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1. INTRODUCCIÓN


Este documento responde al estado de emergencia de las artes escénicas bolivianas, 
profundizado en los últimos años por los problemas político-sociales que vive el país y 
agudizado por la pandemia del Covid19.  Es importante puntualizar que ambos 
acontecimientos, están atravesados por la particularidad de un sector -con pocos espacios 
de formación especializada- que, a pesar de los esfuerzos e inversión propia para 
profesionalizarse y producir, no es reconocido como relevante para el desarrollo del país y 
su cultura. 


Al mismo tiempo, los esfuerzos de producción de los artistas profesionales no se ven 
correspondidos por el mercado interno.  Una encuesta realizada entre 2019-2020 por el 
Observatorio Municipal de Culturas de la Secretaria de Culturas del municipio de La Paz 
(OMC, 2019-2020), da cuenta que solamente el 28,6% de la población asiste a algún 
espectáculo de artes escénicas y que la frecuencia con que lo hace es de 2 veces al año.  
Esta referencia, de uno de los municipios con mayor población y acceso a actividades 
culturales en Bolivia, que parecería mostrar una importante cifra no se ve reflejada en las 
salas, de hecho la insuficiencia del consumo interno podría revelar una de las mayores 
dificultades para lograr la sostenibilidad de la producción artística nacional, por tanto 
requiere la búsqueda de otros mercados, tanto nacionales, como internacionales. 


En este contexto, entre agosto y diciembre de 2021, se han sostenido entrevistas en 
profundidad con Coordinadores y Directores de Festivales Internacionales Bolivianos, 
artistas y gestores, para recoger experiencias emblemáticas, a través de las cuales se 
lograron identificar aciertos y dificultades que enfrentan las artes escénicas 
-específicamente el teatro- para exportar su trabajo.  


Así, este documento se plantea como un primer acercamiento a la problemática, con el 
objetivo de identificar la situación de las plataformas de exportación de las artes escénicas, 
e impulsar en consecuencia nuevos enfoques, actividades y gestiones para la 
internacionalización de la escena boliviana, procurando la apertura de nuevos mercados, y 
el acercamiento a nuevos públicos.


Acompaña a este documento, un capitulo relacionado a la actualidad en la programación 
internacional con material extraído de un encuentro realizado con Miguel Oyarzun 
(Festival Internacional de teatro de Cádiz), Federico Irazábal (Festival Internacional de 
Buenos Aires) y Ruy Filho (Festival Outros y Antropositivo de Brasil) y un capítulo final que 
resume lo expuesto en una Primera Mesa Interna de Trabajo entre los entrevistados.




2. METODOLOGÍA


El enfoque del Estudio es cualitativo.  Para la recolección de datos se ha usado la entrevista 
no dirigida como herramienta principal, proponiendo un diálogo abierto que aproveche los 
conocimientos y experiencias de los entrevistados para encontrar puntos comunes en 
relación a ejes temáticos como: líneas curatoriales, relación con los programadores 
internacionales, relación con la producción nacional.


De la selección de la muestra para el Estudio


Para efectos de este Documento, y con el propósito de identificar y entender los distintos 
factores que intervienen en la posible internacionalización de producciones de teatro, se 
han seleccionado seis experiencias: los dos festivales internacionales de teatro en Bolivia, 
por su estrecha relación con programadores internacionales y las diferentes plataformas y 
actividades generadas para el encuentro entre programadores internacionales y artistas 
bolivianos (FITAZ y FITCRUZ): el mercado de Industrias culturales realizado en La Paz (MICC 
3600) como experiencia concreta de vinculación entre “demandantes” y “proponentes”; el 
Festival OFF Bolivia que tiene la particularidad de ser organizado y gestado por los mismos 
artistas y haber tenido también presencia de programadores del exterior; el Festival 
Bertolt Brecht por ser el único festival sostenido durante la pandemia y que procuró un 
espacio de encuentro entre programadores internacionales y producciones nacionales;  
finalmente, el Teatro de los Andes, por ser uno de los grupos bolivianos más representado 
en el exterior y que ha sostenido la exportación de sus producciones a lo largo del tiempo.


1. Festival Internacional de Teatro de Santa Cruz (FITCRUZ), SANTA CRUZ:  Festival 
realizado año por medio, en 2019 realizó su onceava versión, luego paralizó sus 
actividades debido a la pandemia. Es organizado por la Asociación Pro Arte y 
Cultura (APAC).  Gracias a la Ley de Declaratoria de patrimonio contó con apoyo 
del Estado hasta 2006. Cuenta con el patrocinio del Gobierno Municipal y la 
Prefectura Santa Cruz, la empresa privada, la cooperación internacional y 
aportes propios. Se dialogó con Marcelo Arauz (Miembro de APAC, Director 
Artístico del Festival durante varias ediciones del mismo, ex Secretario de 
Cultura del Ministerio de Educación entre 1990 y 1992), Marcelo Alcón 
(Coordinador Artístico del Festival desde 2013) y Mary Carmen Monje 
(Encargada de los Programadores Internacionales invitados, durante las 
ediciones de 2015 y 2017).




2. Festival Internacional de Teatro de La Paz (FITAZ), LA PAZ. Ocurre año por medio, 
logró realizar su doceava versión para 2022, que debió ser realizada en 2020 
pero fue suspendida por la pandemia. Fundado, dirigido y organizado por la 
artista y gestora teatral Maritza Wilde, actualmente bajo la dirección del actor y 
director Bernardo Arancibia. Es auto-gestionado, ha contado con apoyo de la 
cooperación internacional, la empresa privada y principalmente del Gobierno 
Autónomo Municipal de La Paz, a través de la Secretaría de Culturas, al declarar 
al FITAZ como Patrimonio Cultural inmaterial de La Paz. Se dialogó con Maritza 
Wilde (Fundadora y Directora del festival hasta 2020) y Bernardo Arancibia 
(actual director).


3. Mercado de Industrias Culturales (MICC 3600) de la Secretaria de Culturas del 
Gobierno Autónomo Musical de La Paz (GAMLP), LA PAZ. Realizó una primera 
versión en 2018, con la proyección de realizarse cada dos años, pero debido a la 
pandemia y al cambio de gestión, no se ha vuelto a realizar. Convocó la 
participación de propuestas en artes escénicas (teatro y danza), música, 
audiovisual, videojuegos, diseño gráfico, de productos artesanales y de moda, 
además de proyectos sociales. Cada área contó con planificación y organización 
específicas. Se dialogó con el responsable e ideador del evento Andrés Zaratti 
(ex-Secretario de Culturas del Municipio de La Paz).


4. Off Bolivia: Ha realizado cuatro versiones consecutivas, desde 2015 hasta 2018, 
cada gestión en diferentes ciudades, Santa Cruz, la Paz, Cochabamba y Sucre.  
Un proyecto auto-gestionado, que en 2018 contó con el respaldo del Premio 
Nacional Eduardo Abaroa como proyecto de artes escénicas evaluado 
positivamente y premiado por esa instancia por su valor y aporte a las artes y 
culturas del país. Se dialogó con Claudia Eid (Co-Fundadora, Artista y Gestora) y 
Mary Carmen Monje (Co-Fundadora, Artista y Gestora).


5. Festival Bertolt Brecht, COCHABAMBA. Organizado por el Instituto Cultural 
Boliviano Alemán (ICBA), de Cochabamba, con el apoyo y co-organización de la 
Fundación Imagen, a través del Proyecto mARTadero, tiene el patrocinio del 
Goethe Institut y en la edición de 2020 contó con el apoyo del Centro de la 
Cultura Plurinacional de Santa Cruz –que pertenece a la Fundación Cultural del 
Banco Central de Bolivia.  Se dialogó con Larissa Arancibia (Directora del ICBA y 
encargada del Festival), y  Jorge Alaniz (Coordinador Artes Escenicas 



mARTadero, delegado a representar a esta institución en la organización y 
selección de obras para el Festival).


6. Teatro de los Andes: Fundado en 1991, con sede en Yotala-Sucre, es el grupo 
boliviano con mayor presencia a nivel internacional, su trabajo ha sido 
presentado en importantes festivales internacionales. Se dialogó con Alice 
Guimarães (Actriz y Gestora Teatro de los Andes).


Al mismo tiempo, para contrastar algunos datos, se ha pedido a diez grupos de teatro que 
han exportado sus producciones, que llenen un formulario con alguna información  
relevante, al momento de sistematizar la información sólo contestaron cinco (Chakana 
Teatro, Teatro Grito, El Masticado, Kiknteatro y Teatro de los Andes.


3. DESCRIPCIÓN DE HALLAZGOS


Cuadro 1: Elaboración propia



A. LA PROGRAMACIÓN 


A1. El sacrificio de la línea curatorial


Una de las principales coincidencias entre los festivales internacionales de La Paz y  Santa 
Cruz, es que la selección de la programación nacional no ha podido manejarse de acuerdo 
a una línea curatorial a lo largo de su historia.  La programación se concentra mas bien en 
escoger e invitar los espectáculos considerados de mejor calidad estrenados -al menos- un 
año antes de la realización de cada festival.  Ambos identifican principalmente una razón 
que los obliga a tomar esta determinación: la producción local no es tanta, ni tan diversa, 
como para lograr sostener una programación basada en una línea curatorial.  


“… hemos procurado que sea lo más abierto posible.  Lo que se hizo en primera instancia teníamos un comité 
asesor, que a veces funcionaba, y que a veces no funcionaba por el tema de tiempos; pero yo siempre quería 
que hubiese un comité de honor que nos diera el espaldarazo sobre todo de la diversidad, de que (el Festival) 

tenga una visión más amplia” (Maritza Wilde).


Al mismo tiempo, reconocen que la especificidad que supone una linea curatorial, 
afectaría en tres sentidos: primero, reduciría la muestra nacional y quedaría en 
desequilibrio en relación a la muestra internacional;   segundo, dejaría muchas buenas 
producciones sin posibilidad de presentarse frente a algún programador internacional, y 
finalmente que buenas producciones perderían la posibilidad de presentarse a públicos 
que no son los que normalmente convocan, pues ambos Festivales coinciden que la 
cantidad y diversidad de público que asisten a sus funciones es relevante en comparación 
a la de una producción nacional independiente.


“Lo que sí hay cada vez más  son artistas que están encontrando una madurez en su modo de producción, en 
su lenguaje, entonces los aglutinamos, porque se nota que están madurando que tienen una propuesta que 

tienen algo que decir, que tienen cosas interesantes, que tienen experiencias novedosas, experimentales” 
(Marcelo Alcón).


Sin embargo, existen dos excepciones con relación a este tema: 


- la experiencia del Festival OFF Bolivia: aunque tuvo un criterio similar: seleccionar las 
obras de mejor calidad de cada gestión,  apuntó a la promoción y el fortalecimiento de 
las nuevas dramaturgias y el apoyo a grupos emergentes. 




- el Festival Bertolt Brecht, fue el único en Bolivia que se sostuvo durante la pandemia, 
rápidamente reaccionó a lo que sucedía y ese año convocó y apoyo las presentaciones 
de producciones que exploraban nuevas tecnologías y los formatos híbridos. 


“(…) la virtualidad, si algo positivo tenía, era esta ventaja de ponernos en contacto con gestores, 
programadores, curadores de afuera, de otros festivales y también hemos recibido invitaciones para 

participar en charlas, encuentros con otros festivales” (Larissa Arancibia).


A2. ”Programadores de paseo” y falta de diálogos bilaterales


Los artistas que gestan estos eventos, coinciden que año tras año han visto a los mismos 
programadores participar de los Festivales, pero que no han encontrado en ellos un 
verdadero interés por el trabajo boliviano.  Por otro lado, los Festivales reconocen que 
muchas veces se acepta la llegada de algún programador principalmente porque tiene la 
posibilidad de costearse su pasaje y la agenda disponible durante las fechas de la 
realización del festival.


“(Actualmente) me parece que hay más (programadores) latinoamericanos, que me parece un acierto 

porque ellos se llevan grupos, ellos sí vienen a ver qué está pasando en Bolivia y sí quieren teatro de Bolivia, 

cosa que no me ha pasado con muchos programadores europeos que venían y se iban a ver las obras 

internacionales” (Mary Carmen Monje)


Así mismo, todos coinciden que es necesario encontrar formas de abrir un diálogo directo 
con los programadores, pero que han sido muy pocas las veces que se han generado estas 
condiciones, debido a la falta de presupuesto principalmente.  


En función a los entrevistados, se da cuenta de la actividad relacionada al diálogo con los 
programadores en las siguientes actividades:


-el FITCRUZ ha instaurado desde hace 20 años: la Platea del Teatro Boliviano, que tuvo 
varios formatos, desde la entrega de material impreso y digital sobre las producciones a 
los programadores, hasta encuentros entre ellos de manera grupal.  




-el MICC3600 organizó un espacio de oferta y demanda entre las producciones y los 
programadores, un encuentro bilateral, que exponía con anticipación la oferta de las 
producciones bolivianas y la demanda de los programadores, pero como se ha 
mencionado anteriormente, sin lograr la exportación de ninguna producción.


-el Festival Brecht en 2020, preparó una reunión entre programadores nacionales e 
internacionales para el Pitch de las producciones locales de ese año, éste evento no 
registra la exportación de ningún trabajo.


-el FITAZ organizó foros y conversatorios en espacios como la Casa de la Cultura o el 
Espacio Simón I. Patiño con invitados especiales (programadores) y los directores de las 
producciones nacionales.


“(…) pasaba esto de que no daba ningún resultado presentarte en los festivales de La Paz o Santa Cruz, 

porque los programadores que llevaban no eran interesantes, y ni siquiera tenían plata para llevarte, y 

segundo tampoco las obras que se presentan en los festivales son todas exportables” (Claudia Eid)


Finalmente, los grupos que llenaron el formulario tienen diferentes experiencias con 

programadores internacionales: los cinco contestaron que sí han tenido contacto con algún 

programador internacional en alguno de los festivales bolivianos, sólo uno de los grupos da cuenta 

de la exportación de dos producciones a raíz de ese encuentro.  


B. LA PRODUCCIÓN NACIONAL


B1. Los productores 


Alice Guimaraes del Teatro de los Andes (TDA), el grupo boliviano con mayor presencia 
internacional, reconoce que el éxito en la exportación de sus espectáculos ha sido la 
calidad de los mismos, pero subraya la importancia de Paolo Nalli, el que fue su gestor y 
productor. La presencia de Nalli fue fundamental porque tuvo la capacidad de generar una 
estructura de producción y administración en base a sus contactos, pero su aporte no 
concluía ahí, ya que al ser parte del grupo, también aportaba desde lo creativo, con una 
mirada aguda y crítica sobre las propuestas, y siempre apuntando a poder ofrecerlas a un 
mercado internacional; esas características permitieron dar sostenibilidad a las giras y 



presentaciones del TDA en el exterior. Su pérdida en 2017, reveló lo imprescindible de esta 
figura para el grupo. 


“Paolo ha dicho: “si nosotros nunca fuimos a un festival por haber mandado material”, nunca o alguien ha 

visto la obra en un festival (internacional extranjero), o en algún lugar, e invita la obra porque le ha gustado 

(…) Yo creo que no, no me acuerdo de algún contacto que ha salido de ahí, de los festivales bolivianos” (Alice 

Guimarães).


La función de productor o la del “manager” en Bolivia, es inexistente, ya sea porque 
implica un gasto que las producciones no pueden solventar, o porque no existen 
suficientes personas calificadas para esta función; por tanto, muchas veces, esta 
responsabilidad recae en alguno de los miembros del grupo o elenco, el/la director(a), o 
alguno(a) de los actores o actrices. 


Los festivales internacionales, el MICC3600, el Festival Brecht coinciden en que esta 
dificultad se amplifica al momento que la producción entra en contacto con algún 
programador, por dos factores: primero que muchas veces no se cuenta con el material 
necesario (fotos y videos en buena calidad),   siendo este un gasto que difícilmente se 
encuentra considerado en los presupuestos, pues antes se deben cubrir los gastos mínimo 
necesarios para que la obra exista.  Y segundo, y aún más complejo, es que al artista, que 
cumple la función de productor,  le cuesta “vender/ofrecer” su producto. 


“El artista no se asume como una empresa, se queja de que la población no paga, porque es verdad,  pero el 

artista no se siente como emprendedor, como cualquier negocio, tú tienes que asumir una responsabilidad 

mayor, desde planificar, tener carros tus ingresos, tus gastos, realizar inversiones, capacitarte, no es sólo un 

tema de tener talento, sino saber como comercializar, como presentarlo, mejorar toda tu cadena de 

producción para hacerla mas rentable” (Andrés Zaratti)


B2. El sector como cosa íntima y problemática


El sector de las artes escénicas en el país es reducido, específicamente el de teatro mucho 
más, aunque parecería que esta característica juega a favor, mas bien lo hace en contra. En 



función a los diálogos compartidos, se identifican dos factores transversales relacionados a 
este particular que revelan la dificultad de su gestión:


• El trabajo centrado en vínculos: 


- Por un lado, festivales y artistas, echan mano de sus contactos para llegar a 
programadores internacionales y ofrecerles; los primeros, la programación del 
festival y los segundos, su propia producción.   


- Existe la percepción en el sector escénico del país, de que tanto instituciones 
culturales como festivales, no da las mismas posibilidades a aquellos artistas con 
los que no tiene afinidad o amistad.


- Muchas veces no hay diálogo dentro del sector, por egos y recelos, que impiden 
ver el trabajo del colega con objetividad.


• La falta de representación: 


- Si bien existen sindicatos y asociaciones de artistas, muchas veces han quedado 
acéfalas o con dobles representantes debido a desacuerdos que no permiten 
garantizar una organización que proteja, demande e impulse los derechos del 
sector.  


- Algunos artistas no confían, ni se sienten representados por dichas instituciones y 
prefieren abstenerse de formar parte de alguna de ellas ó deciden iniciar un 
colectivo nuevo que prontamente se diluye.  


B3. La obra boliviana puesta en tensión 


La retroalimentación que dan los programadores internacionales a la producción local, la 
mayoría de las veces, es comunicada directamente a los organizadores de los Festivales. 


“Sí, una vez ha sido muy desagradable el tema, porque dijeron que las producciones eran una mala imitación 

de los europeos” (Maritza Wilde)




“La evaluación de los españoles que hicieron, es que realmente en teatro, o  por lo menos lo que vieron en el 

MICC,  fue realmente estar en pañales comparado con lo que se está produciendo a nivel internacional, sólo 

como opinión de ellos” (Andrés Zaratti)


Existen opiniones encontradas, unos creen que el teatro boliviano es muy inicial y que le 
cuesta encontrar una identidad propia; otros, en cambio apuntan y resaltan como una 
fortaleza las problemáticas sociales que abordan y el ingenio de la puesta en escena sin 
presupuesto.


 “(…) si podríamos decir que hay algo virtuoso en el quehacer del teatro boliviano es su rareza, no quiero 

hablar de calidad ni de poética específica, ni de cuestiones muy académicas, porque no va por ahí, son cosas 

como objetos extraños que llaman la atención, que son interesantes, que a veces nosotros mismos no los 

apreciamos porque los conocemos más de cerca, pero que para una mirada que no está tan habituadas a la 

escena nacional resulta interesante, resulta llamativa” (Marcelo Alcón)


C. PRESUPUESTO


C1. Recursos económicos: presupuestos ajustados milimétricamente


Los recursos económicos son un elemento determinante al momento de diseñar la 
programación de un Festival. Los dos eventos internacionales han tenido en algún 
momento de su historia, apoyo estatal o de sus gobiernos municipales; pero los cambios 
de gestión, sumados a la falta de políticas públicas, hacen que éste no sea un apoyo 
sostenible. La misma debilidad con la empresa privada.


Aún más precaria es la situación del joven Festival OFF, que parece haber llegado a un 
punto quizás final, precisamente por no recibir ningún tipo de apoyo de instituciones 
públicas, ni privadas. 


Los presupuestos son ajustados a detalle para garantizar la programación: pagar artistas, 
su estadía y pasajes; aún haciendo los máximos esfuerzos, los festivales -por lo general- no 
pueden garantizar más de 3 días de estadía,  que principalmente están dedicados al 



montaje, presentación y desmontaje de sus espectáculos y dificulta el diálogo, no sólo con 
algún programador, sino entre propios colegas.


Lo mismo pasa con los programadores, la organización de los festivales intentan hacer el 
máximo esfuerzo para que los programadores internacionales tengan la posibilidad de ver 
la mayor cantidad de obras bolivianas, pero mucho depende del presupuesto para 
asegurar su estadía y aprovechar su presencia.  


“…en el caso del festival de Santa Cruz hemos tenido que tener mucho cuidado con los presupuestos y con la 

disponibilidad de días, es un ajuste milimétrico” (Marcelo Arauz) 


En contraste, el MICC3600 reconoce haber tenido condiciones económicas particulares 
para traer reconocidos programadores,  al contar con presupuesto de la Secretaría de 
Culturas del Gobierno Autónomo Municipal de La Paz por estar en el marco de “La Paz, 
Capital Iberoamericana de las Culturas”.  Pero desde una mirada autocrítica, reconoce 
también que en el intento por democratizar este espacio para los artistas escénicos, se 
amplió demasiado la muestra y al no tener una línea curatorial concordante con el 
enfoque de los programadores y sus festivales, no se logró la exportación de ninguna 
producción boliviana.


C2. Políticas culturales


La producción escénica boliviana, al igual que el resto de artes, convive con la ausencia de 
políticas culturales y de instituciones culturales estatales o privadas, que promuevan de 
manera seria y sostenida,  la presencia de la creación boliviana en el exterior, entre otros.  


Esta falta de apoyo afecta también a aquellas producciones bolivianas que logran algún 
contacto fuera del país, pero que necesitan contraparte institucional local para concretar 
su presencia internacional. 


2.1 Los intentos


Desde 2009, junto con la creación del Ministerio de Culturas, inicia la búsqueda de una Ley 
Marco de Culturas, primero en diálogo con diferentes sectores artístico-culturales a nivel 



nacional, en el marco de la creación de los Consejos Departamentales de Culturas por 
parte del ministerio. A partir de 2012, la red Telartes impulsa el diálogo desde su posición 
de red autoconvocada de artistas y gestores, con el mismo resultado. Pero los diálogos se 
empiezan a diluir en 2017, a partir del nombramiento de la ministra Willma Alanoca que 
dilata la continuidad de las negociaciones logradas al momento. Finamente, el cierre del 
Ministerio en 2020 y su posterior reapertura en 2021, no sólo a postergado retomar la 
discusión sobre la Ley Marco, sino que pone en cuestión la prioridad de las Culturas y el 
arte  para el-los Gobierno(s).


	 Instancias actuales de relación con el Estado:


- El Premio Eduardo Abaroa, fue creado Mediante Decreto Supremo Nº 859, el 29 de abril 
de 2011 con el objetivo de promover y fortalecer la educación cívico patriótico de los 
bolivianos y bolivianas, sobre el derecho a la reivindicación marítima, impulsando las 
expresiones artísticas, festivales y actividades colectivas.  Luego del cierre del Ministerio de 
Culturas, Despatriarcalización y Descolonización en 2020, en su reapertura en 2021, se 
redujo su presupuesto un 73% y pasó de 146 a 39 millones de bolivianos, de los cuales el 
3,7% se destina al Premio Abaroa que se divide para las 60 especialidades. La categoría 
Artes teatrales, dramáticas y narrativas contó con 104.000 Bs.- en 2021 y 221.000 en 2022, 
de los cuales la especialidad TEATRO recibió 26.000 bs.-


- Ley Municipal de Fomento, Salvaguardia, Desarrollo y Promoción de las Culturas y las 
Artes, promulgada en 2017, establece que el Gobierno Autónomo Municipal de La Paz 
destine el 3,5% de su presupuesto para el fomento cultural y artístico, desde el cambio de 
gestión en 2021, su continuidad es irregular.


- Fondo de Ayudas para las Artes Escénicas Iberoamericanas IBERESCENA, instancia 
intergubernamental creada en 2006, para promover el intercambio, la creación y la 
profesionalización de las Artes Escénicas Iberoamericanas, estimulando su circulación, 
coproducción, investigación y difusión. Bolivia recién pidió su inclusión en 2017.  En 2018 
se realizaron 5 proyectos bolivianos, incluidas co-producciones, festivales y residencias,  
con 25.000 euros de presupuesto. En 2019, con un presupuesto de 26.000 euros se 
apoyaron 4 proyectos. Entre 2020 y 2021 Bolivia no pudo postular debido a que el 
Ministerio no pago la cuota comprometida para el funcionamiento anual del Acuerdo 
con Iberescena.




4. ENCUENTRO CON LA PROGRAMACIÓN INTERNACIONAL ACTUAL


I. Conversatorio “La Programación Internacional de las Artes Escénicas”


El jueves 2 de diciembre de 2021, cerrando la primera etapa de levantamiento de datos y 
análisis, se realizó el Conversatorio “La Programación Internacional de las Artes Escénicas”, 
acogido por la plataforma virtual del Centro Cultural de España en La Paz.  El evento contó 
con la participación de tres Directores Artísticos de algunos de los más prestigiosos 
festivales internacionales de artes escénicas de Iberoamerica, a quienes se invitó a 
compartir su visión, comprensión y experiencias desde la propia práctica curatorial y 
dirección artística. 


- Miguel Oyarzun. Gestor cultural, actor, dramaturgo y director de escena. Co-Director 
Artístico del Festival Internacional de Teatro de Cádiz.


- Ruy Filho. Teórico, crítico, creador y curador de Brasil. Director Artístico de AntroPositivo 
y el Festival Outros.


- Federico Irazábal. Académico, crítico y curador de artes escénicas.  Director del Festival 
Internacional de Teatro de Buenos Aires (FIBA).


Usted puede ver el Conversatorio completo en el siguiente enlace:


shorturl.at/pqwV8


El Conversatorio comenzó con la exposición de Miguel Oyarzun, co-director Artístico del 
Festival Internacional de Teatro de Cádiz, que fue la puerta por la que el teatro de Latino 
América ingresó a Europa. 	 Luego de casi veinte años bajo la una misma e ininterrumpida 
visión y dirección de Pepe Bablé, el Festival comenzó una nueva era en plena pandemia, 
con una versión de transición en 2020 y ya bajo la Dirección de Isla Aguilar y Miguel  
Oyarzun desde 2021. 


Ambos introducen el festival en las dinámicas actuales de la programación, que se 
caracterizan por mover menos gente y apuestan por una creación ‘glocal’ en base a la 
invitación a profesionales-creadores del exterior, quienes son convocados en base a sus 
proyectos u obras, que son comprendidas como dispositivos interesantes a ser aplicados 
en el contexto en el que se realiza el festival. Enfoque muy presente en el hacer europeo 
actual, no sólo por las restricciones sanitarias, sino también por cuestiones ambientales y 

http://shorturl.at/pqwV8


un natural cambio de enfoque, dado por el paso del tiempo, para el hacer escénico.	  
Esto no sólo resulta importante para los nuevos enfoques administrativos, sino que es 
crucial para las nuevas posibilidades y estrategias artísticas, así como para el diálogo entre 
festivales, arte y sociedad, lo que redunda en el fortalecimiento de la relación con 
públicos.	 


 
Otra característica fundamental es la de establecer conversaciones artísticas, desde la 
curadoría, con creadores que resultan de interés por su obra, su pensamiento y sus 
particularidades, con los que se va gestando a veces relaciones profesionales que se 
convierten en proyectos, a lo largo del tiempo.


 
Finalmente, pero no menos importante, Miguel refirió el trabajo desde ejes curatoriales, la 
importancia y necesidad de los mismos, que permiten mayor claridad con el trabajo que se 
realiza en los tiempos políticos vigentes y, también permiten una búsqueda de calidades y 
singularidades bajo cierto sentido en medio del espectro inmenso de la actualidad.


A continuación, se contó con la participación de Ruy Filho, propuso un análisis de la 
exotización de la creación Latino Americana, habló de la necesidad de un cambio de 
referencia y enfoque, gracias al que, primero desde aquí, los creadores de Latino América 
consiguieran entenderse de una forma distinta, no folklorista sino totalmente lo opuesto, 
desde un conocimiento del pasado que permita proponer lo nuevo nutrido de lo ancestral.	 


 
Habló de la urgencia de nuevos desafíos al viejo enfoque del arte hegemónico en el cual 
programadores, normalmente de lugares con poder económico, compran arte que afirme 
y repita sus historias en una suerte de escaparate vertical en el que quien tiene ese poder, 
mira desde arriba y “compra” arte desde su poder, su hábito y, de cuando en cuando, 
desde sus culpas, pero en este caso, con el paradójico poder de tener y ejercer la culpa 
“ayudando” a quienes colonizó o marginalizó, al otorgarles su benefactora mirada.	 


 
Precisamente, el festival Outros, que conceptualizó y curó, consistía, por ejemplo, en un 
ejercicio de la programación escénico en el que se encomendó la producción de 
creaciones a artistas a mirarse entre ellos y no a sí mismos, para generar propuestas 
radicales e híbridas entre creadores escénicos y de otras artes, quienes a su vez debían 



mirar siempre hacia afuera llegando a situarse y entenderse no más como un ‘yo’ cada 
cual, sino como (yo) siendo el otro del otro.	


Finalmente, Federico Irazábal, comentó que, dada la realidad de los festivales, al menos en 
la región, donde se debe encontrar el balance entre la visión artístico-curatorial con los 
presupuestos, y las exigencias de quienes otorgan el financiamiento -sean gobiernos o 
empresa- y la necesidad de diálogo con los lugares donde se realizan  los eventos; resulta 
esencial encontrar estrategias artísticas a través de la curadoría, que logren un equilibrio, 
que quizás resulte, a lo largo del tiempo, en un diálogo sostenido desde la narrativa que 
establece la selección y programación, hacia quienes interactúan con ella (espectadores, 
financiadores).	 


 
En este sentido, y precisamente no renunciando a establecer ejes curatoriales que 
representen un desafío, desde el FIBA, el eje curatorial con el que se evita repetir modelos 
y con el que el festival desestabiliza propositivamente el consumo escénico habitual en 
Buenos Aires, consiste en poner en tensión la relación de hegemonías / centralidades y 
“marginalidades”, pero siempre desplazando la comprensión de lo central hacia ‘uno’, es 
decir, entendiendo, por ejemplo, lo que el propio FIBA venía haciendo, como una especie 
de hegemonía, la curadoría debe buscar poner en tensión su lugar cómodo.  Por tanto, en 
las dos primeras ediciones bajo la Dirección Artística actual, se evitó los grandes nombres 
europeos, y esto generó un cuestionamiento y un diálogo entre el FIBA y quienes hacen y 
quienes frecuentan las artes escénicas en Buenos Aires. Igualmente se propone tensiones 
entre el centro de Buenos Aires y los barrios, a través de movimiento de artistas, a través 
de creaciones encomendadas.


	  
El desafío desde la curadoría, consiste en encontrar las estrategias adecuadas que 
mantengan la dinámica entre el festival y la creación (local e internacional), en un diálogo 
activo y renovador que las mantenga en movimiento (a cada cual y a la relación), lo que 
redunda en generar atracción, diálogo y sinergia con otros territorios (otros festivales, 
otros países, otros circuitos, etc).




5. PRIMERA MESA DE TRABAJO


Posterior a las entrevistas realizadas y al Conversatorio con los Directores de Festivales del 
Exterior, se convocó a los Directores, Coordinadores y  Organizadores de los Festivales 
escénicos de Bolivia que fueron entrevistados, a realizar una mesa de análisis y trabajo 
para ver cómo desde estas instancias se puede apoyar y favorecer la circulación de la 
creación nacional en el exterior. Moderó esta actividad Juan Carlos Prudencio, Licenciado 
en Artes, con mención a la Curadoría en Artes Escénicas (UBA), ex programador del Centro 
Cultural Matienzo en la ciudad de Buenos Aires, actual asesor en programación de la sala 
Planta en esa misma ciudad.


Se debe comenzar por apuntar que la presencia fue menguada pues se excusaron Jorge 
Alaniz, Encargado de Escénicas del mARTadero, así como Andrés Zaratti del MIC3600, 
Maritza Wilde de FITAZ envió a una representante Iris Mirabal, pues ni Maritza ni Bernardo 
Arancibia, nuevo Director Artístico del FITAZ designado por Wilde, podían participar. Por 
parte del FITCRUZ, participó Marcelo Arauz, aclarando que su función en la asociación y el 
festival es más la de amigo del festival que la de director o autoridad del evento. 
Estuvieron también Larissa Arancibia –directora del ICBA que organiza el Bertolt Brecht-, 
Mary Carmen Monje –fundadora del OFF y asistente del FITCRUZ, y, como contrapunto del 
lado de la creación boliviana que ha logrado girar en el exterior, estuvo Alice Guimaraes de 
Teatro de Los Andes.


En la jornada de trabajo se verificó las dificultades antes mencionadas: poca producción 
escénica de Bolivia, escasez de recursos, dificultades con el público por el poco hábito de 
consumo. Así mismo se constató una vez más la dificultad para la visibilización de la 
creación que se hace en Bolivia en ámbitos internacionales, lo que redunda en la dificultad 
para su circulación.


Prudencio volvió a invitar a programadores y creadores de Bolivia a pensar en nuevas 
estrategias, como las mencionadas el día anterior por los Directores de Festivales del 
Exterior: generación de dispositivos y no sólo de obras por parte de artistas, así como la 
programación desde esa perspectiva y desde el diálogo sostenido con creadores de interés 
por parte de los festivales y espacios.




5. CONCLUSIONES - DIAGNÓSTICO


La situación actual del sector obliga a replantear las estructuras de trabajo, tanto de los 
Festivales, los artistas, como de las instituciones culturales públicas y privadas, para lograr 
la correcta representación de Bolivia en plataformas de exportación y festivales 
internacionales del exterior.  


Es necesario abrir el diálogo entre partes para conseguir mejores resultados en cuanto a la 
apertura de nuevos mercados, y nuevos públicos, pues ambos elementos son 
fundamentales para garantizar la sostenibilidad de la producción escénica nacional y, 
desde luego,  una mayor y mejor representación de Bolivia en el exterior.  


Al mismo tiempo, la apertura de mercados internacionales conlleva una responsabilidad 
más grande para los organizadores de festivales, pues les deja la tarea, por un lado, de 
encontrar comunión entre las producciones bolivianas seleccionadas y las líneas 
curatoriales de los programadores que se invita; y por otro, generar una línea curatorial 
que pueda convocar a los programadores indicados para lograr la exportación de alguna 
producción.


Como una salida posible para garantizar correspondencia en este sentido, los festivales 
podrían involucrarse de manera directa con los creadores, constituyéndose en co-
productores de ciertos proyectos que tengan las condiciones de exportación necesarias, 
que decantaría también en una forma de impulsar la mejora de la calidad de las 
producciones,  y en consecuencia la calidad del mismo festival. 


A cualquier evento que tenga condición de efímero le cuesta más entablar una relación 
con el público, el municipio, el barrio, las instituciones, y los mismos artistas, por tanto se 
considera necesario generar espacios de encuentro y reflexión anteriores y posteriores a 
cada Festival, que incluyan procesos formativos y que impulsen el pensamiento sobre el 
quehacer artístico-cultural del país, que procuren un análisis y evaluación que sirvan para 
generar nuevas estrategias artísticas, pero también que encuentren formas de 
relacionamiento con el exterior y con programadores internacionales.  


Es posible fortalecer la programación internacional generando sinergias entre Festivales 
(internacionales y nacionales), unificando esfuerzos a través de actividades comunes, 
sincronizando cronogramas y generando redes de contactos.  Es importante entablar un 
diálogo y encuentro entre festivales (por lo menos los de la región) que sea de beneficio 
mutuo, que no sea eventual y que permita conversaciones con la producción local.




Urge una mirada crítica sobre la producción interna para entrar en diálogo con la 
programación internacional, para mantenerse al día con lo que sucede en el mundo, tanto 
a nivel de la creación como de la programación que, lejos de imitar, se convierta en la 
posibilidad de proponer alternativas pertinentes, singulares e interesantes.


Es imprescindible encontrar nuevas formas de acercamiento con el público. Esto para la 
creación y formación de nuevos públicos que aseguren la sostenibilidad de estos eventos y 
de las producciones.  Se deben crear posibilidades de relacionar los festivales con su 
ciudad, con su barrio, para que el público deje de ser solamente espectador y se sienta 
parte de la actividad.  


En este contexto, y escuchando la coyuntura político-social del país, vale la pena 
considerar la posibilidad de que se produzca y gestione un festival que pueda dialogar con 
su entorno/sociedad, con el objetivo de que se entienda, reconozca y valore el trabajo del 
sector. 


El siguiente paso es buscar respuesta a una serie de preguntas, como posibles propuestas 
para encaminar futuras acciones -desde la producción independiente hasta las 
plataformas- para lograr que entre ambas favorezcan, la circulación internacional de la 
creación escénica de Bolivia:


- ¿Qué hace vigente la concepción de un festival de artes escénicas para las sociedades 
actuales?


- ¿Cómo un festival puede dialogar-con, interpelar-a su entorno/sociedad?


- ¿Cómo pensar la dirección artística de un festival hoy, desde Bolivia?


- ¿Cómo relacionar los festivales con la ciudad, el barrio, y 'su público’?


- ¿Cuál es la relación de los festivales con los creadores?


- ¿Cómo impulsar la mejora de la calidad de la producción nacional a través de un festival?


- ¿Cómo generar diálogo y encuentro con festivales de la región que sea de beneficio 
mutuo y sostenido en el tiempo?


- ¿Cómo generar sinergia para valorar el trabajo cultural frente a instituciones publicas, 
privadas y publico en general?


- ¿Cómo lograr que los festivales del país constituyan esas esperadas ‘plataformas hacia el 
exterior’ de manera efectiva y en diálogo con los artistas?


	Cuadro 1: Elaboración propia

