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Gênesis se apresenta como uma obra de arte imersiva 
projetada para transpor tar o espectador para uma 
jornada visual e sensorial, explorando a história e a 
influência do Sol, desde sua origem cósmica até seu 
papel fundamental na geração de eletr ic idade na 
sociedade contemporânea. Esta sala imersiva de projeção 
é concebida como um espaço onde os visitantes podem 
vivenciar a evolução e o poder do Sol, pois ilustra como 
essa estrela central não apenas deu forma ao universo, 
mas também continua a impactar nossa vida diária, a 
tecnologia e a sustentabilidade. O conteúdo apresenta 
uma narrativa poética e lúdica, desde a formação do 
Sol, passando pela sua influência na evolução da vida na 
Terra até o seu papel indispensável na criação de energia. 
Gênesis busca não apenas esclarecer a importância do 
Sol em múltiplos aspectos da existência, mas também 
provocar uma reflexão sobre a relação entre natureza, 
tecnologia e sociedade.

GÊNESIS_

Genesis is an immersive work of art designed to take 
viewers on a visual and sensory journey in which they 
explore the history and influence of the Sun: from its 
cosmic origin to its crucial role in generating electricity in 
contemporary society. This immersive projection room is 
conceived as a space where visitors can experience the 
evolution and power of the Sun, illustrating not just how this 
central star shaped the universe, but also how it continues 
to impact our daily lives, technology and sustainability. 
The content delivers a poetic and playful narrative, from 
the formation of the Sun to its influence on the evolution 
of life on Earth, and finally to its indispensable role in 
energy creation. Genesis not only seeks to elucidate the 
importance of the Sun in multiple aspects of existence, 
but also to provoke reflections on the relationship between 
nature, technology and society.



_aya studio

Criada em 2019 por Felipe Sztutman e Antonio Curti, AYA é 
um estúdio brasileiro de new media art focado em projetos 
culturais, incluindo obras de arte, instalações imersivas e 
exposições que exploram a arte digital e novas mídias. AYA 
colaborou em exposições autorais e com expoentes da 
arte digital internacional, destacando-se em projetos como 
“Dimensão” em parceria com Nonotak Studio na Japan 
House São Paulo (2018) e “Metaversø” no Farol Santander 
São Paulo (2019). Em 2020, apresentou “Constelação” 
com Maja Petric em São Paulo e “Gigantas” com Nonotak 
Studio em Porto Alegre. Em 2021, exibiu “Sombras 
Milenares” em São Paulo. Em 2022, destacou-se com a 
projeção imersiva “Van Gogh Live 8K” em vários estados 
brasileiros, além das exposições “Oceanvs – Imersão em 
Azul” e “Intangível” em Porto Alegre. Em 2023, apresentou 
“Arte da Alma” em São Paulo, “Oceanvs – Imersão em 
Azul” em Belo Horizonte e “Metadata – O Mundo Invisível” 
em São Paulo. AYA também desenvolveu instalações 
imersivas para marcas como Heineken, Audi, Volvo e 
participou da SP Arte em 2023 em parceria com a Galeria 
Luis Maluf.

Founded in 2019 by Felipe Sztutman and Antonio Curti, 
AYA is a Brazilian studio that specializes in uniting new 
media art to cultural projects by creating works of art and 
devising immersive installations and exhibitions that explore 
digital art and new media. AYA has collaborated with 
international digital art exponents in original exhibitions, 
yielding projects such as “Dimensão” (Dimension) in 
partnership with Nonotak Studio at Japan House São Paulo 
(2018) and “Metaverso” (Metaverse) at Farol Santander São 
Paulo (2019). In 2020, the studio presented “Constelação” 
(Constellation) with Maja Petric in São Paulo and “Gigantas” 
with Nonotak Studio in Porto Alegre. In 2021, the duo 
exhibited “Sombras Milenares” (Millennial Shadows) in São 
Paulo. In 2022, AYA garnered attention for its immersive 
projection “Van Gogh Live 8K” in various Brazilian states, 
along with the exhibitions “Oceanvs – Imersão em Azul” 
(Oceanus – Blue Immersion) and “Intangível” (Intangible) 
in Porto Alegre. In 2023, the studio showcased “Arte da 
Alma” (Art of the Soul) in São Paulo, “Oceanvs – Imersão 
em Azul” in Belo Horizonte, and “Metadata – o Mundo 
Invisível” (Metadata – The Invisible World) in São Paulo. 
AYA has also developed immersive installations for brands 
such as Heineken, Audi and Volvo, and has participated in 
SP Arte in 2023 in collaboration with Galeria Luis Maluf.



Perihelion_
2019

No Hemisfério Sul, o ponto vernal marca o equinócio de 
outono, quando a natureza inicia um gradual processo 
de  despo jamento,  de  economia  de  recursos ,  de  
essencialidade. Essas são propriedades que nos habilitam a 
discernir as forças latentes desta exposição. Em Perihelion 
(2019), a exatidão dos ciclos e o fetiche das órbitas pulsam. 
O céu é captado, reprocessado e projetado, em tempo 
real, no interior da sala, como uma câmera obscura. Nesse 
engenhoso processo, relógios concêntricos são postos 
em ação. O primeiro, uma elipse, tem o ciclo de um 
minuto e vai da escuridão à luz intensa, com um som que, 
sinestesicamente, funciona como um sino de anunciação. 
O segundo dura uma hora, marcando a rotação em torno 
de um espelho convexo circular (espécie de Lua, que 
reflete e difunde a luz do céu no ambiente). O terceiro 
circuito se estende do solstício de verão até seu equinócio.

Perihelion_

In the Southern Hemisphere, the vernal point marks the 
Autumnal equinox, which is when nature begins a gradual 
shedding process, resource conservation and essentiality. 
These qualities enable us to discern the latent forces of 
this exhibition. In “Perihelion” (2019), the precision of 
cycles and the fetish of orbits pulsate. The sky is captured, 
reprocessed and projected in real-time inside the room, like 
a camera obscura. In this ingenious process, concentric 
clocks are set in motion. The first clock – an ellipse – has 
a one-minute cycle, transitioning from darkness to intense 
light, accompanied by a sound that is synesthetically akin 
to an announcement bell. The second clock lasts one hour, 
marking the rotation around a circular convex mirror (a sort 
of Moon that reflects and diffuses the light from the sky 
into the exhibition space). The third circuit extends from the 
summer solstice to its equinox.



_bruno borne

Bruno Borne (Porto Alegre, 1979) é doutor em poéticas 
visuais pelo Programa de Pós-Graduação em Artes 
Visuais da Universidade Federal do Rio Grande do Sul 
(PPGAV/UFRGS). Em seus trabalhos, trata de questões 
sensoriais e espaciais relacionando ambiente de exposição, 
obra e espectador. Produz videoinstalações, esculturas 
e impressões com técnicas de computação gráfica e 
procedimentos ligados à arquitetura e ao sítio. Participou 
da 13ª Bienal do Mercosul. Tem obras nos acervos públicos 
do Museu de Arte Contemporânea do Paraná (MAC-PR) e 
do Rio Grande do Sul (MAC-RS) e das prefeituras de Porto 
Alegre (RS) e Santo André (SP). Suas principais exposições 
individuais foram Seção Invertida (2010), na Galeria Lunara, 
Porto Alegre; A Galeria dos Caminhos que se Bifurcam 
(2014), no MAC-RS, Porto Alegre; Ponto Vernal (2019), no 
Museu de Arte do Rio Grande do Sul (MARGS), Porto Alegre; 
e Pulso Polar (2023), na Galeria Zipper, São Paulo. Suas 
principais exposições coletivas foram: Cor, Luz e Movimento 
(2014), no Museu Histórico Nacional (MHN), Rio de Janeiro; 
e Um Diálogo (2016), no Museu de Arte Contemporânea no 
Museu Oscar Niemeyer (MAC-MON) e no MAC-PR.

Bruno Borne (Porto Alegre, 1979) holds a Ph.D. in Visual 
Poetics, having graduated from the Program in Visual Arts at 
the Federal University of Rio Grande do Sul (PPGAV/UFRGS). 
His works address sensory and spatial themes, establishing 
connections between the exhibition  space, the artwork and 
the spectator. He produces video installations, sculptures and 
prints using computer graphics techniques and procedures 
connected to architecture and site-specific practices. He 
participated in the 13th Mercosul Biennial and his works make 
up the public collections of the Museum of Contemporary 
Art of Paraná (MAC-PR) and Rio Grande do Sul (MAC-RS), 
and can also be found in the municipal collections of Porto 
Alegre (Rio Grande do Sul) and Santo André (São Paulo). His 
major solo exhibitions include “A Galeria dos Caminhos que 
se Bifurcam” , (The Gallery of Paths that Bifurcate), 2014, 
at MAC-RS, Porto Alegre; “Ponto Vernal” , (Vernal Point), 
2019, at the Rio Grande do Sul Museum of Art (MARGS), 
Porto Alegre; and “Pulso Polar” (Polar Pulse), 2023, at 
Galeria Zipper, São Paulo. Among the group exhibitions he 
participated in are “Cor, Luz e Movimento” (Color, Light and 
Movement), 2014, at the Natural Historical Museum (MHN) 
in Rio de Janeiro; and “Um Diálogo” (A Dialogue), 2016, at 
the Museum of Contemporary Art at the Oscar Niemeyer 
Museum (MAC-NON) and at MAC-PR.
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Fluido Solar se apresenta em uma obra de artes visuais 
participativa e imersiva que se inspira no conceito do 
círculo âmbar, que se situa no plexo solar dos seres vivos e 
simboliza o Sol de Thelema, trazendo consigo a verdadeira 
vontade individual e de centralidade da essência da vida. 
A obra apresenta de forma lírica e poética a busca pela 
iluminação, destacando o contraste entre o desconhecido 
e a luz interior de cada um de nós.

A peça artística desafia a bidimensionalidade ao flutuar no 
espaço central da sala, oferecendo raízes como conexão 
com a Terra e a natureza. Transformando-se em um 
espelho interativo, ela reflete a jornada de cada visitante, 
convidando-o à contemplação da própria essência e da luz 
interior. Essa experiência pessoal ressalta a autodescoberta 
como um processo íntimo e incentiva a partilha dessa luz 
para guiar outros em suas jornadas.

Solar fluid_

Fluido Solar (Solar Fluid) is a participatory and immersive 
visual work of art inspired by the concept of the amber 
circle, situated in the solar plexus of l iving beings. 
Symbolizing Thelema’ s Sun, it carries with it the true 
individual will and the centrality of the essence of life. In a 
lyrical and poetic manner, the artwork presents the quest 
for enlightenment, emphasizing the contrast between the 
unknown and the inner light within each of us.

The piece challenges the notion of two-dimensionality, 
floating in the center of the room while offering roots 
to form a connect ion to the Ear th and to nature.  
Transforming into an interactive mirror, it reflects the 
journey of each visitor, inviting them to contemplate their 
own essence and inner light. This personal experience 
underscores self-discovery as an intimate process and 
encourages sharing that light to guide others on their 
respective journeys.



_erotidesnai

Erotidesnai é uma diretora cr iat iva pernambucana 
que iniciou seu trajeto no universo audiovisual dentro 
da moda e logo se adaptou aos efeitos visuais e às 
possibilidades tecnológicas do mundo cinematográfico. 
Especialista em metaverso e web3, a artista se destacou 
pelo desenvolvimento de ambientes imersivos, avatares e 
cenários digitais. Seus trabalhos abrangem uma variedade 
de projetos, dos quais podem ser mencionados Brazil 
Immersive Fashion Week, Meta Inovation e Design Week.

Sua abordagem criativa envolve a fusão de disciplinas 
diversas, incorporando elementos da arte, da tecnologia e 
até mesmo da filosofia para criar poéticas transformadoras.

ErotidesNai is a creative director from Pernambuco who 
began her journey in the audiovisual world within the 
realm of fashion, before turning her attention to visual 
effects and the technological possibilities of the cinematic 
world. Specializing in the metaverse and web3, she has 
gained recognition for developing immersive environments, 
avatars and digital scenes. Her portfolio includes a variety 
of projects, such as Brazil Immersive Fashion Week, Meta 
Innovation and Design Week.

Her creative approach blends knowledge from diverse 
fields, such as art, technology and philosophy to create 
transformative, poetic narratives. 
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O horizonte, essa linha que separa o céu e a terra, está 
sempre distante. Por mais que tentemos nos aproximar, 
ele segue longe, no infinito. Mas o que aconteceria se, de 
alguma maneira, nós conseguíssemos capturá-lo? O que 
aconteceria se, finalmente, ele estivesse ao nosso lado e na 
altura dos nossos olhos?

Talvez assim fosse possível entender que o céu não é 
plano, como nos parece quando olhamos para cima. Talvez 
assim fosse possível entender que as coisas que vemos não 
acontecem apenas uma ao lado da outra, mas também 
uma atrás da outra.

Talvez assim fosse possível ver a luz se espalhando e 
dominando o espaço.

Zero Sky_

The horizon – that line separating the sky from the earth 
– is always seen from a distance. Whenever we try to 
approach it, we never seem to get any closer. But what 
if there were some way of capturing it? What if we could 
finally stand next to it and view it at eye level?

Perhaps we would then be able to understand that the sky 
is not flat – which is how it appears to us when we look 
up. Perhaps it would be possible to understand that the 
things we see are not just disposed side by side, but also 
front and back.

Perhaps then, we would be able to see the light spreading 
and taking over space.



_matheus leston

Músico, ar t ista mult imídia, creative technologist e 
desenvolvedor, Matheus Leston realiza trabalhos que, a 
partir de uma perspectiva crítica, tensionam as relações 
entre arte e tecnologia e entre música e visualidade. É 
criador dos projetos audiovisuais Orquestra Vermelha, 
Moiré, Menos e Ré. Também fez parte da Patife Band e 
compôs diversas trilhas sonoras para séries e filmes.

Hoje se dedica à concepção de obras de arte digitais 
por meio das séries Pedra Pássaro e 256x256x256x256, 
comercializadas também como NFTs, nas quais um mesmo 
sistema generativo gera infinitas possibilidades de imagens 
por meio de suas regras. Além disso, tem grande foco na 
criação de música eletrônica e sua forma de produção, 
usando um sistema modular integrado à programação, que 
permite que as lives sejam totalmente improvisadas.

Matheus Leston is a musician, multimedia artist, creative 
technologist and developer whose work adopts a critical 
perspective and explores the relationship between art and 
technology and between music and visual elements. He 
is the creator of audiovisual projects such as Orquestra 
Vermelha, Moiré, Menos and Ré. He was also a member of 
the Patife Band and has composed various soundtracks for 
TV series and films.

He has been concentrating on the creation of digital works 
of art, such as the series “Pedra Pássaro” (Stone Bird) 
and “256x256x256x256” . These works have also been 
marketed as NFTs where a generative system creates 
endless possibilities of images by means of a fixed set of 
rules. Additionally, he has focused on creating electronic 
music and the various ways it can be produced, using a 
modular system integrated with programming that leads to 
fully improvised live performances.
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Photosphere é uma jornada em torno do conceito 
que permeia nossa estrela principal, o Sol. Integrando 
elementos astrofísicos e biológicos em uma experiência 
audiovisual sensorial, uma tela circular com vídeos 
generativos representa a dinâmica da fotosfera solar, com 
elementos e dados reais coletados do universo para criar 
padrões vibrantes e cores efêmeras. Sincronizada com uma 
trilha sonora original baseada em sons reais captados do 
espaço, a instalação estabelece uma conexão entre luz e 
som e transmite a intensa variação de energia solar.

Os visitantes são convidados a mergulhar em uma 
jornada que capta a essência do Sol como fonte de vida 
e sua influência profunda sobre a Terra e suas criaturas. 
Photosphere é uma celebração sensorial que convida o 
público a contemplar a riqueza de significados que o Sol 
oferece, desde sua essência física até seu impacto na 
vida terrestre.

photosphere_

Photosphere is a journey into the concept that permeates 
our main star: the Sun. Integrating astrophysical and 
biological elements into a sensory audiovisual experience, 
a circular screen with generative videos represents the 
dynamism of the solar photosphere by incorporating real 
elements and data collected from the universe to create 
vibrant patterns and ephemeral colors. The installation, 
which is synchronized with an original soundtrack that 
takes real sounds captured from space, establishes a 
connection between light and sound, conveying the 
intense variation of solar energy.

Guests are encouraged to immerse themselves in a journey 
that captures the essence of the Sun as a source of life and 
its profound influence on planet Earth and its creatures. 
“Photosphere” is a sensory celebration that stimulates the 
audience to contemplate the richness of meanings that 
the Sun offers, from its physical essence to its impact on 
terrestrial life.



_vigas

Leandro Mendes – VIGAS é um artista multimídia brasileiro 
que desenvolve projeções em grande escala, instalações de 
luz, projeções em 360 graus e performances ao vivo. Seus 
projetos de arte pública exploram uma estética orgânica e 
partem da imersão do espectador para experiências únicas. 
Em sua trajetória, realizou apresentações em festivais como 
Amsterdam Light Festival (Holanda), Circle of Light Moscou 
(Rússia), Athens Digital Art Festival (Grécia), SAT Festival 
Montreal (Canadá) e Sónar Festival Barcelona (Espanha).

V IGAS fo i  ganhador  do Emmy Award 2019,  como 
protagonista da série Hack the City, criada pela National 
Geographic, que resultou em uma instalação lumínica na 
cidade de São Paulo; ganhador do prêmio internacional 
de design de iluminação LIT Awards 2022, com o projeto 
APPARATUS 1010, durante o festival Noor Riyadh, Arábia 
Saudita; e finalista do prêmio MAB – Media Facade 
Architecture Biennale 2023 em Toronto, Canadá.

Leandro Mendes – VIGAS is a Brazilian multimedia artist 
who specializes in large-scale projections, light installations, 
360-degree projections and live performances. His public 
art projects resort to an organic aesthetic and engage the 
viewer in unique experiences. Throughout his career, he 
has presented works at festivals such as the Amsterdam 
Light Festival (Netherlands), Circle of Light Moscow (Russia), 
Athens Digital Art Festival (Greece), SAT Festival Montreal 
(Canada), and Sónar Festival Barcelona (Spain).

VIGAS was the recipient of a 2019 Emmy Award in 
connection with his role as the protagonist of National 
Geographic’ s series “Hack the City,” – which resulted 
in a light installation in the city of São Paulo. He also won 
the international 2022 Lighting Designer LIT Award for his 
project APPARATUS 1010 during the Noor Riyadh festival in 
Saudi Arabia. VIGAS was also a finalist at the MAB – Media 
Facade Architecture Biennale 2023 in Toronto, Canada.




