticias concretas que atañen a las estructuras de la sociedad, a las formas de explotación, o a los mecanismos de un poder opresivo.  Buero llegaría a decir que, para él, cualquier problema dramático es siempre el de “la lucha del hombre, con sus limitaciones, por la libertad”.
Con ambos planteamientos se entreteje un enfoque ético, de búsqueda de la verdad, de la defensa de la honradez consigo mismo y con los otros, del amor a la justicia, elementos constantes en su obra, lo que dice mucho de Buero, el gran dramaturgo y el gran moralista. Esencial es la idea de responsabilidad, unida a la de libertad: la tragedia se desencadena por una transgresión moral que un personaje ha cometido libremente y de la que es responsable. Recordando la idea de “fatum”, de destino, consustancial en la tragedia, Buero ha dicho que, en su obra, “las torpezas humanas se disfrazan de destino”.
Estos deferentes planos o enfoques se entrecruzan en su obra, aunque el enfoque social se va haciendo más patente con el tiempo, coherentemente con la evolución general de la literatura de la época. Lo veremos en el análisis de su trayectoria.
En la trayectoria de Buero puede señalarse tres etapas: una primera etapa en que predomina el enfoque existencial, seguida de una segunda etapa en que prevalece el enfoque social, acompañado de una búsqueda de nuevos recursos escénicos, que luego se incrementarán en la tercera etapa.
La primera de ellas transcurre desde su primera obra, Historia de una escalera (1949) hasta 1957, y se caracteriza por un predominante enfoque existencial y una técnica dramática caracterizada por la estética realista y espacio y tiempo tradicionales, lo que el autor llamó “construcción cerrada” (espacio escénico tradicional, progresión “clásica” de la acción...). Durante este periodo, Buero escribió, además de la obra mencionada, otros títulos como En la ardiente oscuridad, La tejedora de sueños y Madrugada, entre otros. En estas obras se combinan planteamientos realistas con elementos simbólicos; predominando siempre lo existencial. 
'Historia de una escalera', pese a las acusaciones de sainete sentimental que se le hicieron en su tiempo, transformó el teatro español; un teatro frívolo y de evasión que enmascaraba las miserias posbélicas. Buero, en cambio, saca al escenario seres de carne y hueso, que dan una visión amarga dela realidad. 'Historia de una escalera' supuso en teatro algo parecido a lo que significaron 'Hijos de la ira' de Dámaso Alonso, en poesía; o 'Nada', de Carmen Laforet y 'La familia de Pascual Duarte', de Camilo José Cela, en novela: signos de derrota frente al triunfalismo de la victoria. 
También en sus inicios, y siguiendo el modelo del dramaturgo noruego Henrik Ibsen, apostó por el realismo simbólico, por ejemplo, en Madrugada, además de la pericia técnica por la que la acción dura exactamente el mismo tiempo que la representación, un elemento simbólico, el reloj que hay en escena marca el inexorable desarrollo del drama. Muchos de los personajes de sus primeras obras padecen alguna deficiencia física o mental (ceguera, mudez, locura) y tienden a desarrollar una visión fantástica, visionaria o poética de las cosas (En la ardiente oscuridad, La tejedora de sueños, Madrugada). Elementos simbólicos también los encontramos en “El Tragaluz”.
Todas estas obras plantean temas graves: la pureza moral, la verdad, la presencia de lo misterioso, la esperanza.. ( predominio de lo existencial)
A finales de esta época, Buero comienza a derivar su teatro hacia la crítica social con obras como Hoy es fiesta y Las cartas boca abajo. Se mantiene dentro de una estética realista inicial. La ruptura gradual de Buero con los supuestos realistas iniciales se intensifica a partir de 'Un soñador para un pueblo' (1958) con una mayor complejidad escénica. Buero va desplegando una estilística dramática en la que no desaparece la crítica de la intolerancia, el sentido metafórico de la ceguera, el cainismo explícito o la ya aludida conciencia de culpa que atormenta a muchos de sus personajes. 
La segunda época se prolonga de 1958 hasta 1970. En ella, las obras poseen un claro enfoque social a la par que subrayan la relación entre el individuo y su entorno, sin abandonar la faceta moral. Los actos individuales se enmarcan en un tiempo y en unas estructuras sociales concretas, con sus tensiones, sus formas de opresión y explotación. Se hace hincapié en las raíces y las consecuencias sociales de los actos. Así los problemas como la justicia, la responsabilidad, la libertad adquieren dimensiones más precisas (dentro de lo que la censura permitía). Por la necesidad de evitar la censura, también escribió dramas históricos que, utilizando la anécdota  histórica para  plantear problemas de actualidad latentes sorteando la censura, como Un soñador para un pueblo, Las meninas, El sueño de la razón, Esquilache o Veázquez ( el artista amante de la verdad y la justicia, que quiere ser conciencia de su pueblo y es combatido por la hipocresía y la corrupción que rodean al poder). Sin duda la obra más destacada de este periodo es El tragaluz, en la cual Buero plasmó que los actos individuales quedan enmarcados en un tiempo y una sociedad concretos; y que poseerán ciertas consecuencias sociales. 
El tragaluz y La doble historia del doctor Valmy (censurada) plantearon críticas hacia el sistema franquista ya sin el ropaje del marco histórico, destacando algunos aspectos como la vida de los pertenecientes al bando perdedor o la represión policial y la tortura. Esta época se caracterizó también por la introducción de nuevos recursos en la técnica dramática, como el escenario múltiple o los recursos de participación (inmersión); que otorgaron mayor complejidad y riqueza al teatro del autor.
En la tercera, Buero se unió a las tendencias de experimentación que proliferaron en los años 70 e incorporó elementos innovadores ( efectos de inmersión) que permitían al espectador situarse en la piel de los propios personajes como en Llegada de los dioses (1971). Una obra especialmente destacada de este periodo es La Fundación (1974), en la cual se entremezclan casi imperceptiblemente ficción y realidad.
Durante la etapa democrática, Buero nos ha dado un teatro en el que siguió potenciando el punto de vista subjetivo de los personajes pero siempre en confrontación con los conflictos de la nueva sociedad española surgida tras casi cuarenta años de dictadura. En obras como La detonación (1977), Jueces en la noche (1979), Lázaro en el laberinto (1986), el dramaturgo muestra su compromiso con los problemas reales de su época; aquí los conflictos sociales y políticos se hacen más explícitos sin restar atención a lo existencial. Un ejemplo lo tenemos en La Fundación (1974)  que nos introduce en una celda de presos políticos; uno de ellos, Tomás, trastornado, cree encontrarse en un centro de invetigación hasta que comprende la situación real y comparte las angustias y las esperanzas con los demás; a la vez, las actitudes de los personajes y los diálogos tejen unas profundas reflexiones sobre el compromiso con la realidad, la lucha por transformarla, el ideal de libertad... En su último drama, titulado Misión al pueblo desierto, estrenado en 1999, vuelve de nuevo a plantear el tema de la guerra civil, a la que Buero consideraba un rescoldo "más vivo entre nosotros de lo que pensamos".
Ya hemos comentado que en cuanto a la técnica Buero ha alcanzado mayor audacia en las novedades escénicas desarrollando el efecto de inmersión.
3- Contenido: acción
Resumamos primero el contenido: La obra transcurre en una habitación compartida por seis hombres (Tomás, Asel, Lino, Max, Tulio y un hombre sin nombre) en el seno de cierta institución, denominada por Tomás como “la fundación”, en la cual supuestamente todos trabajan en diferentes proyectos de investigación. Dicha habitación es muy confortable y dispone de vistas a un maravilloso paisaje. Se indican sus profesiones: Asel (médico); Tulio (fotógrafo); Lino (ingeniero); Max (matemático); y Tomás (novelista). La novia de este, Berta, es bióloga. 
Los seis personajes mantienen unas oscuras y tirantes relaciones cuyo verdadero sentido no lograremos penetrar hasta bien avanzada la obra. Parece como si Tomás fuese víctima de una conspiración urdida por los demás, que se complacen en irritarle, negando la veracidad de sus palabras (por ejemplo, no creen que su novia haya ido a visitarle esa misma mañana o se comportanhoscamente cuando les propone una cerveza o les convida a fumar un cigarrillo), hablando en una clave incomprensible para él y trocando enseres y objetos de la habitación por otros más toscos e incómodos. El clima de tensión es evidente; parecen a punto de perder los nervios. 
Los indicios extraños en el seno de la supuesta fundación son cada vez más numerosos para el espectador: la existencia de un enfermo en la habitación (el hombre que carece de nombre) al que, desde hace días, se mantiene en un ayuno absoluto, mientras los demás se reparten su comida; el cambio de enseres y objetos; un mal olor constante, que Tomás atribuye a deficiencias en la instalación del cuarto de baño; la costumbre del encargado de la institución, que todas las tardes les cierra con llave la habitación por fuera, etc. La primera parte del drama finaliza cuando el encargado descubre que el enfermo está muerto desde hace seis días. Tomás hace responsable a sus compañeros de la muerte del hombre por haberse negado a alimentarle, dice que le ha oído hablar, y afirma no comprender nada de lo que está sucediendo.
En la segunda parte, se desvela paulatinamente el misterio. Los seis hombres son presos políticos condenados a muerte por un régimen totalitario, en un país que no se concreta. No tienen las profesiones anteriores. Tomás, que en un instante de flaqueza delató a sus compañeros y estuvo a punto de suicidarse, se ha refugiado en sus ensoñaciones, huyendo de una realidad que es incapaz de asumir: transformó la celda de una prisión en un lujoso albergue (el que nosotros hemos visto en escena), incluso se imaginó furtivos encuentros con su novia, Berta, que se encuentra fuera de la cárcel. Progresivamente, a medida que Tomás regresa a la realidad, el escenario se va convirtiendo ante nuestros ojos en lo que verdaderamente es: una celda. Desaparecen las estanterías con libros, el teléfono, el frigorífico, el ventanal al campo y, finalmente, Tomás descubre que el retrete está en el mismo espacio, en una esquina de la habitación, sin ninguna separación. Se comprenden ahora todos los recelos y las medias palabras de sus compañeros, que desconfiaban de él y no querían revelarle su locura bruscamente para evitar una impresión demasiado fuerte.
Una vez desvelado el misterio, no acaban de confiar en Tomás, máxime cuando el descubrimiento del compañero muerto por los funcionarios debía haber ocasionado el traslado de todos a celdas de castigo y esto no sucede. La falta de reacción ante el suceso les hace temer represalias mayores. De hecho, ese episodio formaba parte de un minucioso plan de fuga, que sólo podía realizarse si eran trasladados a dichas celdas de castigo, desde donde conseguirían huir a través de un túnel. Las sospechas de que hay un delator entre ellos se acrecientan cuando se llevan a Tulio para ejecutarlo. Esas sospechas recaen principalmente en Tomás que, todavía, se debate en los últimos arrebatos de su enajenación. 
Cuando la locura por fin desaparece, varios indicios reunidos por Asel, Lino y Tomás, en ausencia de Max –que ha sido llamado (supuestamente) al locutorio-, les llevan a sospechar que este último es el delator, hipótesis que acaban confirmando a su vuelta. 
La traición de Max (por conseguir unas miserables mejoras en el trato carcelario) no puede equipararse a la de Tomás (que flaqueó durante la tortura): Asel confiesa que ante la tortura es imposible resistir, y que en el pasado hizo lo mismo que Tomás. Cuando el encargado viene en busca de Asel para un interrogatorio (Max ha desvelado la existencia de un plan de fuga, pero nosus detalles, pues los ignora), él, que se sabe débil, elige el suicidio antes que volver a delatar. Lino aprovecha el momento de confusión causado por Asel para matar a Max. Finalmente, Tomás, recuperado totalmente, finge nuevamente la locura para salvar su vida y la de Lino, y poder llevar adelante el plan de huida de Asel. El drama finaliza cuando sacan a los dos prisioneros de su celda hacia un destino ignorado (que podría ser la ejecución o las celdas de castigo). La última escena de la obra nos muestra a nuevas personas, que se acercan a la misma celda, convertida de nuevo en una lujosa habitación.
4- Estructura
Puedes leer  el correcto análisis que hace la edición de austral en las páginas 42 a 44.
Te dejo aquí algunos aspectos interesantes (limita a lo esencial el contenido para la exposición oral):
La obra aparece organizada en dos partes (El propio Buero ha definido la obra como “fábula en dos partes”), rotuladas 'Primera” y "Segunda", y cuyo corte está marcado por la inminente concienciación por parte de Tomás a cerca del lugar en que se encuentra; recordemos las palabras con que se cierra la primera parte “TOMAS.-¿Dónde estamos, Asel? […] ASEL.-Tú Tomás lo sabes y lo recordarás”. Y, efectivamente, a lo largo de toda la segunda parte Tomás recordará el motivo de su encarcelamiento y nos hará partícipes de sus recuerdos. La separación entre las dos partes está marcada por el cierre momentáneo de las cortinas, como indica el propio Buero en las acotaciones. Entre ambas partes han transcurrido tres días. A su vez, cada una de ellas se divide en dos partes simplemente numeradas con números romanos, prescindiendo de la división en escenas. La función de estas subdivisiones es fundamentalmente escenográfica: en cada una de ellas se producen cambios en la decoración en ese laborioso itinerario desde la fundación a la cárcel o desde la alucinación a la verdad en la mente de Tomás. Podéis leer como ejemplo las indicaciones que el autor nos ofrece al inicio de I y II de la parte primera. Tras esos pequeño cambio en el decorado se da paso a la escena “in medias res” en que tomás está viendo el libro de recomendaciones pictóricas, un episodio significativo en el camino hacia su progresivo despertar.( El inicio de la acción también había sucedido “in medias res”.)
Se inicia la segunda parte en la que la apertura del telón muestra cambios en la escena, y se produce un nuevo cierre de cortinas entre los cuadros, justo después de que Tomás oiga por primera vez las voces de unos centinelas que el resto de personajes han oído todas las noches. Antes de que se cierren las cortinas dice Tomás “ Pero yo no quería oírlos” cosa que lo sitúa cerca del desvelamiento final. Tras la pausa solo queda de su realidad imaginada la cortina del baño, el idílico paisaje que dominaba la estancia ha desaparecido con el ventanal, dando paso al muro gris.
La organización típica de la trama en exposición/ nudo/ desenlace queda pues sustituida por un avance gradual hacia la consciencia anticipado por variados signos de indicio: algunos de los cuales son: 
 el olor que produce el muerto: I, 1; 
 la televisión y la radio que no se encienden: I, 2; 
 el paisaje va cambiando, dice Tomás “Cuando han abierto la puerta... no se ha visto el campo". 
A su vez, cada parte ofrece en su desarrollo pequeños clímax que sirven para mantener el interés: 
 el enfrentamiento Tulio/Tomás cuando aquél intente ayudar a poner la mesa pero no hace nada; 
 el descubrimiento general de la muerte del Hombre. 
Cada uno de ellos supone una carga de tensión superior a la anterior, para desembocar en el diálogo final de los dos únicos supervivientes, Tomas y Lino, para quienes el sacrificio de Asel -al margen de si podrán luego huir o no- ha supuesto una lección de valor. 
La estructura global es circular. La pastoral de la obertura de Guillermo Tell de Rossini con que se inicia La Fundación aparece al final de la obra, cerrando el círculo. La elección de esta obra no es casual ya que evoca un bucolismo similar al que Tomás observa tras el ventanal. La música y el paisaje inician y cierran la obra. Otro elemento que se repetirá justo antes de caer el telón es la imagen del inicio, se revierten los cambios, y la cárcel vuelve a ser fundación y el encargado invita a entrar a nuevos ocupantes, el eterno retorno nietscheano. Con ello quizás Buero deje entrever que tras una “fundación” siempre habrá otra, que siempre habrá alguien, o una Institución, en algún lugar, anulando personalidades y coartando libertades (en definitiva, alienando.
Para Iglesias Feijoo, la instauración de esa nueva fundación es una llamada de atención al espectador, quien debe estar alerta para identificar la mentira proviniente de las instituciones o fundaciones que nos rodean.
La Fundación ofrece un FINAL ABIERTO: no sabemos si los personajes que quedan vivos al final de la obra (Tomás y Lino) son llamados a declarar, y de ahí a la celda de castigo, desde donde tienen una opción de escapar, o si serán ajusticiados como Tulio.
5- Género
Buero subtituló su obra como “fábula en dos partes”, con el propósito de subrayar la enseñanza útil o moral que se desprende de la trama (término de inequívocas resonancias morales y carácter aleccionador: recuérdense las fábulas de Samaniego e Iriarte ). Pero también fábula se asocia a un significado de historia inventada, por oposición a historia real, evitando o suavizando posibles identificaciones con la situación española del momento. (fábula está tomada en el sentido dado por Aristóteles en su Poética: la parte esencial de la tragedia, la acción única, entera y completa formada por hechos reales o inventados).  ) Tanto la crítica como el autor consideran La Fundación, pues,  una  tragedia, Buero tiene la voluntad de escribir teatro trágico, pero veremos que la peculiaridad de su teatro es que será una tragedia esperanzada, en la que se invita al espectador a actuar, en un futuro incierto, contra los enemigos que provocan esa situación trágica. 
Buero Vallejo es, ante todo, un trágico y en diversos escritos o declaraciones ha precisado su concepción del género. La tragedia, para él,  supone una mirada consciente, lúcida, sobre el hombre y el mundo, pero no una visión pesimista. Su función es doble: inquietar y curar. Inquietar, planteando problemas pero sin imponer soluciones. El final de sus obras suele ser un interrogante lanzado al espectador, y es este quien ha de prolongar el drama con su reflexión. Hemos de ser nosotros quienes hemos de prolongar aquel conflicto que, de algún modo, ha quedado “abierto”, quienes completemos el sentido de lo que ha ocurrido en escena, quienes ahondemos en el problema y nos preguntemos por sus causas y sus posibles soluciones. Se nos invita a tomar partido, a comprometernos.  Y curar, en cierto sentido, ya que señala la necesidad de una superación personal y colectiva impulsándonos a luchar contra todas aquellas fuerzas que se oponen al desarrollo de la dignidad humana, ya sean de zaíz moral o social. Poe ello, aunque sus obras sean, en apariencia, amargas, Buero se sitúa por encima del pesimismo. Sus tragedias proponen lecciones evidentes de humanidad y encierran incluso una llamada a la esperanza en un mundo más humano, mas fraterno, más justo.. La tragedia se desencadena por una transgresión moral que un personaje ha cometido libremente y de la que es responsable. Obras representativas de estos enfoques son Historia de una Escalera (crítica social), El Tragaluz (crítica social, política, enfoque ético), Las cartas boca abajo (critica social) y En la ardiente oscuridad,y también en La Fundación,donde nos invita a comprometernos, a tomar partido.
6- Espacio y tiempo
El espacio pasa de ser la habitación confortable de una Fundación a la celda de una cárcel. Podríamos decir que el escenario está situado en la mente de Tomás o, al menos, que lo vemos a través de sus ojos, y es un elemento de importancia trascendental en el desarrollo de la historia, ya que el proceso mental que se produce en el personaje al ir acercándose a la realidad se refleja en la transformación paulatina del escenario. Así, los sillones se transformarán en petates, las librerías en paredes desnudas, etc. Como todo el teatro de Buero, La Fundación, sin ser una obra simbólica recurre al símbolo como recurso estético y significativo fundamental. Sin salirse del ámbito de lo real los objetos, espacios y personajes tienen un significado superior al de la mera realidad que reflejan. La Fundación representa la realidad falseada, deformada y embellecida por la mente enferma de Tomás para evadirse de la verdad. A medida que transcurre el drama descubrimos que la Fundación es una cárcel. Se sugiere de forma pesimista que la vida, en el fondo, es una prisión.
A través de Tomás, el protagonista, siempre presente en la obra, vemos la realidad y lo seguimos en la mutación de la acogedora fundación del principio hasta la celda de una cárcel, según su locura va cediendo paso a la razón y a la objetividad. El lector o espectador no tiene otra opción, pues el autor no plantea otro punto de vista (aunque sorprenden a veces las reacciones de los otros personajes, que parecen contradictorias) y todos los recursos formales están orientados a reforzar esa identificación con el personaje. De esta transformación física y metafísica se deriva el tema principal de la obra, que es el contraste entre la realidad y la apariencia.
Se mantiene la clásica unidad de lugar, porque los hechos suceden en un único espacio, aunque los espectadores perciben un cambio progresivo desde una fundación a la celda de una cárcel. Podríamos decir que el escenario está situado en la mente de Tomás. Tiene especial importancia en la obra, porque los espectadores vemos lo mismo que ve Tomás, a diferencia de sus compañeros que se afanan en seguirle la corriente para que no sufra, pero que perciben claramente que están en una celda. Poco a poco Tomás irá aceptando serenamente su condición  y se irá acercando a la realidad, lo que los espectadores perciben en la transformación progresiva del escenario. Así, los sillones se transformarán en petates, las librerías en paredes desnudas, etc.  Son de gran importancia en la obra las abundantes acotaciones, como indicadores para el director de escena, pues en ellas se explica esa transformación progresiva.
El hecho de que los espectadores veamos lo mismo que Tomás implica que estamos igualmente alienados y también nosotros tenemos que aceptar la realidad.

Existen dos espacios contiguos: el corredor y el paisaje maravilloso del ventanal, que se utilizan para contrastar con el principal. El corredor puede verse cuando la puerta del espacio principal está abierta y el paisaje maravilloso se percibe a través del ventanal que está situado en uno de los muros de la habitación principal. A pesar de ser espacios secundarios, tienen una gran importancia en la obra, porque muestran el choque entre la realidad (la habitación-celda) y ficción (el paisaje maravilloso y el corredor que parece conducir al vacío).

Así, frente al espacio cerrado de la celda, está el espacio abierto, representado por el amplio ventanal que se muestra al comienzo de la obra. Recuerda a los paisajes de Turner que “es como un diamante de luz”.  La relación entre paisaje y pintura se explicará al comienzo del cuadro II. Se incluye entonces un  recurso formal, el de la relación arte-imitación de la naturaleza. Buero utiliza este recurso en muchas de sus obras: el paisaje que el espectador contempla desde el principio de la representación, descrito en la acotación inicial ("Tras el ventanal, lejana, la dilatada vista de un maravilloso paisaje; límpido cielo, majestuosas montañas, la fulgurante plata de un lago...") es muy parecido al paisaje pintado por Turner ("Casi tan espléndido como ese paisaje. Otro arco iris de nubes..."). Este hace que el espectador relacione la naturaleza que ve con una obra de arte conocida.
ESPACIO CERRADO/ ESPACIO ABIERTO. No hay ninguna imagen más central en el teatro bueriano que la de la prisión. La evidente predilección de Buero por el tema del encarcelamiento, encierro o trampa refleja la situación del propio dramaturgo y de otros españoles de la época franquista. La idea de la cárcel se interioriza. La mente se revela como el sitio de verdades oscuras que deben ser asumidas. La celda de prisión que se ve en La Fundación y los otros espacios cerrados tan típicos del teatro de Buero son metáforas que expresan la falta de libertad tanto del individuo como de la sociedad. Los muros sugieren una salida, y los dramas de Buero intentan mostrarnos esa salida. Para el dramaturgo comprometido, revelar, desenmascarar las mentiras y la hipocresía de las Fundaciones e instituciones que nos oprimen es cambiar o invitar a cambiar. Lo trágico no significa pesimismo radical, sino una esperanza desesperada. A cada espacio cerrado Buero opone otro abierto que es verdadero aunque existe hasta ahora sólo en los sueños. Los espacios cerrados revelan a un dramaturgo que es un realista intransigente; los espacios abiertos nos muestran la otra cara de la moneda: el visionario. Buero nos da imágenes de esperanza, ayudándonos a entender y juzgar no sólo la realidad que ya es, sino la que algún día puede ser. No basta con denunciar los errores del presente; por eso nos da imágenes positivas, símbolos de la realidad que entrevé.
Tras el ventanal de una habitación cómoda e incluso lujosa, se ve un maravilloso paisaje y se oye la suave música de la «Pastoral» de la Obertura de Guillermo Tell de Rossini. Desde el principio los espectadores vemos la misma ilusoria realidad que ve Tomás, la cómoda habitación de la fundación y el luminoso paisaje, y escuchamos la misma serena melodía. Buero sumerge a los espectadores en un mundo ilusorio, junto con Tomás, para que compartamos también su vuelta a la realidad cuando por fin logra ver la mentira que representa la Fundación. Es más, cuando volvemos con él a la lucidez, logramos ver bajo una nueva luz nuestra propia realidad. En La Fundación Buero ataca los sistemas políticos que ciegan a sus ciudadanos con el confort material, haciéndoles olvidar que no son libres. Condena la España franquista y todos los sistemas autoritarios que engañan y oprimen -las Fundaciones del mundo y su ideología. Al mismo tiempo la obra es una parábola metafísica. Las cárceles de que habla el dramaturgo apresan no sólo el cuerpo, sino la mente. Buero sugiere que el pasaje hacia la libertad tiene que ser hacia afuera -hacia el paisaje maravilloso- pero también hacia dentro -hacia la autenticidad personal, la cual sólo se puede alcanzar en el interior del individuo. En ambos casos es necesario pasar por una serie de cárceles concéntricas en las que la luz se hace cada vez más intensa aunque quizá nunca la alcancemos del todo. Al final de la obra, cuando Tomás acepta su culpa, logra alcanzar una libertad interna que es en cierto sentido un renacer. El encarcelamiento siempre lleva implícita la existencia de un umbral, de un pasaje desde el interior al más allá -tanto desde el punto de vista metafórico como desde el literal. Siempre está implícita la posibilidad de la libertad. Y es precisamente en el restringido espacio de la cárcel donde el sueño de un más allá se hace más intenso. Sin embargo, para que se realice este sueño, para que el luminoso paisaje que ve Tomás en su imaginación se haga realidad, es necesario escaparse, abrir el túnel oscuro y estrecho que se proyecta al final. Este túnel sugiere la posibilidad de la liberación auténtica que anhela el prisionero más que nadie. En el proceso dialéctico que traza metafóricamente el drama, la realidad de la prisión vence la imaginaria Fundación. Sin embargo, el ideal que representa el paisaje luminoso de Turner permanece. «El mundo es maravilloso», explica Asel. El negro túnel que Tomás espera excavar por debajo de la cárcel para escapar a través de las alcantarillas representa un camino -por difícil e incierto que sea- a la luz. El camino de los prisioneros sube por el subsuelo para alcanzar la vida y el paisaje brillante de Turner podrá verse algún día.
Los espacios abiertos adquieren una mayor importancia. Funcionan claramente como imágenes de esperanza, dándonos la clave de la visión dialéctica de la realidad que caracteriza el mundo bueriano y de la tragedia que la refleja. El brillante paisaje de Turner que inventa el joven prisionero Tomás, con su irisado cielo, verdes montañas, lago de plata y amenas edificaciones donde las gentes de la Fundación ríen bajo el sol de la mañana, es una percepción alucinada que desaparece cuando el joven regresa a la realidad. No obstante, este paisaje que se entrevé por el ventanal funciona como un símbolo de la esperanza.
Para finalizar hay que destacar la importancia de la iluminación en la configuración del espacio. Además de la progresiva desaparición de los objetos del escenario (ventanal, frigorífico, botellas de alcohol, vasos, tabaco…), en el proceso de transformación del espacio la iluminación juega un papel fundamental. La obra se inicia con una luz clara que va oscureciéndose progresivamente hasta llegar al final a la tenebrosa oscuridad de la cárcel
En cuanto al tiempo
Define Buero la obra como fábula, término de resonancias morales y carácter aleccionador, pero este término también se asocia a un significado de historia inventada, por oposición a historia real -es el sentido aplicado en el Siglo de Oro por Góngora y Quevedo- . En el caso de La Fundación se subraya así el carácter simbólico y atemporal, evitando posibles identificaciones con la situación española del momento. 
El tiempo histórico en el que se desarrolla la obra es el actual (1974). Se refleja la España del final de la dictadura. Ahora bien, Buero se ocupa de situar la acción en un país imaginario donde la acción  no sucede en un tiempo concreto, una  falta de concreción que  es totalmente intencionada y persigue la VIGENCIA DE LA LECCIÓN ÉTICA, SOCIAL Y METAFÍSICA, la universalidad de la obra.

La obra fue escrita en los primeros años setenta, al final de la Dictadura de Franco. Sin embargo, los hechos no hacen ninguna alusión a este momento histórico. En la acotación inicial dice que la obra se desarrolla "En un país desconocido", lo que la crítica ha interpretado como un intento de eludir la censura, al mismo tiempo que el problema se hace extensible a cualquier espacio y tiempo en que se produzca la misma represión. La obra no sucede en un tiempo concreto. Buero pretende con esta no concreción espacio-temporal manifestar la vigencia de la enseñanza ética y social contenida en la obra en todo tiempo y en todo lugar, aplicable a cualquier lugar o país en que se repita una situación dictatorial.
Por lo que se refiere al tiempo de la acción dramática, no hay indicaciones temporales muy  precisas, pero cada uno de los cuatro cuadros transcurre con fluidez y el drama total se desarrolla en pocos días, pero los cuatro cuadros en que se divide transcurren sin saltos cronológicos internos. La acción se inicia “in media res” y su desarrollo es lineal.
En la primera parte, el primer cuadro tiene lugar una mañana poco antes de comer. El cuadro segundo transcurre esa misma tarde. Hay una elipsis y, en la segunda parte, el tercer cuadro se desarrolla tres días después, por la noche cuando los presos acaban de cenar. En el último cuadro han pasado pocos días, quizá uno sólo. Toda la obra comprende, pues, cuatro días o poco más, tiempo mínimo imprescindible para poder explicar el proceso mental que experimenta Tomás. Solo hacia el final de la obra percibimos cierta ruptura con esa linealidad de la que hablábamos , es entonces cuando conoceremos el pasado de los personajes, la cárcel, la condena a muerte, las delaciones pasadas de Asel y Tomás, la amenaza de la delación presente, la violencia y la muerte. 
Este es el tiempo de la acción dramática, pero la historia abarca un tiempo más amplio. A medida que los diferentes elementos del escenario van recuperando su condición carcelaria, es decir, a medida que el protagonista va aproximándose a la realidad, se suministran al espectador los datos referentes al tiempo pasado y que explican la situación presente: la delación de Tomás, la condena a muerte, etc.
Hay que tener en cuenta que el final vuelve a conectar con el principio, cuando, tras la salida de los personajes que quedan vivos, todo el escenario se transforma y todo vuelve a empezar. Se trata de un tiempo circular.
7- Temas
Los temas fundamentales
- En relación con la política y el pensamiento liberal
a) La lucha por la libertad. Al final de la obra se llega a la conclusión de que el ser humano es un prisionero (como el ratón de Berta, llamado Tomás, igual que el protagonista), encerrado en una sociedad engañosa, con apariencia de mundo feliz (igual que la fundación imaginada por Tomás).
Partiendo de esta premisa, Tomás (ya cuerdo) y Asel debaten si merece la pena luchar por la libertad, arriesgarse a intentar la fuga, siguiendo un plan laborioso y con pocas posibilidades de éxito, diseñado por Asel, que consiste en excavar un túnel desde las celdas de castigo.
 Tomás, al principio, huye de la lucha. Primero porque se engañaba a sí mismo al negarse a admitir que vivía en una cárcel. Ahora, ya consciente de la realidad, sigue mostrándose reacio al plan de Asel, porque considera que ese túnel “no es libertad, sino el infierno”. Pero, finalmente, los argumentos, y sobre todo, la muerte de Asel lo obligan a actuar, a “excavar el túnel espantoso hacia la libertad”.
 Asel, en cambio, es partidario de luchar siempre. Convence a Tomás diciéndole: “No dejes de actuar. No podemos despreciar las pequeñas libertades engañosas que anhelamos aunque nos conduzcan a otra prisión”. Merece la pena el sacrificio para “deambular sin trabas, beberme el sol, leer, disfrutar, engendrar un hijo”.
El encarcelamiento político que observamos en la obra aparece también como símbolo de todas las cadenas que impiden al hombre su realización completa,  extrapolando así el tema desde el ámbito socio-político al existencial. La vida humana es prisión, el preso puede hallar el modo de fugarse y alcanzar la libertad, pero una vez fuera se dará cuenta de que todo es prisión: “Cuando has estado en la cárcel acabas por comprender que, vayas donde vayas, estás en la cárcel”. Asel, que es quien lleva el peso de este tema en la obra, reconoce que acaso la libertad y la vida toda sean “una inmensa ilusión”, pero el único modo de saberlo consiste en rechazar la inacción.  
b) Denuncia de la violencia institucional en los regímenes totalitarios: la tortura y la pena de muerte. Buero Vallejo la conocía de primera mano, porque la sufrió en sus propias carnes. Sabía de los comportamientos de los seres humanos en una situación límite, tras ser torturados y estar hambrientos. Por eso, en esta obra cada uno de los presos muestra una reacción diferente: la delación, en el caso de Tomás (algo que es anterior al comienzo de la obra y que lo ha llevado a la enajenación); el suicidio, cuando ya no se ve otra solución (Asel); el asesinato, porque la violencia engendra violencia (Max, que es el soplón que informa a los guardias, será asesinado por su compañero Lino).
Al principio de la obra en acotación se aclara que los hechos suceden "En un país desconocido". Esto se puede interpretar como un intento de eludir la censura, pues España todavía vivía en un régimen dictatorial en el que se estaban produciendo torturas y asesinatos institucionales. Pero, según Buero, su intención era hacer extensible el problema a todos aquellos lugares en que se produce esta violencia, que no es exclusivo de nuestro país.
La crítica frente a la violencia se condensa en la intervención de Asel en la 2ª parte, cuadro 1:
“Vivimos en un mundo civilizado al que le sigue pareciendo el más embriagador deporte la viejísima práctica de las matanzas. Te degüellan por combatir la injusticia establecida, por pertenecer a una raza detestada; acaban contigo por hambre si eres prisionero de guerra, o te fusilan por supuestos intentos de sublevación, te condenan tribunales secretos por el delito de resistir en tu propia nación invadida... Te ahorcan porque no sonríes a quien ordena sonrisas, o porque tu Dios no es el suyo, o porque tu ateísmo no es el suyo... A lo largo del tiempo, ríos de sangre. Millones de hombres y mujeres (...) Y niños... Los niños también pagan. Los hemos quemado ahogando sus lágrimas, sus horrorizadas llamadas a sus madres durante cuarenta siglos. Ayer los devoraba el dios Moloch en el brasero de su vientre; hoy los corroe el napalm. Y los supervivientes tampoco pueden felicitarse: niños cojos, mancos, ciegos... A eso les hemos destinado sus padres. Porque todos somos sus padres... (Corto silencio).
Tomás y sus compañeros son víctimas de la violencia en sus distintas manifestaciones: la tortura, el hambre y las matanzas.
 La tortura resulta insufrible para cualquiera. Para escaparse de ella sólo existen dos vías: delatar a los compañeros, como hizo Tomás, o suicidarse (la opción de Asel). Todos los presos saben lo irresistible que resulta el dolor. Por eso perdonan al traidor, e incluso lo ayudan a recuperarse de su demencia, producto del trauma causado por sus remordimientos. Por otra parte, el suicidio de Asel no se considera un acto de cobardía, sino un sacrificio altruista.
 El hambre no sólo ha causado la muerte por inanición de uno de los presos, sino que ha dado lugar a situaciones indignas por parte de sus hambrientos compañeros: no dan parte de la muerte para apropiarse durante unos días, del rancho del cadáver.
 Los crímenes. Prueba de que la violencia sólo engendra violencia la tenemos en el asesinato de Max a manos de su compañero Lino. Los propios presos, víctimas de la violencia, se convierten así en verdugos. A pesar de los atenuantes (Max es el culpable de la muerte de Asel, pues había pasado información a los guardias), Tomás condena el crimen deLino: “ha sido una atrocidad inútil”.“Si no acertamos a separar la violencia de la crueldad seremos aplastados”.
c)La crítica frente a la pena de muerte. Las situaciones planteadas en La Fundación (la angustia de la espera, los planes de fuga, los conflictos entre compañeros, ocultar la muerte de uno para apropiarse de su comida…) fueron vividas por Buero Vallejo en primera persona, ya que estuvo condenado a muerte al terminar la Guerra Civil. 
- Temas de interés ético, relacionados con el sentido de la existencia humana y que se sitúan en un plano simbólico. Se produce una dura reflexión sobre la condición humana que se proyecta a los propios espectadores y los convierte en personajes, en prisioneros.
Los motivos que articulan la obra en este sentido son el contraste entre: 
Locura /cordura
Ficción / realidad 
Mentira / verdad 
(1ª parte / 2ª parte)
a)Contraste entre locura y cordura. La locura de Tomás es muy parecida a la de Don Quijote. Consiste en transformar la realidad que no le gusta para crear un mundo idílico. Así pues:
 La cárcel se convierte en una fundación dedicada a la investigación.
 La celda inmunda, dotada únicamente de un retrete, se transforma en una confortable
habitación, con vistas al campo, electrodomésticos (nevera, televisión, teléfono), muebles de maderas nobles (estanterías, cinco sillones…) y delicado menaje.
 A sus compañeros, los presos políticos, les cambia la profesión para adaptarlos a su papel de investigadores de la Fundación: el ingeniero Asel pasa a ser médico, el tornero Lino a ingeniero, el contable Max a matemático. Únicamente el protagonista y Tulio conservan sus verdaderas profesiones: escritor y fotógrafo, respectivamente.
 Los carceleros burlones actúan y visten, en la mente de Tomás, como complacientes
camareros.
 Llega, incluso, a crear a una novia ideal. La Berta de Tomás es, como la Dulcinea de D. Quijote, un producto de la imaginación del protagonista (por eso les corresponde a ambos el mismo número de identificación: el 72).
b) Contraste entre la ficción (sueño) y la realidad. El simbolismo, tanto de los hologramas, como de la Fundación o los ratones, sugiere que la diferencia entre la realidad y ficción es más leve de lo que parece a simple vista.
 Los hologramas son imágenes proyectadas en el aire. Tulio, el escéptico del grupo y experto en hologramas, reconoce que los hologramas se confunden fácilmente con la realidad (él mismo llegó a perseguir un holograma pensando que era su novia).
 La Fundación representa a la sociedad actual, donde el ser humano vive tan engañado como Tomás en su Fundación. Vivimos en un mundo engañoso que pretende ocultarnos la cara trágica de la vida: la muerte, el hambre, las injusticias…Nuestra sociedad consumista es una cárcel con apariencia de mundo feliz.
 El ratón de Berta, Tomás, representa al propio Tomás y al ser humano en general: un prisionero cuyo destino es la muerte.
Este tema ya tiene sus antecedentes en Cervantes o Calderón, con el propio D Quijote o con La vida es suño encontramos similitudes evidentes. Tomás logra superar el sueño, ero debe mantener cierta dosis para poder seguir existiendo, la metáfora del ventanal lo hace evidente: Asel le dice antes que se lo lleven “No lo olvides Tomás. Tu paisaje es verdadero”.
Estamos ante una muestra teatral del viejo tema del “engaño a los ojos”, que enlaza con la oposición entre apariencia y realidad. De la confortable fundación caminamos progresivamente hasta el descubrimiento total de la celda de la que, no obstante, nunca hemos salido. Es forzoso que nazca un acentuado sentido de crisis del concepto de lo real. Ya no se puede creer en lo que aparece como más tangible, pues puede ser una ilusión óptica, un holograma. Se impone una relatividad absoluta.
c)Contraste entre mentira y verdad. Frente a la mentira, la necesidad de buscar la verdad. Ante la locura de Tomás, Asel y Tulio mantienen posturas enfrentadas:
 Asel defiende la postura de seguirle la corriente al loco para no causarle más sufrimiento. Piensa que se irá curando lentamente al mejorar su condición física (con la ración extra de comida) y al ir descubriendo, por sí mismo, la verdad. Así pues, siguiendo las instrucciones de Asel, todos los presos mienten. Para no desengañar al loco, fingen extender manteles, beber copas o contemplar cuadros inexistentes.
 Tulio, en cambio, es partidario de decir siempre la verdad aunque ésta resulte dolorosa. Acepta a regañadientes el plan de Asel. Pero no le gusta actuar, por eso se muestratan antipático con el protagonista en los primeros diálogos.
Como en todas las obras de Buero, es fundamental el tema del descubrimiento de la verdad como único camino para la redención, para la verdadera vida. La Fundaciónes, en el fondo, un lento proceso de asunción de la verdad por todos los personajes y los espectadores. A medida que Tomás asume su situación, nosotros vamos viviendo el mismo proceso, de manera que nos vemos obligados a adherirnos a la responsabilidad ética del personaje más allá de la obra: luchar por un futuro mejor, sin opresión, sin explotación, sin falsas “Fundaciones”; un deseo de realización humana (libertad, verdad, felicidad) a pesar de las dolorosas limitaciones que plantea la situación real del momento engloba todos los temas planteados. El final abierto proyecta una esperanza y un compromiso: el verdadero final depende de nosotros mismos.
La progresiva recuperación de la lucidez supone una evolución moral: al desmontar el mundo irreal de su locura, Tomás por fin asume su responsabilidad en el mundo.
No olvidemos detacar algunos otros temas como:
• La culpa. Puede ser justificable o no. La de Max no lo es, traiciona a los suyos para obtener mejoras personales, pagando por ello con su muerte. Asel y Tomás, sin embargo, han sido culpables a causa de la tortura a la que fueron sometidos, situación que les libera de responsabilidad al no ser dueños de sus actos. Hay que mencionar también la presencia de la culpabilidad o responsabilidad colectiva de la sociedad como cómplice activo o pasivo de la represión institucionalizada. 
● La amistad, cooperación y solidaridad también aparecen como muestra de la humanidad que evita que el hombre se transforme en un monstruo en condiciones extremas. 
8- Personajes
En la introducción de Austral, páginas 45 a 54 se plantean los principales aspectos de los personajes más importantes.
Os dejo aquí un análisis completo que os ayuda a entender su papel en la obra. Utilizad para la exposición solamente lo esencial.
En primer lugar observaremos que algunos de los personajes son identificados con nombre propio y otros con términos genéricos, cosa importante ya que estos encarnan las fuerzas represoras, asumen las ideas de orden del régimen llevadas a la práctica, y carecen de rasgos particulares (encargado, ayudante, primer camarero, segundo camarero). En cambio los que tienen nombre propio son los protagonistas, representan a las víctimas de la represión, al hombre individual, sufriente y esperanzado. Tienen rasgos individualizadores y podemos observar cómo evolucionan sus comportamientos.
La nómina de personajes -como suele ser habitual en la dramaturgia de Buero-resulta reducida; la trama se centra en los cinco condenados, entre los cuales distinguimos un verdadero protagonista: Tomás. Cada uno de los personajes principales de La Fundación contiene un gran valor simbólico.Una constante en el teatro de Buero es el enfrentamiento entre personajes activos y contemplativos. Los primeros se caracterizan por su materialismoy su falta de escrúpulos para alcanzar una meta que puede ser el ascenso social o simplemente la supervivencia. Los contemplativos, por el contrario, se definen por el idealismo y la defensa de los principios éticos, pero carecen de voluntad para imponerlos.
Permanecen pasivos, aislados de la realidad. Los personajes de La Fundación no encajan completamente en estos dos prototipos porque van evolucionando (especialmente el 
2.1.Personajes contemplativos:
Tomás es quien soporta todo el peso de la obra y gracias a él los lectores o los espectadores conocen el significado pleno del drama. Tomás nunca abandona la escena.
El Tomás de la 1ª parte es un personaje contemplativo. Representa al intelectual no comprometido, ajeno al mundo que lo rodea. Abrumado por la realidad, se ha creado un mundo fantástico del que ha desaparecido el hambre, el sufrimiento y la condena a muerte. Cree residir en una moderna fundación, becado junto a sus compañeros para desarrollar investigaciones o, en su caso, escribir una novela. Se muestra amable con sus compañeros y agradecido con esa sociedad que les permite desarrollar la ciencia o disfrutar del arte, la música y la literatura, sin ninguna otra preocupación.
Es el protagonista, como muchos de los protagonistas de Buero, afectado por una limitación, en este caso la locura transitoria, trastornado, que ha transformado la realidad para poder soportarla. Su mente está librando una batalla, ayudada por el auxilio externo que representa la actitud de sus compañeros, en la que la realidad va penetrando entre las grietas que aparecen en la Fundación imaginada. Su locura ( la pérdida de la razón y la invención de la Fundación), nacida como coartada ante el miedo por su situación y la vergüenza de haber sido débil y delatado a los compañeros bajo tortura intentando después suicidarse (cosa que evita Asel) , se alimenta también por su imaginación, pues él aspiraba a ser escritor. Y como otros personajes de la obra de Buero también es el personaje que se ve obligado a aceptar la verdad, la realidad tras algunos actos reprobables. 
Poco a poco, y el espectador  con él, irá percibiendo la dolorosa realidad. Recupera el juicio por completo, hasta convertirse en un personaje activo al final de la obra, donde asume asume el papel desempeñado por Asel y repite sus ideas, aceptando luchar por un cambio “que despertará toda la grandeza de los hombres”. Se atreve también a pensar en el futuro, un mañana en el que las atrocidades no existan. Ese universo que aún no existe, abre el drama a una perspectiva visionaria que también encierra la locura. 
El factor clave para la curación de Tomás es el mismo que había provocado su locura: el dolor. Si el sufrimiento causado por la tortura lo había conducido a la delación de sus compañeros, los remordimientos y la locura; ahora el trauma causado por las sucesivas muertes de sus compañeros hará que recobre la lucidez. Una vez curado, pasará de la pasividad y el autoengaño al compromiso y la denuncia. Los cuatro acontecimientos clave en este proceso evolutivo serán:
1. Descubrir que el hombre que él creía enfermo era, en realidad, un cadáver (final de la 1ª parte). Es el primer indicio de que no vive en un mundo feliz, sino que existen el hambre y las mentiras.
2. Descubrir que a Tulio se lo llevan para ejecutarlo (inicio de la 2ª). Es el momento decisivo para la curación de Tomás: por primera vez admite que vive en una cárcel y que él como todos sus compañeros están condenados a muerte. Va recordando, con ayuda de Asel, las causas de su encarcelamiento y su locura.
3. El suicidio de Asel (final de la 2ª parte). Es el momento clave para la evolución del protagonista: el Tomás contemplativo deja paso a un Tomás activo, dispuesto a luchar y a ejecutar los proyectos de fuga diseñados por su amigo.
4. El asesinato del traidor Max a manos de su propio compañero Lino (casi al final de la obra). A pesar de haberse convertido en un personaje activo (realista, dispuesto a actuar para conseguir una meta: la fuga), Tomás sigue defendiendo los principios éticos característicos de los contemplativos: rechaza la violencia. Condena el crimen de Lino.
2.2.Personajes activos
a) Activos con principios éticos
Asel es uno de los personajes más complejos del teatro de Buero y mejor construido 
Es el verdadero desencadenante de la acción, como descubriremos en el último cuadro del segundo acto. Asel, verdadero líder que en un pasado ha sido torturado y por su delación ha perdido la vida un hombre, se siente identificado con Tomás, al que salva del suicidio y al que intentará hacerle ver la realidad. 
También a Asel debemos la construcción de la trama. Es el que idea aprovecharse del muerto con una doble función. Por un lado, tener algo más de la ración diaria. Ración que se reparten aunque él se la cede a Tomás y, por otro lado, con la intención de ser castigados y llevados a las celdas de castigo, en donde tienen una posibilidad de fuga. Finalmente, se sacrificará suicidándose para darles una oportunidad a sus compañeros.  
Comparte características  de personajes activos y contemplativos. Coincide con “los activos” en:
 Su realismo. En lugar de evadirse de las realidades desagradables (como Tomás) él las analiza para buscar soluciones. Por ejemplo, estudia la estructura de la cárcel para localizar el lugar propicio para excavar un túnel.
 Sus dotes de persuasión y manipulación, que lo han convertido en el líder del grupo. Asel es quien impulsa la acción dramática: es él el que ha ideado la terapia para que Tomás vuelva a la realidad, y es él quien ha preparado el proyecto de fuga.
 La lucha por alcanzar la meta: la libertad. No sólo ha diseñado el plan de fuga y conseguido colaboradores, sino que, en el momento de la máxima tensión dramática, Asel decide suicidarse para no hablar ante la tortura, y hacer posible aún la fuga de sus compañeros Tomás y Lino.
 Asel defiende el recurso a la mentira en dos circunstancias. Primero, para no causar más sufrimiento al protagonista, actúa y hace actuar a sus compañeros conforme a las fantasías de Tomás. En segundo lugar, miente a los guardianes para sobrevivir y sacar adelante su plan: quiere que los trasladen a las celdas de castigo para intentar la fuga.
Al igual que los “contemplativos”:
 Se rige por unos principios éticos basados en la comprensión, la generosidad y el rechazo de la violencia. Vemos cómo los pone en práctica con el “traidor” Tomás. Aunque este sea el culpable de que estén todos en la cárcel, no sólo no toma represalias contra él, sino que lo ayuda a recuperarse. Si bien Asel confiesa en la segunda parte que él no es un héroe, ya que también ha delatado a sus compañeros en el pasado y eso costó, al menos, una vida.
 Sueña con un mundo mejor. La actitud final de Asel, al igual que la de Tulio, parecen contagiadas por la fantasía de Tomás, como si de un proceso de “quijotización” se tratase. Asel afirma dos veces que el paisaje que veía Tomás es verdadero. El propósito de esto es sugerirnos que debemos soñar por ese mundo idílico, que debemos luchar por esa aspiración a algo absoluto e imposible, tal como han hecho siempre los “contemplativos” en las obras de Buero.
En definitiva es el personaje que afirma la vida, la necesidad de vivir y luchar para modificar el mundo. Sólo aceptando la conciencia de sus posibilidades y limitaciones entiende Asel que es posible avanzar. Todos pueden llevar dentro un delator, un traidor y un verdugo; asumir el peligro es un paso para empezar a vencerlo. Su firmeza y tolerancia con las debilidades humanas, su actitud conciliadora y su moral le dotan de una entidad humana ejemplar.
Tulio es, en un principio, colérico, caracterizado por su hosquedad e intransigencia. Desde el principio, no está de acuerdo con fingir delante de Tomás y por ello se enfrenta con Asel y Max. Tiene un carácter seco y variable. Poco a poco el lector irá comprendiendo el porqué de su amargura (su novia está fuera, el fracaso de su proyecto de investigación sobre los hologramas, etc.) y gran sensibilidad (es fotógrafo y amante de la pintura). Antes de que Tomás asumiese su situación, se lo llevan para ejecutarlo justo en el momento en que fantaseaba con un futuro mejor.
Es el personaje que provoca más rupturas entre el mundo real y el transformado o fingido por sus compañeros. Así ocurre cuando Tulio finge recoger unos inexistentes vasos de cristal, invisibles para todos, con excepción de Tomás; aquél sólo hace los ademanes y su mímica resulta normal para sus compañeros, pero Tomás ve que realmente no está consiguiendo nada. 
b) Activos sin escrúpulos
Max está caracterizado por su bajeza moral, ya que se entrega a fáciles compensaciones a cambio de una traición. Inicialmente se muestra simpático, tranquilo, bromista  y colabora con Tomás, pero al final sabremos que fue Max quien traicionó a sus compañeros por un poco de comida y algunas comodidades, descubrimos que es un delator. Será castigado y finalmente asesinado por Lino. 
Lino, apático en un principio, hombre de acción más tarde, impetuoso y poco prudente. Se contrapone a la figura de Asel. Tan pronto como descubre que Max es un soplón, quiere desenmascararlo y anularlo, es  quien mata a Max, en un acto de violencia gratuita censurado por el protagonista. Al obrar así se equipara sin darse cuenta  a los carceleros. Su acción, por otro lado, podría haber echado a perder la posibilidad de escapar; Lino lo reconoce, y señala que “tengo que aprender a pensar [...] para entender qué es todo esto”. Lino se ha convertido momentáneamente en alguien más temible que los mismos agentes de la represión. Al final de la obra reconoce su error y apunta hacia un carácter renovador.
2.3. Otros personajes
Berta es un personaje atípico, fruto de la imaginación de Tomás. El verdadero sentido de los diálogos de Tomás y Berta no puede ser entendido por el público hasta el final de la obra. Al principio corresponde a los deseos de Tomás, que cree en su ficción enteramente, y para ello necesita la presencia de su novia; por otro lado, Berta introduce el ratón, que al recibir el mismo nombre que el protagonista viene a sugerir una equivalencia entre el propio Tomás. En este sentido, es un desdoblamiento de Tomás, la voz de la conciencia y de su subconsciente, que le intenta hacer recordar dónde está. Berta aborrece la fundación. Todo lo que expresa es lo que Tomás empieza a intuir o a temer. Es un refugio para él, pero a través de ella se van filtrando fragmentos de la realidad que él conoce pero preferiría ignorar. 
En la segunda parte, en el primer cuadro, encontramos dos apariciones, una hacia la mitad (que muestra tanto el deseo sexual, frustrado de Tomás, como sus avances hacia la realidad), y otra al final, simboliza tanto la pena de la verdadera Berta como el dolor que sufre Tomás por sí mismo.
El ratoncito blanco que trae Berta entre las manos, y al que ha dado el mismo nombre que a su novio, Tomás. De algún modo, el ratón refleja la condición humana en un sistema de dictadura y opresión. Ante el totalitarismo, solo somos ratones, ratones asustados.  La liberación de Tomás, en La Fundación, coincide en el tiempo con el momento en que fallece el ratón. Cuando Tomás deja de ser un ratón, es cuando empieza a recobrar la consciencia y, con ella, la cordura. 
Hombre: El cadáver del primer acto. Representa, como ya hemos dicho más arriba, a las víctimas del sistema opresor que Buero critica. Es un hombre aniquilado, sin nombre, sin vida, asesinado por la injusticia. Muere de hambre sin que el sistema opresivo haga nada para evitarlo. 
El encargado trabaja para la Fundación, es realmente un carcelero, uno de los represores, caracterizado por su frialdad y su falta de compasión con los condenados. Y lo mimo podríamos decir del primer y el segundo camarero, empleados de la cárcel, colaboradores del sistema opresor. 
Además de los personajes centrales del drama y de Berta, hay otros que, solamente aludidos, abren la cerrada perspectiva de la celda a un horizonte más amplio de solidaridad humana. Son los “compañeros a toda prueba”, que se arriesgarán para que desde el sótano puedan cavar el túnel hacia la libertad; o los “barrenderos de la galería”, que diseminarán la tierra, “porque son compañeros”; o el “cojo que está en una de las celdas de ahí enfrente”, que descubre a un egoísta; o cualquiera de los miles de ojos que miran y ayudan. Esa colectividad que está en el fondo se hará presente en escena cuando un “coro de voces”, según dice la acotación, grite al unísono “asesinos”, como última despedida a Asel, a la vez que revela de qué modo la situación que afecta a los cinco protagonistas trasciende sus casos personales y se convierte en testimonio de una represión generalizada.
9- Estilo
Técnicamente La Fundación se presenta como una obra innovadora en el panorama teatral del momento; responde a la intención de romper con la estética realista y se relaciona con el teatro experimental de los años 70. Entre los recursos dramáticos más característicos cabe destacar:
Si algo caracteriza esta obra, y, en general, la obra de Buero Vallejo, es el uso del llamado EFECTO DE INMERSIÓN. Un efecto de inmersión ocurre cuando al espectador se le obliga a compartir, no con todos los personajes de una pieza sino (normalmente) con uno solo, su punto de vista, y experimenta por tanto una sensación más fuerte de simpatía o identificación con ese personaje. Consiste, pues, en hacer partícipe al público, de manera inconsciente, de los problemas y de la situación anímica de  algún o algunos personajes; de este modo el espectador entra en la subjetividad de Tomás, sintiendo y viendo como él.  Es tomás quien impone su “punto de vista subjetivo” a todo el universo escénico. Así transforma los petates en cómodos sillones, las paredes desnudas en librerías, o en una ventana abierta al paisaje. Pero esto el espectador lo desconoce, pues percibe la realidad desde la perspectiva del personaje. La acción de la obra se desarrolla entonces como un proceso continuo de abandono de la locura para acercarse a la realidad y se centra en comprender- tanto el público como Tomás  - el porqué están en la cárcel.
La transición del mundo idílico que Tomás ha creado en su mente, para poder evadirse de la realidad que lo hace sufrir, hacia el mundo de la realidad, el verdadero, se realiza en el escenario de manera progresiva: cada vez que el espacio escénico se transforma, un nuevo fragmento del mundo real ha ocupado su sitio en la mente del personaje y con él del espectador (aunque también existen algunas deformaciones en la audición de Tomás, que, por ejemplo, escucha “ingeniero” cuando un compañero le dice ser “tornero”, las variaciones afectan primordialmente a la vista, a la configuración del mundo y las cosas). . Tomás y el espectador escuchan al comienzo y al final de la obra la obertuira de la ópera de la ópera “Guillermo Tell “ de Rossini, el género pastoral refuerza la idea de espacio idílico y sin problemas en el que supuestamente se inicia la acción. No es casual la elección de esta pieza, este héroe legendario fue detenido por no inclinarse en señal de respeto ante el sombrero del emperador y fue condenado a dispara una flcha a una manzana colocada en la cabeza de su hijo. Esta idea de no doblegarse ante el poder subyace así desde el principio y atrae también al espectador.
Podríamos decir que el espectador es “engañado” por el autor que lo hace participar, en cierta medida, de la enajenación del protagonista, ya que el público ve lo que ve Tomás, y sólo descubre la realidad a medida que éste la descubre. Sólo al final del cuadro primero de la segunda parte el escenario se presenta como lo que de veras es: la celda de una cárcel, y a partir de este momento el espectador descubre que su percepción de lo que estaba ocurriendo en el escenario era tan falsa como la del protagonista: también el espectador ha creído que era “real” algo ficticio. Esto lleva al espectador a preguntarse si como Tomás, o como él mismo hace unos instantes, no estará viviendo en un error, en una “fundación”, tras la que se ocultan otras realidades.
Al principio, pensamos que nos encontramos en una habitación llena de lujos con vistas a un precioso paisaje, y al final, esa habitación no es más que una celda. Además, los cinco científicos que formaban parte de un moderno centro de investigación, son en realidad cinco condenados a muerte.
El efecto de inmersión apunta, pues, hacia el mundo como algo engañoso, y por medio de esta técnica dramática Buero denuncia lo equívoco de nuestra sociedad y busca la comprensión hacia el delator al que el público llegará a entender y perdonar. Son evidentes las referencias a La vida es sueño de Calderón.
Ahora bien, cuando la obra concluye vuelve a surgir toda la decoración de la idílica Fundación y la música de Rossini. Este final, como en tras obras de Buero, indica una apertura y una esperanza (la tragedia esperanzada de Buero, según la cual el espectador debe aplicar a sus propias vivencias lo que ha visto e intentar aplicarlas para no cometer los mismos errores de los personajes): Cuando el espectador sale del teatro sabe que todo está dispuesto para que la tragedia vuelva a empezar. En su mano está escoger la verdad y elegir si sigue en la “Fundación” o lucha contra ella en busca de la verdad.
En definitiva, el hombre debe dudar de la condición real o ilusoria de todo lo que le rodea, y replantearse en cada ocasión lo provisional del estado adquirido, así Buero defiende la misma tesis que en otras muchas obras: la crítica es una necesidad constante del individuo para no caer en el engaño.
Otros recursos, que también favorecen la inmersión son, por ejemplo el empleo de la MÚSICA que ya hemos comentado,  como recurso expresivo (ya que la obra comienza y acaba con Guillermo Tell de Rossini. Esta música, al comienzo, crea el ambiente adecuado para la presentación de una alucinación; mientras que al final deja el camino abierto a la esperanza y a la aparición de nuevas situaciones que afectan al espectador).
Tampoco olvidaremos la IMPORTANCIA DE LA PINTURA: que tiene como finalidad sugerir al espectador que algo raro está sucediendo, al producirse hechos inexplicables, incongruentes. Por ejemplo, cuando tomás observa los cuadros del libro que ojea se detiene en una obra de Vermeer que refleja una alegoría que permite identificar el mismo propósito de la fundación, crear una alegoría en la que se sumerge el espectador y que se irá poniendo de manifiesto. En ese mismo cuadro Tomás lee  como autor en la firma a Terborch en lugar de Vermeer,  produciéndose así una alucinación dentro de una alucinación. Un efecto que causa desasosiego en el espectador, la intuición de que algo no funciona correctamente. Parece que se intuye ese juego entre lo real y lo imaginado. También hace referencia al Cuadro de Van Eyck, El retrato del matrimonio Arnolfini. Sobre una lámpara que aparece en las dos obras discuten los personajes, pero lo significativo, para los que conocen las obras, es observar que en las dos aparece el autor de la mismas en el propio cuadro, produciéndose así la fusión del espacio pictórico,  inserta el espacio real ( el del propio pintor) en el espacio  fingido  ( el del matrimonio), e incluso percibimos el del espectador mirando el cuadro. Exactamente igual que ocurre con la pieza dramática, planteando en términos pictóricos la oposición realidad/ilusión que sobrevuela toda la obra. Elementos estos que van marcando el proceso de “recuperación” de Tomás. Y es esencial la referencia al cuadro  Ratones en una jaula de Tom Murray, su significado simbólico no se le escapa al lector o al espectador avisado: hay un doble paralelismo entre la jaula y la fundación-prisión y los ratones y Tomasín-Tomás- sus compañeros. Pero aquí tenemos un nuevo juego de realidad / ficción ya que, incluso, dicho autor no existe en realidad, solamente en La Fundación, el hecho de que Tom Murray sea una invención hace que en un mismo fragmento podamos ver hasta que punto está Tomás imaginando cosas . Estos  hechos inexplicables e incongruentes permiten intuir que algo extraño se está produciendo.
Como en toda la producción de Buero Vallejo, La Fundación cuenta con múltiples ACOTACIONES, largas y pormenorizadas, que poseen gran relevancia, pues la presencia y posterior ausencia de elementos explican el paso desde la supuesta fundación hasta la cárcel real y son fundamentales para entender el desarrollo de la obra. Suministran poco a poco datos sobre la psicología de los personajes, son imprescindibles para expresar los efectos de inmersión y las mutaciones que se van produciendo en los objetos y en el escenario. Es, precisamente, a partir de la desaparición de elementos (vasos, botellas, camas…), o la aparición de otros (cabe destacar que la luz, simbólicamente, se hace más fuerte a medida que se hace la luz en la mente de Tomás) cuando Tomás cobra conciencia de su verdadero estado.  Al inicio nos encontramos con una serie de elementos que sugieren confort, que solo están en la mente de Tomás, pero que el autor, a través de las acotaciones, y también de los diálogos, nos hace ver como si fuesen reales. Las acotaciones más extensas se encuentran al inicio de cada una de las dos partes (la primera, que abarca más de dos páginas, describe meticulosamente el escenario irreal de la Fundación; mientras que las de la segunda parte, especialmente en las del segundo cuadro, se describe nítidamente el escenario de la cárcel). Sillones, bebida, nevera, comida abundante, estantes con libros, revistas, tabaco, camareros lujosamente ataviados, lámpara, gran ventanal con un espléndido paisaje; aparece también Berta, la ilusión del amor correspondido. El autor consigue hacernos participar de ese mundo feliz, pero después sacude nuestras conciencias con su destrucción: la luz se hace cada vez más gris y todos esos objetos que configuraban un ambiente de tranquilidad y confort van desapareciendo de la escena, no hay sillones sino petates, las camas están pobremente vestidas, la lámpara sube y desaparece, los camareros son guardianes, la escoba nueva ahora es vieja, el teléfono desaparece por un hueco de la pared, una lámina semejante a la pared oculta la nevera y el estante de libros, ya no hay ventanal... Así llega Tomás a la consciencia de que está en la prisión y nosotros, espectadores, llegamos  con él, tan dolidos como él. Y a ello a contribuido de forma esencial las pormenorizadas acotaciones.
En el proceso de transformación del espacio la iluminación juega un papel fundamental. La obra se inicia con una luz clara que va oscureciéndose progresivamente hasta llegar al final a la tenebrosa oscuridad de la cárcel. El vestuario también participa de este proceso, va cambiando según lo hace la mente de Tomás, siendo lo más llamativo sus cambio de color, o el cambio total de estilo en el caso de los camareros/carceleros. 
 En La Fundación, Buero recurre al símbolo como recurso estético, lo hemos podido ir viendo en todos los aspectos que vamos comentando. Los objetos, espacios y personajes tienen más de un significado. Algunos de los símbolos más importantes son: 
· La propia Fundación: es la falsa realidad donde vive Tomás para olvidarse de sus verdaderos problemas. Su decoración (la estantería llena de libros, el ventanal, el teléfono, la televisión, etc.) puede asociarse a las conquistas de nuestra forma de vida moderna: la cultura, la comunicación, el bienestar, etc. Son falsas seguridades que nos ofrece la sociedad para tapar las partes más oscuras del sistema.
A medida que el protagonista se va dando cuenta de la realidad, la Fundación se va convirtiendo en una cárcel. Así, Antonio Buero Vallejo nos da a entender de una forma pesimista que la vida es una prisión, y por lo tanto, nuestro mundo y la Fundación son lo mismo. Ante este descubrimiento, la actitud de huida hacia un mundo mejor resulta la única posibilidad ética que tenemos. 
· El ventanal: según Asel, es el único elemento que existe de verdad. El ventanal simboliza el futuro, un mundo feliz y mejor que se puede conseguir por medio de la lucha y la insumisión hacia las distintas formas de dictadura que coartan nuestras libertades. Los hologramas suponen una reflexión sobre la naturaleza de la realidad. Como en el mito platónico de la caverna, nos hacen pensar hasta qué punto lo que perciben nuestros sentidos es real o pura ilusión.
· Berta: es una representación de los deseos sexuales de Tomás y, al mismo tiempo, de su inconsciente.
Además, el ratón al que cuida, también llamado Tomás, desaparecerá cuando el protagonista asuma la realidad y acepte sus fuerzas y flaquezas. La muerte del ratón, por lo tanto, puede ser entendida como una liberación, ya que Tomás, a partir de ese momento, se convierte por fin en un ser humano íntegro. En cierta forma, lo que sugiere Buero es que los seres humanos somos ratones indefensos en las manos de oscuros dictadores, capaces de "cuidarnos" o aniquilarnos. La comparación entre roedores y humanos remite en la tradición literaria, inevitablemente, a la novela del norteamericano John Steinbeck, De ratones y hombres. 
· El tema quijotesco de la locura y la cordura: en La Fundación nada es lo que parece. Ni el escenario, que poco a poco revela que nos encontramos en una cárcel. Ni los personajes, pues el que parecía amigo, como Max, se descubre finalmente que es un traidor. En el caso de Tomás, él mismo va descubriendo la verdad sobre su propia persona, recupera el sentido y se da cuenta de que ha sido un delator y que, por su causa, algunos de sus compañeros se verán abocados a una muerte cierta.
· La lámpara que solo Tomás ve en la celda de la cárcel toma valor simbólico, pues en un momento determinado de la obra no se enciende (esto se puede entender como un pequeño paso hacia la recuperación de su cordura). 
· También es simbólico el hecho de que uno de los últimos días en los que se desarrolla la obra las luces de la cárcel no se apagasen. Después de eso serán “trasladados” poco a poco todos los protagonistas de la obra: primero Tulio, después Asel y por último Lino y Tomás. 
· De igual manera la música de Rossini que abre y cierra la obra adquiere gran carga simbólica, al ser una música grata y suave que crea el ambiente necesario para la ensoñación. Incluso este final cíclico invita a los espectadores a la reflexión de si hemos salido realmente de La Fundación o si todo ha sido un sueño. 
Pero si algo caracteriza esta obra, y, en general, a todas las obras teatrales de Buero Vallejo es el uso del llamado “efecto de inmersión”: el espectador es “engañado” por el autor, que lo hace participar, en cierta medida, de los pensamientos de uno de los personajes. En este caso, el público ve lo que ve Tomás, y sólo descubre la realidad a medida que éste la descubre. De esta forma, el espectador experimenta el horrible proceso que supone el paso de vivir en una mentira , aunque sea hermosa, a una realidad terrible, pero real. Tomás decidió negar la realidad, sustituyéndola por una mentira para olvidar lo ocurrido, puesto que fue detenido, torturado y, además, delató a otros compañeros. Creó un mundo nuevo lleno de felicidad y belleza, sin dolor, sin torturas, sin cárceles, sin cadáveres. Ese mundo, que Tomás -y nosotros con él- creímos cierto, se va desmoronando poco a poco, hasta que desaparece y se convierte en una realidad llena de miedo y muerte, pero que ofrece la posibilidad de la libertad y el heroísmo. 

Por lo tanto, será el descubrimiento de la verdad el único camino para la libertad. A partir de este momento, el espectador descubre que su percepción de lo que estaba ocurriendo en el escenario era tan falsa como la del protagonista. 

El final abierto de la tragedia ofrece a los espectadores una esperanza y, a la vez, un compromiso: el espectador será quien decida el final de la historia. 

Cuando el escenario se queda vacío, la celda se transforma de nuevo en una bella habitación de la Fundación, lista para recibir a sus nuevos inquilinos. La fábula vuelve a empezar. Está en nuestras manos decidir el futuro. 
