
Aula 7 3 A Semana de Arte Moderna de 1922 
e Seus Antecedentes

Você já se sentiu preso a velhas ideias, desejando uma forma nova e autêntica de se expressar? A história da arte 
brasileira, no início do século XX, vivia um dilema semelhante. Havia um anseio por algo que realmente 
representasse o Brasil, que falasse a nossa língua cultural, mas a tradição ainda ditava as regras. É nesse cenário 
de efervescência e busca por identidade que surge um dos eventos mais transformadores da nossa cultura: a 
Semana de Arte Moderna de 1922.

Esta aula é um convite para mergulhar nos bastidores dessa revolução. Não se trata apenas de datas e nomes, mas 
de entender como um grupo de artistas ousou desafiar o status quo, abrindo caminho para uma arte genuinamente 
brasileira. Ao final, você será capaz de identificar os principais fatores que levaram à Semana, reconhecer seus 
protagonistas e compreender o impacto duradouro de seus manifestos, conectando esses eventos históricos com 
debates contemporâneos sobre identidade e representação cultural.

Nossa jornada começará explorando o contexto cultural do Brasil na Primeira República, entendendo a herança 
que o Parnasianismo e o Simbolismo deixaram. Em seguida, desvendaremos as influências das vanguardas 
europeias e a crescente busca por uma identidade nacional que culminou na Semana. Conheceremos os principais 
participantes, os escândalos que marcaram o Theatro Municipal de São Paulo e, por fim, analisaremos os 
manifestos que ecoaram por décadas. Prepare-se para uma viagem no tempo que ainda ressoa em nossa arte e 
pensamento.



O Brasil na Virada do Século: Um País em 
Busca de Voz

Imagine um país jovem, com uma história rica, mas que ainda se via no espelho da Europa. No início do século XX, 
o Brasil vivia a Primeira República, um período de grandes transformações sociais e econômicas, mas 
culturalmente, ainda estava sob forte influência de modelos estéticos importados. Era como se tivéssemos nossa 
própria melodia, mas insistíssemos em tocá-la com instrumentos e partituras estrangeiras, sem dar espaço para a 
nossa própria orquestração.

Contexto Histórico: A Primeira República (1889-1930) foi marcada por urbanização acelerada, 
crescimento industrial e profundas contradições sociais que exigiam novas formas de expressão artística.

Nesse cenário, a arte e a literatura eram dominadas por estilos que, embora importantes em seu tempo, já não 
conseguiam expressar a complexidade e a diversidade do Brasil. O Parnasianismo, com sua busca pela perfeição 
formal e objetividade, e o Simbolismo, com sua atmosfera mística e subjetiva, eram as vozes mais audíveis. Eles 
representavam uma herança cultural que, para muitos, se tornava um peso, uma camisa de força para a 
criatividade que fervilhava.

A questão não era a qualidade dessas escolas, mas sua adequação. Era como ter um guarda-roupa cheio de 
roupas elegantes e bem-feitas, mas nenhuma delas servia para a vida cotidiana de um país em plena 
modernização, com suas cidades crescendo, suas indústrias surgindo e suas contradições sociais cada vez mais 
evidentes. A necessidade de uma expressão artística que dialogasse com essa nova realidade brasileira era 
palpável, um desejo de que a arte refletisse a alma do nosso povo, e não apenas ecos distantes de Paris ou Lisboa.



Parnasianismo e Simbolismo: As Vozes 
Dominantes e Seus Limites
Parnasianismo

Para entender a força da ruptura de 1922, precisamos 
primeiro compreender o que estava sendo rompido. O 
Parnasianismo, que floresceu no Brasil na segunda 
metade do século XIX, era a escola literária que 
prezava pela "arte pela arte". Seus poetas, como Olavo 
Bilac e Raimundo Correia, buscavam a perfeição 
formal, a rima rica, a métrica impecável e uma 
linguagem erudita.

Perfeição formal e técnica

Objetividade e impessoalidade

Linguagem erudita e rebuscada

Distanciamento das questões sociais

Simbolismo

Paralelamente, e em certa medida como uma reação 
ao rigor parnasiano, surgiu o Simbolismo. Com nomes 
como Cruz e Sousa e Alphonsus de Guimaraens, essa 
corrente mergulhava no subjetivo, no místico, no 
inconsciente. A linguagem era mais fluida, musical, 
cheia de sinestesias e alusões.

Subjetividade e misticismo

Musicalidade e sinestesia

Exploração do inconsciente

Atmosfera onírica e simbólica

Ambas as escolas, apesar de suas qualidades intrínsecas, representavam uma arte que, para a nova geração de 
intelectuais, parecia desconectada do pulso vibrante do Brasil que emergia. A busca por uma identidade nacional, 
por uma arte que falasse do nosso povo, da nossa terra, das nossas cores e ritmos, não encontrava eco suficiente 
nessas formas estabelecidas. Era como se a música clássica europeia fosse a única permitida, enquanto o samba 
e o choro já começavam a ecoar nas ruas, esperando seu momento de subir ao palco principal.

Conceito Âmbito/Aplicação Base/Origem Exemplo de 
Característica

Parnasianismo Poesia, literatura França, século XIX Perfeição formal, 
objetividade, "arte pela 
arte"

Simbolismo Poesia, literatura França, Bélgica, século 
XIX

Subjetividade, 
misticismo, 
musicalidade, sinestesia



Ventos da Mudança: As Vanguardas 
Europeias Chegam ao Brasil
Enquanto o Brasil debatia sua identidade artística, a Europa vivia um turbilhão de inovações. O início do século XX, 
marcado pela Primeira Guerra Mundial e por profundas transformações sociais e tecnológicas, viu o surgimento 
das Vanguardas Europeias. Movimentos como o Futurismo, o Cubismo, o Expressionismo e o Surrealismo 
explodiram, desafiando todas as convenções artísticas e estéticas que existiam até então. Eles eram como um 
tsunami criativo, varrendo as velhas formas e propondo novas maneiras de ver, sentir e representar o mundo.

Futurismo
Celebrava a velocidade, a máquina, o dinamismo da 
vida moderna

Cubismo
Fragmentava a realidade, mostrando múltiplos 
pontos de vista simultaneamente

Expressionismo
Distorcia a forma para expressar emoções internas 
intensas

Surrealismo
Mergulhava no inconsciente, nos sonhos, no 
irracional

Essas vanguardas não eram apenas estilos; eram filosofias, manifestos, gritos de liberdade. O Futurismo, por 
exemplo, celebrava a velocidade, a máquina, a guerra, o dinamismo da vida moderna. O Cubismo fragmentava a 
realidade, mostrando múltiplos pontos de vista simultaneamente. O Expressionismo distorcia a forma para 
expressar emoções internas. E o Surrealismo mergulhava no inconsciente, nos sonhos, no irracional. A notícia 
dessas revoluções artísticas, impulsionada pela crescente comunicação e pelo intercâmbio cultural, começou a 
chegar ao Brasil, principalmente através de artistas e intelectuais que viajavam para a Europa.

A chegada dessas ideias ao Brasil foi como a abertura de uma janela em um quarto abafado. Para os jovens 
artistas brasileiros, que já sentiam a necessidade de uma ruptura, as vanguardas europeias ofereceram um 
vocabulário novo, ferramentas para expressar o que fervilhava em suas mentes. Não se tratava de copiar, mas de 
se inspirar, de entender que era possível quebrar as regras e criar algo radicalmente novo. Era a faísca que faltava 
para acender o fogo da nossa própria revolução artística, mostrando que a arte podia ser um espelho do futuro, e 
não apenas um eco do passado.



A Busca por uma Identidade Nacional: Um 
Grito Silencioso que se Torna Eco

A influência das vanguardas europeias foi crucial, mas não foi o único motor da Semana de 1922. Havia uma 
insatisfação profunda e crescente com a ideia de que a arte brasileira deveria ser uma mera cópia ou adaptação do 
que vinha de fora. Era como se, por muito tempo, tivéssemos nos contentado em ser o "filho caçula" cultural da 
Europa, sempre buscando aprovação e imitando seus passos. No entanto, a maturidade de um país exige que ele 
encontre sua própria voz, seus próprios ritmos, sua própria identidade.

Questão Central: O que é ser brasileiro? Como podemos traduzir nossa diversidade cultural, nossa 
história complexa, nossa exuberância natural em formas artísticas que sejam autênticas e inovadoras?

Essa busca por uma arte genuinamente brasileira não era apenas estética; era também política e social. O Brasil da 
Primeira República, com seus desafios e suas belezas únicas, precisava de uma expressão que falasse de sua 
gente, de sua paisagem, de seus problemas e de suas aspirações. Os artistas e intelectuais da época começaram a 
questionar: o que é ser brasileiro? Como podemos traduzir nossa diversidade cultural, nossa história complexa, 
nossa exuberância natural em formas artísticas que sejam autênticas e inovadoras?

01

Reconhecimento da 
Diversidade
Valorização das raízes indígenas, 
africanas e populares

02

Ruptura Colonial
Libertação dos modelos estéticos 
europeus impostos

03

Expressão Autêntica
Criação de linguagem artística 
genuinamente brasileira

Essa reflexão nos conecta diretamente com as tendências contemporâneas de Revisão do Cânone. Hoje, 
questionamos quem teve voz na construção dessa identidade nacional e quem foi silenciado. Naquele momento, a 
busca era por uma identidade que rompesse com o colonialismo cultural, mas ainda assim, muitas vozes 3 
especialmente as de mulheres e negros 3 foram sub-representadas ou marginalizadas no processo inicial de 
construção do modernismo. A Semana de 1922 foi um passo gigante, mas a jornada para uma representação plena 
e inclusiva continua. A arte, afinal, é um espelho que reflete não só o que somos, mas também o que desejamos 
ser.



O Palco Está Armado: Os Preparativos para a 
Semana
A Semana de Arte Moderna não surgiu do nada; foi o resultado de anos de efervescência e articulação entre 
jovens intelectuais e artistas. Imagine um grupo de amigos, cheios de ideias revolucionárias, que se reúnem em 
cafés, ateliês e saraus, trocando livros, discutindo as últimas novidades da Europa e sonhando com uma arte que 
fosse a cara do Brasil. Esses eram os "agitadores" que pavimentaram o caminho para 1922.

Os Protagonistas

Mário de Andrade - Poeta, romancista, musicólogo

Oswald de Andrade - Provocador e autor de manifestos

Anita Malfatti - Pintora expressionista

Di Cavalcanti - Artista plástico

Menotti del Picchia - Poeta e escritor

Apoiadores

Graça Aranha - Escritor estabelecido

Paulo Prado - Mecenas e financiador

O Estopim: A exposição de Anita Malfatti em 1917 foi um momento crucial. Suas obras, influenciadas pelo 
expressionismo e cubismo, chocaram a sociedade paulistana. O crítico Monteiro Lobato, em seu famoso 
artigo "Paranoia ou Mistificação?", atacou duramente a artista, chamando sua arte de "deformada".

Nomes como Mário de Andrade, Oswald de Andrade, Anita Malfatti, Di Cavalcanti e Menotti del Picchia formavam o 
núcleo dessa vanguarda. Eles eram jovens, audaciosos e impacientes com o conservadorismo da época. Contaram 
com o apoio de figuras mais estabelecidas, como o escritor Graça Aranha e o mecenas Paulo Prado, que 
forneceram o respaldo financeiro e social necessário para que a ideia saísse do papel. A escolha do Theatro 
Municipal de São Paulo, um símbolo da cultura "erudita" e europeizada, não foi por acaso: era um ato deliberado 
de provocação.

Um dos estopins mais significativos para a eclosão da Semana foi a exposição de Anita Malfatti em 1917. Suas 
obras, influenciadas pelo expressionismo e cubismo, chocaram a sociedade paulistana. O crítico Monteiro Lobato, 
em seu famoso artigo "Paranoia ou Mistificação?", atacou duramente a artista, chamando sua arte de "deformada". 
Essa crítica, no entanto, serviu para unir os jovens modernistas, que viram em Anita uma mártir e um símbolo da 
necessidade de defender a liberdade de expressão artística. A semente da revolução estava plantada, e o palco, o 
Theatro Municipal, aguardava sua estreia.



A Semana de Arte Moderna de 1922: Três 
Dias de Ruptura e Escândalo

13 a 17 de Fevereiro de 1922
Finalmente, entre os dias 13 e 17 de fevereiro de 1922, o Theatro Municipal de São Paulo abriu suas portas para a 
Semana de Arte Moderna. Não foi um evento qualquer; foi uma explosão, um choque cultural que reverberou por 
todo o país. Imagine a cena: um público acostumado à ópera e à música clássica, aos poemas declamados com 
pompa e circunstância, de repente se depara com uma exposição de arte "estranha", leituras de poemas em 
versos livres e músicas que desafiavam a harmonia tradicional. Era como se um show de rock experimental fosse 
apresentado em um concerto de música clássica, gerando uma mistura de curiosidade, perplexidade e, para 
muitos, indignação.

1

Dia 13
Abertura com conferência de Graça Aranha e 

exposição de artes plásticas

2

Dia 15
Noite de poesia e música, com Villa-Lobos de 

casaca e chinelos

3

Dia 17
Encerramento com mais apresentações e 

consolidação do escândalo

Os três dias de apresentações foram marcados por escândalos e vaias. A plateia, dividida entre entusiastas e 
conservadores, reagia com fervor. Gritos de "macacos!" eram direcionados aos artistas, especialmente durante a 
apresentação do maestro Heitor Villa-Lobos, que subiu ao palco de casaca e chinelos, um gesto que simbolizava a 
ruptura com a formalidade. As obras de arte expostas, como as de Anita Malfatti e Di Cavalcanti, eram 
consideradas "feias" e "despropositadas". A imprensa da época, em sua maioria, criticou duramente o evento, 
chamando-o de "loucura" e "aberração".

"A Semana não foi um sucesso de público no sentido tradicional, mas foi um sucesso retumbante em seu 
objetivo de chocar, provocar e, acima de tudo, abrir as portas para uma nova era da arte brasileira."

Mas, paradoxalmente, esses escândalos foram o combustível que a Semana precisava. A polêmica gerou 
visibilidade, forçou o debate e colocou o modernismo no centro das discussões culturais. A Semana não foi um 
sucesso de público no sentido tradicional, mas foi um sucesso retumbante em seu objetivo de chocar, provocar e, 
acima de tudo, abrir as portas para uma nova era da arte brasileira. Foi o grito que o Brasil precisava para começar 
a se ver com outros olhos, a valorizar sua própria estética e a buscar sua própria voz no cenário artístico mundial.



Vozes e Rostos da Revolução: Os Principais 
Participantes
A Semana de Arte Moderna foi um esforço coletivo, mas alguns nomes se destacaram como pilares dessa 
revolução. Conhecer esses artistas é entender as múltiplas facetas do modernismo brasileiro.

Mário de Andrade
Poeta, romancista, 
musicólogo, crítico de 
arte. A mente 
organizadora e teórica da 
Semana, buscando a 
essência da cultura 
brasileira.

Oswald de Andrade
O provocador, autor dos 
manifestos mais icônicos, 
propondo uma arte que 
devorasse o estrangeiro.

Anita Malfatti
Pintora expressionista, sua 
exposição de 1917 foi a 
faísca que acendeu o 
movimento modernista.

Tarsila do Amaral
Embora ausente na 
Semana, tornou-se uma 
das maiores 
representantes visuais do 
movimento.

Di Cavalcanti
Artista plástico com 
representações do 
cotidiano carioca e do 
carnaval brasileiro.

Heitor Villa-Lobos
Maestro que trouxe a 
sonoridade brasileira para 
a música erudita de forma 
revolucionária.

Revisão do Cânone: É importante notar que a "Revisão do Cânone" nos convida a ir além desses nomes 
mais conhecidos. Embora a Semana tenha sido um marco, a representação de vozes marginalizadas, 
como as de mulheres e negros, ainda era limitada no núcleo central do movimento. A busca por uma 
identidade nacional, por vezes, negligenciou a diversidade interna do próprio país, um debate que se 
estende até hoje e que nos faz questionar: quem mais estava lá, ou quem deveria ter estado, para que a 
Semana fosse ainda mais representativa de um Brasil plural?



O Grito da Floresta: O Manifesto da Poesia 
Pau-Brasil

1924

Após a efervescência da Semana de 1922, os modernistas continuaram a desenvolver suas ideias, buscando 
formalizar suas propostas. Um dos primeiros e mais importantes documentos desse período foi o Manifesto da 
Poesia Pau-Brasil, lançado por Oswald de Andrade em 1924. Imagine um país que, por séculos, exportou suas 
riquezas naturais, como o pau-brasil, sem processá-las ou valorizá-las internamente. Oswald propôs que a arte 
brasileira fizesse o caminho inverso: que ela fosse uma "poesia de exportação", mas que partisse de nossas 
próprias raízes, de nossa cultura "primitiva" e "ingênua".

Valorização do Nacional
Arte genuinamente brasileira, 
livre das amarras europeias, 
celebrando o "selvagem" e o 
"tropical"

Visão Moderna
Cosmopolitismo sem cair no 
nacionalismo ufanista, com 
perspectiva contemporânea

Síntese e Agilidade
Poesia "ágil e sintética", 
capturando a essência do Brasil 
como um instantâneo 
fotográfico

O manifesto defendia uma arte que fosse genuinamente brasileira, livre das amarras europeias, mas sem cair no 
nacionalismo ufanista. A ideia era valorizar o que era nosso, o "selvagem", o "bárbaro", o "tropical", o "ingênuo", 
mas com uma visão moderna e cosmopolita. Oswald queria uma poesia que fosse "ágil e sintética", que capturasse 
a essência do Brasil com poucas palavras, como um instantâneo fotográfico. Era uma celebração da nossa 
originalidade, da nossa capacidade de criar algo único a partir do nosso próprio chão.

"A proposta do Pau-Brasil era como a de um chef que, cansado de replicar receitas estrangeiras, decide criar 
um prato autêntico usando apenas ingredientes locais, valorizando o sabor original e a simplicidade."

A proposta do Pau-Brasil era como a de um chef que, cansado de replicar receitas estrangeiras, decide criar um 
prato autêntico usando apenas ingredientes locais, valorizando o sabor original e a simplicidade. Ele não nega a 
culinária internacional, mas afirma a riqueza da sua própria terra. Esse manifesto abriu caminho para uma estética 
que buscava a brasilidade nas coisas mais simples e cotidianas, nas cores vibrantes, nos ritmos populares, na fala 
coloquial, pavimentando o terreno para futuras e ainda mais radicais propostas.



Devorando o Estrangeiro: O Manifesto 
Antropófago

1928
Se o Manifesto Pau-Brasil já era ousado, Oswald de Andrade 
elevou a aposta em 1928 com o Manifesto Antropófago. Este 
documento é, talvez, o mais radical e influente do modernismo 
brasileiro, propondo uma ideia que ecoa até hoje nos estudos 
culturais e na filosofia. A antropofagia, no sentido literal, é o ato de 
comer carne humana. No contexto do manifesto, Oswald propôs 
uma "antropofagia cultural": a ideia de que o Brasil deveria 
"devorar" a cultura estrangeira, digeri-la e, em vez de imitá-la, 
transformá-la em algo novo, original e genuinamente brasileiro.

Frase Icônica: "Tupi, or not tupi, that is the question" - brincando com Shakespeare e afirmando a 
necessidade de uma identidade indígena e brasileira.

Absorção
Receber influências culturais 
estrangeiras

Digestão
Processar criticamente com 
"sucos gástricos" brasileiros

Transformação
Criar algo completamente novo e 
original

Não se tratava de rejeitar o que vinha de fora, mas de assimilá-lo de forma crítica e criativa. Era como um sistema 
digestivo cultural: o Brasil, como um grande estômago, absorveria as influências europeias e de outras culturas, 
mas as processaria com seus próprios sucos gástricos, resultando em algo completamente novo, com sabor e 
identidade próprios. A frase "Tupi, or not tupi, that is the question" sintetiza essa ideia, brincando com 
Shakespeare e afirmando a necessidade de uma identidade indígena e brasileira.

Essa proposta antropofágica é um exemplo brilhante de Análise Interdisciplinar, integrando conceitos da filosofia 
da cultura, da sociologia e da história. Ela nos convida a pensar sobre como as culturas se relacionam, como 
absorvem e transformam influências, e como constroem suas identidades em um mundo globalizado. O Manifesto 
Antropófago não apenas marcou o modernismo, mas também se tornou uma lente poderosa para entender a 
formação da cultura brasileira, sua capacidade de sincretismo e sua eterna busca por uma voz que seja ao mesmo 
tempo universal e profundamente local.

Conceito Âmbito/Aplicação Base/Origem Exemplo de 
Característica

Pau-Brasil Poesia, arte Oswald de Andrade, 
1924

Valorização do 
"primitivo" e "ingênuo" 
brasileiro, exportação 
cultural

Antropofagia Cultura, arte, filosofia Oswald de Andrade, 
1928

"Devorar" e transformar 
influências estrangeiras 
em algo original 
brasileiro



O Legado da Semana: Um Novo Rumo para a 
Arte Brasileira
A Semana de Arte Moderna de 1922 não foi um ponto final, mas um ponto de partida. Seus três dias de escândalo 
e inovação abriram as comportas para uma torrente de criatividade que transformou radicalmente a arte brasileira. 
O impacto imediato foi a formação de grupos e revistas modernistas, como a "Revista de Antropofagia", que 
continuaram a propagar as ideias e a estética propostas na Semana. A partir dali, o modernismo deixou de ser uma 
provocação isolada para se tornar um movimento consolidado, influenciando todas as formas de expressão 
artística: literatura, artes plásticas, música, arquitetura.

A longo prazo, o legado da Semana é imensurável. Ela não apenas libertou a arte brasileira das amarras estéticas 
europeias, mas também estimulou uma profunda reflexão sobre a identidade nacional. Artistas e intelectuais 
passaram a olhar para o Brasil com outros olhos, valorizando suas raízes indígenas, africanas e populares, e 
buscando uma linguagem que fosse verdadeiramente nossa. Foi o "big bang" que deu origem a uma constelação 
de talentos e movimentos que viriam a seguir, moldando a cultura brasileira como a conhecemos hoje.

Conexões com o Pós-Moderno: A ousadia de 1922 em questionar o cânone e buscar novas formas de 
expressão abriu caminho para futuras gerações de artistas que continuariam a desafiar as convenções, a 
misturar linguagens e a explorar a pluralidade de identidades.

Além disso, a Semana estabeleceu pontes claras entre as rupturas do passado e as Conexões com o Pós-
Moderno. A ousadia de 1922 em questionar o cânone e buscar novas formas de expressão abriu caminho para 
futuras gerações de artistas que continuariam a desafiar as convenções, a misturar linguagens e a explorar a 
pluralidade de identidades. A capacidade de desconstruir e reconstruir, de absorver e transformar, que a Semana 
inaugurou, é uma característica fundamental da arte contemporânea. Ela nos ensinou que a arte não é estática, 
mas um processo contínuo de questionamento e reinvenção.

Literatura
Versos livres, linguagem 

coloquial, temas nacionais

Artes Plásticas
Cores tropicais, formas 
brasileiras, estética própria

Música
Incorporação de ritmos populares 
à música erudita

Arquitetura
Modernismo arquitetônico 
brasileiro, Oscar Niemeyer



Além do Cânone: Novas Perspectivas sobre 
1922

Ao revisitar a Semana de Arte Moderna hoje, com a perspectiva de mais de um século, somos convidados a uma 
Revisão do Cânone e a uma análise mais aprofundada de suas nuances. Embora a Semana tenha sido um marco 
de ruptura e busca por uma identidade nacional, é crucial reconhecer que essa identidade, em sua concepção 
inicial, ainda era predominantemente branca e masculina. Onde estavam as vozes femininas e negras nesse 
processo de "descoberta" do Brasil?

Vozes Femininas
Artistas como Pagu (Patrícia 
Galvão) representam a força 
feminina que emergiu no 
modernismo, desafiando 
convenções artísticas e 
sociais.

Contribuição Negra
A música, culinária, 
manifestações religiosas e 
oralidade de origem africana 
eram a "matéria-prima" que os 
modernistas buscavam 
valorizar.

Raízes Indígenas
A cultura indígena foi 
celebrada nos manifestos, mas 
sua representação direta no 
movimento foi limitada.

Artistas como Pagu (Patrícia Galvão), embora um pouco posterior à Semana, representam a força feminina que 
emergiu no modernismo, desafiando não só as convenções artísticas, mas também as sociais. A ausência de 
artistas negros proeminentes no núcleo organizador da Semana não significa sua ausência na cultura brasileira 
que os modernistas tanto buscavam valorizar. Pelo contrário, a música, a culinária, as manifestações religiosas e a 
oralidade de origem africana e indígena eram a própria "matéria-prima" que os modernistas queriam "devorar".

"A Semana de 1922 foi um passo fundamental, mas também um ponto de partida para debates contínuos sobre 
quem tem o direito de narrar a história, quem é representado e quem é silenciado."

Essa reflexão nos leva a uma Análise Interdisciplinar que integra estudos de gênero, raça e sociologia da arte. A 
Semana de 1922 foi um passo fundamental, mas também um ponto de partida para debates contínuos sobre quem 
tem o direito de narrar a história, quem é representado e quem é silenciado. É como revisitar um álbum de fotos 
antigo: as imagens são importantes, mas hoje temos novas lentes para ver o que estava fora do enquadramento, 
para entender as histórias não contadas e para valorizar a riqueza de uma cultura que é, por natureza, plural e 
multifacetada. A modernidade, afinal, é um projeto em constante construção, sempre aberto a novas vozes e 
interpretações.



Consolidação e Próximos Passos
Chegamos ao fim de nossa jornada pela Semana de Arte Moderna de 1922 e seus antecedentes. Vimos como o 
Brasil, no início do século XX, buscava sua própria voz artística, cansado das influências europeias do 
Parnasianismo e Simbolismo. A chegada das vanguardas europeias e o desejo ardente por uma identidade 
nacional foram os catalisadores para que um grupo de artistas ousados, como Mário e Oswald de Andrade, Anita 
Malfatti e Di Cavalcanti, organizasse um evento que chocou e transformou o cenário cultural brasileiro. Os 
manifestos Pau-Brasil e Antropófago não apenas formalizaram essas ideias, mas também nos deram ferramentas 
para pensar a cultura de forma crítica e inovadora.

Contexto Histórico
Brasil na Primeira República buscando identidade 
cultural própria

Influências
Vanguardas europeias como catalisadoras da 
ruptura modernista

O Evento
Três dias de escândalo e inovação no Theatro 
Municipal

Manifestos
Pau-Brasil e Antropófago formalizando a estética 
modernista

Em prática: Compreender a Semana de 1922 é essencial para analisar qualquer manifestação artística 
brasileira posterior, entender a formação de nossa identidade cultural e contextualizar debates 
contemporâneos sobre representação e cânone. Para candidatos a concursos, este conhecimento é 
fundamental para questões de história da arte e literatura.

Autoavaliação
Qual das seguintes opções melhor descreve o principal objetivo da Semana de Arte Moderna de 1922?1.

a) Celebrar a arte clássica europeia no Brasil.

b) Promover a cultura indígena como única forma de expressão.

c) Romper com as tradições artísticas vigentes e buscar uma identidade nacional.

d) Exclusivamente criticar a obra de Monteiro Lobato.

Antes da Semana de 1922, quais movimentos literários dominavam o cenário cultural brasileiro, e qual era a 
principal crítica a eles pelos modernistas?

2.

a) Romantismo e Realismo; eram muito focados na vida urbana.

b) Barroco e Arcadismo; eram excessivamente religiosos.

c) Parnasianismo e Simbolismo; eram considerados importados e desconectados da realidade brasileira.

d) Concretismo e Tropicalismo; eram muito experimentais para a época.

O Manifesto Antropófago, de Oswald de Andrade, propunha que a cultura brasileira deveria:3.

a) Rejeitar completamente qualquer influência estrangeira.

b) Imitar fielmente os modelos artísticos europeus.

c) "Devorar" as influências estrangeiras e transformá-las em algo original e brasileiro.

d) Focar apenas na arte popular e folclórica.

A "Revisão do Cânone" é uma tendência contemporânea que, ao analisar a Semana de 1922, busca:4.

a) Confirmar a supremacia dos artistas masculinos brancos no movimento.

b) Ignorar a importância histórica do evento.

c) Questionar a representação de vozes marginalizadas (femininas e negras) e ampliar a compreensão da 
identidade cultural.

d) Apenas focar nos aspectos financeiros da organização da Semana.

Explique, em suas palavras, como a exposição de Anita Malfatti em 1917 atuou como um catalisador para a 
eclosão da Semana de Arte Moderna de 1922.

5.



Gabarito
1 Resposta: c)

Romper com as tradições artísticas vigentes e buscar uma identidade nacional.

2 Resposta: c)
Parnasianismo e Simbolismo; eram considerados importados e desconectados da realidade brasileira.

3 Resposta: c)
"Devorar" as influências estrangeiras e transformá-las em algo original e brasileiro.

4 Resposta: c)
Questionar a representação de vozes marginalizadas (femininas e negras) e ampliar a compreensão da 
identidade cultural.

5 Resposta Dissertativa:
A exposição de Anita Malfatti, com suas obras de vanguarda, provocou uma forte reação conservadora, 
exemplificada pela crítica de Monteiro Lobato. Essa crítica, em vez de desmobilizar, uniu os jovens artistas 
modernistas, que viram em Anita um símbolo da necessidade de defender a liberdade artística e de romper 
com o tradicionalismo, impulsionando a organização da Semana como um evento de maior envergadura.



Próximos Passos e Recursos

Conexão com a Próxima Aula: Na próxima aula, mergulharemos na vida e obra de um dos maiores 
expoentes do modernismo brasileiro: Mário de Andrade: O Polígrafo da Modernidade. Exploraremos sua 
vasta produção literária, musical e crítica, e como ele, mais do que qualquer outro, personificou a busca 
por uma identidade cultural brasileira.

Recursos Adicionais

Livro
"Modernismo: 1922-1945" de Carlos Drummond de Andrade (para aprofundar na literatura do 
período).

Documentário
"Semana de 22: O Grito da Modernidade" (para uma visão audiovisual do evento).

Site
Enciclopédia Itaú Cultural (para pesquisa de artistas e obras).

NOTA IMPORTANTE: As informações regulatórias/legais/técnicas desta aula estão atualizadas até 2025. Consulte sempre fontes oficiais para 
verificar alterações.


