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Justin Peyser
de Chirico e il sentimento del viaggio

“Allora con tutti i mobili, i bauli e le valigie, si 
partì alla volta della città degli Argonauti, so-
pra un piroscafo che salpò dal Pireo”. Con una 
frase tratta dalle Memorie della mia vita (1) di 
Giorgio de Chirico iniziano queste riflessioni 
sulla mostra di Justin Peyser al Museo Carlo 
Bilotti, sede che, come a molti è noto, ospita 
una raccolta di opere del maestro della Meta-
fisica. Il parallelismo tra i due artisti, che per 
caso o per destino saranno qui compresenti 
per circa tre mesi, potrebbe apparire forzato, 
ma in realtà è sulla poetica del viaggio che 
spontaneamente le due strade convergono.
I dieci personaggi scultorei di Justin Peyser 
hanno compiuto un lungo tragitto per nave. 
Sono salpati dal porto di New York nel 2010 
con un’unica meta certa, Venezia, gli altri 
approdi erano ancora da definire. Le opere 
hanno attraversato l’Atlantico, lo stretto di Gi-
bilterra, toccato Algeri, la Libia, Lampedusa, 
la Grecia, la Puglia, attraversato l’Adriatico. 
Dopo la sosta veneziana nel settecentesco pa-
lazzo di Cà Zenobio-Collegio degli Armeni, 
il percorso si è stabilito strada facendo, in Ita-
lia: Maschio Angioino di Napoli, Mab-Museo 
all’aperto di Cosenza, Museo Carlo Bilotti a 
Roma ed infine, ancora, andranno a Venezia, 
rispettando quell’idea originaria della “deri-

va” voluta dal loro ideatore.
Immaginiamo i dieci giganti silenziosi oscil-
lare leggermente trasportati sulle onde dell’O-
ceano, al ritmo lento di una ballata di Leonard 
Cohen, uno dei cantautori cui Peyser si sente 
idealmente più legato e alla cui Dance me to 
the end of love è più volte ricorso per accom-
pagnare la presentazione delle sue installazio-
ni. Un viaggio all’indietro, dall’America verso 
le radici europee del popolo ebraico da cui 
entrambi gli artisti, Peyser e Cohen, traggono 
le loro origini. Una Diaspora all’inverso, non 
più dall’Europa verso l’America, ma all’oppo-
sto, per recuperare, anche solo simbolicamen-
te, ciò che è stato perso e che è stato strappato 
con la violenza. E’ anche il classico nostos, il 
viaggio di Ulisse in Patria. Ed i giganti in me-
tallo di Peyser, nelle loro forme arcaiche po-
trebbero sembrare dieci guerrieri dai corpi e 
dalle armature ferite - con le saldature a vista 
e le superfici corrose, volute dall’artista -  di 
ritorno dopo una dolorosa impresa.
Viene da pensare anche ai molti viaggi via 
mare compiuti nell’antichità da opere destina-
te verso mete sconosciute e che hanno trovato 
approdi inaspettati in fondo al mare a causa di 
disastrosi naufragi, riemerse dall’oblio - basti 
pensare, per tutte, ai Bronzi di Riace - dopo 
molti secoli piene di incrostazioni e lesioni. 
Le opere d’arte di tutti i tempi si sono mosse 
moltissimo via mare, dall’antichità fino ai pri-
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idea “adrift” wanted by their creator.
Imagine the ten silent, giants gently rocking as 
they are transported over the ocean waves, to 
the slow rhythm of a Leonard Cohen ballad, 
one of the singer-songwriters to whom Peyser 
feels connected, and to whose Dance me to 
the end of love recurs over and over accom-
panying his installations.  A reverse journey, 
from America toward the European roots of 
the Jewish people of which both artists, Peyser 
and Cohen, derive their origins.  An inver-
se diaspora, no longer from Europe toward 
America, but to the contrary, unfolds to recu-
perate, even if only symbolically, that which 
has been lost, and that which has been seized 
with violence.  It is also about the classic no-
stos, the homecoming voyage of Ulysses.  And 
the ten metal figures of Peyser, in their archaic 
forms, seem to be armored, yet wounded war-
riors—with intentionally exposed welds and 
corroded surfaces—returning from an ago-
nizing endeavor.  They bring to mind many 
journeys completed in antiquity with cargo 
destined for unknown destinations that met 
unexpected berth at the bottom of the sea due 
to disastrous shipwrecks, and resurface from 
oblivion—as with the Bronzes of Riace—after 
many centuries full of incrustation and le-
sions.  Historically, works of art were moved 
via sea, from antiquity to the early 1900’s, as 
the interesting voyage of paintings by Aristi-

Justin Peyser, Giorgio de Chirico and the emo-
tion of the journey

“Then with all the furniture, trunks and suitca-
ses, one departs toward the city of the Argonauts, 
aboard a steamship setting sail from Pireaus.”  
With one phrase drawn from Memories of 
My Life  by Giorgio de Chirico begin these re-
flections on the exhibit of Justin Peyser at the 
Museo Carlo Bilotti where as noted by many, 
hosts a collection of works by the master of 
metaphysics.  The parallel between the two 
artists that by chance or by destiny will live 
here together  for nearly three months, could 
appear contrived, but in reality and in the po-
etics of journey they spontaneously converge.  
The ten sculptural characters by Justin Peyser 
have completed a long haul by ship.  They set 
sail form the port of New York in 2010 with 
one certain destination, Venice, while the 
other landings were still being decided.  The 
works crossed the Atlantic, the straights of 
Gibraltar, reaching Algiers, Libya, Lampedu-
sa, Greece, Puglia, across the Adriatic.  After 
the first Venetian stop at the 17th century pa-
lace, Ca’ Zenobio-the Armenian College, the 
route was set, in Italy: the PAN (Palazzo Arte 
Napoli) and Maschio Angioino in Naples, 
Mab-Museo all’aperto of Cosenza, Museo 
Carlo Bilotti in Rome and finally, again, they 
will return to Venice, reflecting the original 
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di un artista, non presente in questa collezio-
ne: Juan Mirò.  L’ironia, le linee curve, il gioco 
della sovrapposizione di più elementi caratte-
rizzano le opere tridimensionali del maestro 
spagnolo come quelle di Peyser. Ma bisogna 
dire che non risulta indifferente il confronto 
con de Chirico, collocato a pochi metri di di-
stanza da Peyser, nella sala principale del Mu-
seo Carlo Bilotti al primo piano. Gli “arche-
ologi” – realizzati dall’artista a partire dalla 
metà degli anni ’20 – dai volti senza connotati 
e disumanizzati, ironicamente sovradimen-
sionati rispetto ai mucchietti di rovine antiche 
che portano in grembo, rappresentano una 
fonte, forse non del tutto consapevole, per i 
personaggi di Peyser. E’ però il sentimento del 
viaggio che fa incontrare l’artista statunitense 
col maestro de Chirico. E’ presente in sala una 
tela della serie Mobili nella Stanza, del 1927, 
che de Chirico ha dedicato all’esperienza bio-
grafica dei frequenti cambiamenti di abitazio-
ne vissuti durante l’infanzia e l’adolescenza. 
La sua famiglia dovette infatti cambiare più 
volte casa durante il soggiorno in Grecia ed il 
ricordo di quei mobili, accatastati agli angoli 
delle stanze o delle strade durante i traslochi, 
riaffiorava spesso nel ricordo del de Chirico 
artista e scrittore, trovando in essi, deconte-
stualizzati dalla loro abituale collocazione, 
nuovi significati ed un’autonomia oggettuale. 
Quest’opera, tra le più note della collezione 

mi del Novecento, si pensi ad esempio all’in-
teressante viaggio delle tele di Aristide Sarto-
rio dall’Italia verso il Sud America, per una 
mostra itinerante. Justin Peyser, in un epoca 
in cui ormai le opere d’arte si spostano su 
aerei cargo, ha voluto scegliere questa antica 
modalità del viaggio via mare: un rituale lento 
e le sue sculture in esso trovano la dimensione 
più congeniale. 
Quella qui presentata non è semplicemente 
una mostra trasportata di città in città; il con-
cetto è diverso. In questo caso abbiamo delle 
opere in viaggio, dove il viaggio è più impor-
tante dell’approdo. Ad ogni tappa i personag-
gi di Peyser si fermano per dare forma ad una 
danza circolare, tale è la disposizione preferita 
nelle installazioni dell’artista, trovando di vol-
ta in volta nuove sintonie con i luoghi. Ap-
prodate sulla terrazza del Bilotti, stabilisco-
no un sorprendente dialogo con il contesto. 
Si affacciano silenziosamente sulla natura di 
Villa Borghese subendone i cambiamenti di 
luce dall’alba al tramonto come un misterioso 
cerchio rituale.
Ma il dialogo più interessante è con la colle-
zione del Museo. Da un punto di vista for-
male le sagome vagamente antropomorfe di 
Peyser, oltre a suggerire rimandi alla statuaria 
arcaica, hanno una matrice nelle avanguardie 
europee del Novecento di stampo surrealista. 
Vengono subito in mente le sculture giganti 
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sionality of the Spanish master like those of 
Peyser.  But it has to be said that the confronta-
tion with De Chirico just a few meters distant 
from Peyser in the main room of the Museo 
Carlo Bilotti is not un-noteworthy.  The over-
sized “archeologists” – realized by the artist in 
the middle 1920’s—offer faces without cha-
racter and dehumanized, ironically relative to 
the little piles of ancient ruins placed in their 
lap, representing a source, perhaps not com-
pletely consciously, for Peyser’s characters.  
However it is in the sentiment of transience 
where the American artist meets the master 
de Chirico.  Present in this museum is a can-
vas from the series Mobili nella Stanza (Fur-
niture in the room) of 1927, which de Chirico 
dedicated to the autobiographical experience 
of frequent changes of home during infancy 
and adolescent.   His family needed in fact to 
change houses several times during their stay 
in Greece, and the memory of that furniture, 
abandoned in the corners of the rooms or on 
the streets during the moves, resurfaces often 
in the recollection of the artist and writer de 
Chirico who finds new meaning and auto-
nomy in these objects when decontextuali-
zed from their usual arrangement. This work 
among the most well known in the museum’s 
collection, when near that of Justin Peyser ac-
quires a new meaning that touches diasporic 
themes, from precariousness, distancing from 

de Sartorio departing from Italy toward South 
America, for his traveling show.  Justin Peyser, 
in an period that by now transfers art by air 
cargo, chose instead the ancient way by sea--a 
slow more congenial ritual.
That which is here presented isn’t simply a 
show moved from city to city; the concept 
is different.  In this case we have works that 
are travelling, where the journey is more im-
portant than the arrival. At each stage, the 
Peyser’s characters come together in a circu-
lar dance -- such is the preferred arrangement 
for the installation by the artist, finding from 
time to time novel accord with the places.
Having landed on the Bilotti terrace, they 
establish a surprising dialogue with the con-
text.  They face each other silently in the gar-
den of Villa Borghese undergoing the changes 
of light from sunrise to sunset like a myste-
rious circle ritual.
But the more interesting conversation is that 
with the collection of the Museum.  From a 
formal point of view the vaguely anthropo-
morphic forms by Peyser, beyond the subtle 
reference to archaic statuary, have surrealist 
origins in the early 20th century European 
avant-garde.  They immediately bring to mind 
the giant sculptures of another artist, not pre-
sent in this collection: Juan Miro’.  The irony, 
the curved lines, the game of many overlap-
ping elements characterizes the three dimen-
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lezionista; ma negli ultimi anni aveva sentito 
il bisogno di tornare e riportare nel proprio 
paese parte della sua collezione, in particolare 
quella relativa all’italiano de Chirico. 

Cambiando totalmente prospettiva, infine, 
alla ricerca di richiami e suggestioni, impossi-
bile non notare il parallelismo tra il Cardinale 
di Giacomo Manzù , posto sul piazzale anti-
stante l’ingresso del Museo su viale Fiorello 
La Guardia, ed il Bishop di Justin Peyser a cui, 
rispetto al sottile prelato italiano, sembra che 
un irriverente colpo di vento abbia gonfiato le 
vesti e scompigliato l’originaria compostezza.

Antonia Arconti

(1) Giorgio de Chirico, Memorie della mia 
Vita, prima edizione 1962, edizione consulta-
ta Tascabili Bompiani, 2002, p.29

del Museo, in occasione della vicinanza con 
i lavori di Justin Peyser, si presta ad acquisire 
un nuovo senso che la rende così intima coi 
temi della diaspora, della precarietà, dell’al-
lontanamento dalla propria casa, dalle proprie 
cose e dalle radici. In uno di questi traslochi 
il giovane de Chirico si imbarcò, con valige e 
bauli, come è detto nella frase virgolettata in 
apertura, da Atene alla volta di Volos, la cit-
tà degli Argonauti e sua città natale. Uno dei 
primi quadri di de Chirico sul tema del viag-
gio e dell’abbandono sarà proprio La partenza 
degli Argonauti (1909, in collezione privata), 
soggetto caro all’artista proprio per la sua vi-
cenda personale. I continui spostamenti fece-
ro di de Chirico, sin  dai primi anni e fino al 
Dopoguerra, un apolide debitore a tradizioni 
e culture diverse, abituato a rivivere la realtà 
attraverso il ricordo e a conoscere la storia, 
l’arte e la classicità attraverso la mediazione 
della cultura romantica e mitteleuropea. Dia-
spora, in senso lato è anche questo, apertura 
verso nuove culture e persone, mescolanza di 
saperi.
Per concludere sul tema della diaspora “al con-
trario” non si può omettere che questo stesso 
Museo nasce da una volontà di recupero delle 
radici da parte del donatore della collezione 
permanente. Carlo Bilotti era emigrato negli 
Usa da giovane e lì aveva svolto gran parte 
della propria vita lavorativa, affettiva e di col-
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citations one can see a parallel between “the 
Cardinal” by Giacomo Manzu’, placed at the 
entrance to the Museum at viale Fiorello La 
Guardia, and “the Bishop” by Justin Peyser 
which, when compared to the subtle Italian 
prelate, seems that an irreverent blast of wind 
had inflated his robe and ruffled his compo-
sure.

Antonia Arconti

 (1)Giorgio de Chirico, Memories of my Life, 
1st Edition, 1962, Tascabile Bompiani, 2002, 
p. 29

JUSTIN PEYSER

one’s home, one’s things and one’s roots.  In 
one of these moves the young de Chirico em-
barks with suitcases and trunks, as said in the 
opening quote, from Athens towards Volos, 
the city of the Argonauts and his native town.  
One of de Chirico’s earliest paintings on the-
mes of travel and abandonment is indeed La 
Partenza degli Argonauti  (1909, in private 
collection), a subject dear to the artist preci-
sely for its personal qualities.  The continuous 
relocations transformed de Chirico from 
early years until the end of the World War II, 
into a city-less borrower of varying cultures 
and traditions, used to relive a reality across 
the memory and by knowing history, art and 
antiquity by the mediation of the romantic 
and middle European culture. Diaspora, in 
another sense is also opening toward new 
cultures and people, a mix of knowledge.  To 
conclude on the theme of the reverse diaspo-
ra, you can’t omit that this same Museum was 
born from the will to recover roots by the do-
nor of the permanent collection.  Carlo Bilotti 
emigrated to the USA as a young man, and 
there unfolded a significant part of his pro-
fessional and emotional life and his collecting 
activity; however in his last years he felt the 
need to return and bring home his collection, 
in particular the Italian part--de Chirico.

Finally, to change perspective and search for 
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mappe che fanno pensare a canali di comu-
nicazione. A volte questi suoi luoghi hanno 
oltrepassato i confini dell’opera e si sono tras-
formati in interventi concreti indirizzati alla 
riqualificazione degli spazi urbani nell’ambito 
delle periferie e delle aree in disuso. Dal 1992 
al 2003 ha curato per una banca etica progetti 
di restauro e riqualificazione delle aree neg-
lette della città di New York come il Bronx, 
Brooklyn e Newark. Di fatto la sua ricerca ar-
tistica spazia dalla cultura tecnologica a quel-
la umanistica, con particolare attenzione alla 
storia dei flussi migratori e alle problematiche 
connesse alle diaspore. 

2. “Alla deriva” .. inizio e proseguimento di 
un viaggio

Partendo da opere prevalentemente bidimen-
sionali dedicate ai canali di comunicazione, 
Justin Peyser ha realizzato per l’Italia un pro-
getto di sculture tridimensionali che rappre-
sentano personaggi in viaggio, simbolo del 
nomadismo culturale e di tutte le diaspore. 
Rispetto ai flussi naturali, si è tratta di una 
diaspora al contrario che si svolge dagli Stati 
Uniti all’Italia, di un esodo provocato da ciò 
che ferisce le nostre generazioni e che si può 
riassumere nei concetti di spaesamento cul-
turale, disagio psicologico, senso di non ap-
partenenza, necessità di raggiungere altri 

JUSTIN PEYSER
Diaspora … 1. Alla Deriva  2. Channels

Diaspora e Deriva sono rappresentati dalla 
metafora di un ballo struggente e corale … così  
Justin Peyser mette in scena i suoi personaggi 
realizzando un progetto itinerante basato sui 
concetti del nomadismo e del viaggio. 

1. Chi è Justin Peyser

Justin Peyser è nato e cresciuto nel New Jersey 
e all’età di 22 anni si è trasferito a New York. 
Si è laureato ad Harvard nel 1986, presso il 
Department of Visual and Environmental 
Studies e negli anni ’91-‘92 ha frequentato 
l’Accademia di Belle Arti di Bologna. Appar-
tiene alla prima mediageneration americana, 
cioè quella cresciuta negli anni ’70 (in netto 
anticipo sull’Europa) ed erede dell’estetica 
delle Avanguardie basata sulla Decontestual-
izzazione e sull’Assemblage. Le sue sculture e 
le sue installazioni sono realizzate mediante 
l’assemblaggio e la saldatura di lamiere o di 
parti metalliche di oggetti di risulta. Può es-
sere considerato uno degli artisti stilistica-
mente più interessanti per quanto riguarda 
le confluenze del Postmodern nell’Avantpop. 
Quelli che lui rappresenta infatti sono luoghi 
di confluenza di territori mentali, culturali e 
ambientali e le sue opere sono concepite come 
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spaces, often on the periphery.  From 1992 
to 2003 he coordinated renovation projects 
for an ethical bank in neglected areas in or 
near New York like the Bronx, Brooklyn and 
Newark.  In fact his artistic research extends 
from cultural technology to humanism, with 
particular attention to the history of migra-
tion and the problematics associated with di-
aspora.

2.  “Adrift”.. the start and continuation of a 
journey

Departing from primarily two-dimensional 
work dedicated to channels of communica-
tion, Justin Peyser created for Italy a three-
dimensional sculptural project that represent 
traveling personalities, symbols of cultural 
nomadism and of all diaspora.  Compared 
with the natural currents, this is about a re-
verse diaspora from the United States to Italy, 
an exodus triggered by cultural disorienta-
tion, by psychological unease, by a sense of 
not belonging, and by the necessity to reach 
other places in search of ancient roots and 
possible harmonies.
In 2010, his sculptures left the port of New 
York and arrived in Italy.  By ship, they crossed 
the Atlantic and then the Mediterranean, sail-
ing along the same shores from where ships 
of desperation once put to sea.  Their initial 

Diaspora…1. Adrift  2. Channels

Diaspora and Adrift are represented by the 
metaphor of a heart rending and lyrical dance.  
Justin Peyser nomadic characters are staged in 
a travelling sculptural show.

1.  Who is Justin Peyser ?

Justin Peyser grew up in New Jersey and at 
the age of 22 moved to New York City.  He 
was graduated from Harvard in 1986 with a 
concentration in Visual and Environmental 
Studies and in 1991-92 he attended the Acad-
emy of Fine Arts of Bologna.   He belongs to 
the first American “media-generation”, that 
is, the one raised in the Seventies  and heir 
of the avant-garde esthetic based on de-con-
textualization and assemblage.  His sculptures 
and installations are realized with assemblage 
and welding of sheet metal or metal by-prod-
ucts.  He can be considered one of the more 
interesting artists as regards the confluence of 
Post-modern with Avant-pop. What he repre-
sents are places of confluence of mental and 
cultural territories, and his works are con-
ceived as maps that make us think of channels 
of communication.  At times these places of 
his transcend the confines of the work and are 
transformed into concrete interventions di-
rected at the restoration of abandoned urban 
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Bilotti - Aranciera di Villa Borghese - e alla 
galleria Emmeotto presso Palazzo Taverna. In 
ciascuna di queste città l’artista e le opere han-
no interagito significativamente con il tessuto 
urbano e museale, ma soprattutto hanno cre-
ato numerose e toccanti occasioni di incontro 
con un pubblico multietnico ed eterogeneo, 
per cultura, per ideologia o per appartenen-
za religiosa. L’artista infatti affronta i temi 
dell’esilio e della diaspora considerandoli ele-
menti correlati non solo a specifiche questioni 
di intolleranza, ma anche ad alcuni aspetti dei 
fenomeni di comunicazione, di circolazione 
delle idee e di opportunità di incontro. 
Sicuramente il viaggio di questa doppia 
mostra continuerà, ma intanto sì è deciso di 
documentare il percorso di un progetto real-
izzato in poco meno di un anno e in continua 
evoluzione.

3. “Alla Deriva”: le opere 

Un angelo di sesso femminile, una stufa incin-
ta, una boa, un cuore, un doge, un vescovo, 
una scarpa, una barca e un braccio formano 
l’ensemble che dal mare approda in città, in 
musei e in piazze,  in continuo dialogo  sia 
con spazi aperti che spazi chiusi, relazionan-
dosi con il pubblico e con loro stessi. La gente 
le guarda, le accarezza, le rielabora e le ritrova 
impresse nelle propria memoria. Il senso del 

luoghi in cerca di ataviche radici e di possibili 
sintonie.
Nel 2010 le sue sculture sono partite dal porto 
di New York e sono arrivate in Italia. In nave 
hanno attraversato l’oceano Atlantico e poi il 
Mediterraneo, costeggiando quelle stesse rive 
dalle quali salpano anche i barconi della disp-
erazione. La loro destinazione iniziale è stato 
il Collegio degli Armeni a Venezia. Il grande 
salone di Ca’ Zenobio, barocco e scintillante, 
ha ispirato a Peyser un’opera concepita come 
un’installazione di sculture che danno vita ad 
uno strano ballo. Le sue sculture sono rimaste 
lì per due anni, ma il destino riservava loro 
altri viaggi. Infatti, non appena ho conosciuto 
Justin Peyser e ho visto le sue opere, ho cap-
ito che non si trattava solo di un insieme di 
belle sculture, ma di un progetto che aveva 
acquisito una vita propria e che avrebbe per-
corso altra strada. Peyser aveva fatto un gran 
bel lavoro: aveva creato un  meccanismo ca-
pace di camminare da solo e bisognava as-
solutamente metterlo in grado di farlo. Da lì 
a poco, nel settembre 2012, sono state inau-
gurate due mostre a Napoli, una al Maschio 
Angioino e l’altra al Museo delle Arti di via 
dei Mille (PAN). Poi, a novembre, le opere 
sono ripartite alla volta di Cosenza dove 
sono state esposte al Museo all’Aperto Bilotti 
e al Palazzo dei Bruzi. Ed ora eccole a Roma 
(maggio – settembre 2013) al Museo Carlo 
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trum.  The artist in fact tackles the theme of 
exile and diaspora, considering them as inter-
related elements not only as the typical prob-
lem of intolerance, but also as various aspects 
of phenomena of communication, circulation 
of ideas and as opportunities for meeting.  
Certainly the journey of this double exhibit 
will continue, but in the time being, it was de-
cided to document the path of this phase of 
the project realized in less than one year, one 
that is in continuous evolution.

3.  “Alla Deriva”:  the works

An angel of feminine gender, a pregnant stove, 
a buoy, a heart, a duke, a bishop, a boat, a plat-
form shoe and arm form the ensemble that 
moors in the city, its museums and piazza’s, 
in continuous dialogue between and among 
themselves and their public. The people look 
at them, touch them, reexamine them and 
find them imprinted in their memory.  The 
sense of dance that this group of sculptures 
evokes refers to what anthropologists define 
as the oldest gesture of all sacred rites when 
the Great feminine Mother was still celebrat-
ed as divine because of her centrality to pro-
creation.  Many of Peyser’s characters seem 
in fact to be pregnant, metaphoric human 
beings or personified objects in the manner 
of animated film.   And it is precisely this tie 

destination was the ballroom at Ca’ Zeno-
bio, Venice, seat of the Armenian College.  In 
this scintillating baroque environment, the 
sculptures gave life to a ball.  The sculptures 
remained there for two years, but their des-
tiny was reserved for other voyages.  In fact, 
I hadn’t but just met Justin Peyser and seen 
his works that I understood that not only 
were they marvelous sculptures, but a project 
that had acquired a life of its own and might 
cover more ground.  Peyser had made a great 
beautiful work:  he had created a mechanism 
capable of walking alone and it was absolutely 
necessary to enable it to do so.  Soon after, in 
September of 2012, two exhibits were opened 
in Naples, one at the Maschio Angionino and 
the other at the Museo delle Arti of Via dei 
Mille (Palazzo Arte Napoli or “PAN”).  In No-
vember, the works parted this time to Cosenza 
where they were shown a the Museo all’ Ap-
erto Bilotti and a the Palazzo dei Bruzi.  And 
now here they are in Rome (May—September 
2013) at the Museo Carlo Bilotti--Orangerie 
of Villa Borghese—and at Gallery Emmeotto 
in Palazzo Taverna.  In each of these cities, 
the artist and the artworks have notably in-
teracted with the urban fabric and museums, 
but above all, they have created numerous 
and touching occasions for encounters with a 
multi-ethnic and heterogeneous public across 
the cultural, ideological and religious spec-
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con lastre metalliche e raffigurano personaggi 
misteriosi, senza volto e senza corpo, perché 
vuoti all’interno La scelta di non avvalersi 
della consueta fusione, attraverso la quale si 
realizzano le sculture in metallo, lo ha por-
tato ad meticoloso lavoro di decostruzione e 
di riprogettazione. Il suo è stato un fare che 
equivale al pensare: tempi lunghi e grandi di-
mensioni. Controcorrente anche per quanto 
riguarda la tendenza, nell’arte come nel de-
sign, a miniaturizzare e a smaterializzare tutti 
gli oggetti che ci circondano. Per costruire og-
nuna di queste sculture, l’artista, ha realizzato 
una robusta intelaiatura. Poi ha proceduto ad 
applicare sopra diverse lastre metalliche leg-
ate insieme da grandi saldature. Queste unio-
ni così  vistose, e per certi versi drammatiche, 
costituiscono la sua peculiarità. Le lamiere 
sono tenute insieme da spesse saldature lasci-
ate ruvide, con la bruciatura della fiamma vis-
ibile, perché, come dichiara l’artista, “l’andare 
vagabondando nella diaspora lascia cicatrici, 
così come il loro sbilanciamento da un lato rap-
presenta l’essere in bilico tra due patrie”.
Stilisticamente le troviamo collocate tra il 
post-modern degli anni ’60/70, nell’esaltazione 
del vuoto dei simboli della cultura consumis-
tica dominante e nella loro decostruzione,  e 
l’avant-pop degli anni ’90, inteso come citazi-
one/demolizione della cultura popolare sfoci-
ante nel non-sense. Le opere di Justin Peyser, 

ballo che trasmettono riporta a quello che gli 
antropologi definiscono il più antico gesto le-
gato ad un rito sacro, quando ancora si cel-
ebrava la Grande Madre come divinità insita 
nel cosmo e femminile, perché legata all’atto 
del procreare. Molti dei suoi personaggi sem-
brano infatti gravidi, che si tratti di esseri um-
ani metaforici o di oggetti personificati alla 
maniera dei film di animazione. 
Ed è proprio questo legarsi di un personag-
gio all’altro attraverso il ballo che trasforma 
la disperazione della diaspora e del naufra-
gio, che avvicina esseri così differenti tra loro 
e così improbabili. Un sottile senso di ironia 
pervade infatti questa sua scena rendendo la 
stranezza di ogni personaggio una realtà per-
cepita in un modo differente e non una fanta-
sia. Infatti ogni singola soluzione è generata 
da processi logici e da relazioni specifiche. 
In altri termini il suo linguaggio sembra arti-
colarsi attraverso l’estensione estetica di alcune 
figure retoriche: la metonimia per cui prefer-
isce citare un braccio o un cuore al posto di 
una persona, la sineddoche per evocare gli an-
tichi abitanti di Venezia attraverso il cappello 
del doge, e così via procedendo con l’ossimoro 
di una barca che con la propria struttura nega 
il galleggiamento, con il paradosso di una stu-
fa incinta, di un angelo donna, di un vescovo 
senza volto …  Le sculture che compongono 
questa grande installazione sono realizzate 
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welds.  These exaggerated unions, in some 
ways dramatic, constitute their peculiarities.  
The sheet metal are kept together by wide 
welds left rough, with the flame’s burn marks 
visible because as the artist declares, “going 
roaming in the diaspora leaves scars, just as 
their leaning to one side represents their hang-
ing in the balance between two countries.”
Stylistically, they are situated between the 
post-modern of the 1960’s and 1970’s, exul-
tation and deconstruction of empty symbols 
from the dominant consumerist culture, and 
the avant-pop of the 1990’s, understood as ci-
tation of and demolition of popular culture 
resulting in non-sense. The works of Justin 
Peyser present apparently discordant peculi-
arities, yet magically fuse: pain, loss, poetry, 
irony and elegance anchored in giving life a 
perfect melody, made of rhythm and lyricism, 
of repudiation and a sense of belonging.  The 
fact is evident that these characters non longer 
seem inanimate and metal beings, their sur-
faces make one think of a corroded epidermis 
that is still corruptible, of a skin that encloses 
living organisms, that sway in the wind and 
float on the water.  The audience attributes 
feelings to these beings, relating to them in an 
affectionate and intimate way.  It’s as if seeing 
them, people want to take care of them, these 
sculptural creatures exposed to atmospheric 
agents, oxidation and ravages of time.  If there 

of one persona to another through dance that 
transforms the despair of the diaspora and the 
shipwreck, binding beings so different and so 
improbable.  A subtle sense of irony pervades 
this scene, rendering the strangeness of each 
character as an altered reality, not fantasy.  In 
fact, every single solution is generated from 
logical processes and specific relations.  In 
other words, his language is articulated via 
an aesthetic range of rhetorical devices:  the 
metonym cites an arm or heart in place of a 
person, the synecdoche evokes the ancient in-
habitants of Venice through the doge’s hat, 
and from there to the oxymoron of a boat that 
structurally won’t float, and with the paradox 
of a pregnant stove, a female angel and a face-
less bishop….  The sculptures comprising this 
grand installation are realized in sheet metal 
and represent mysterious characters, with-
out face or body, --vacant hulls.  The choice 
not to make use of the usual casting process 
to realize metal sculpture has brought him to 
the meticulous work of deconstruction and 
re-engineering in direct metal. He makes as 
he thinks: in long time frames and large di-
mensions.  The work runs counter current in 
its tendency to miniaturize and dematerialize 
all objects that surround it. To construct each 
of these statues, the artist created a steel rod 
armature.  Then he proceeded to apply vari-
ous metal sheets connected with considerable 
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4. “Channels”: le opere 

Se l’esilio e la diaspora sono temi che pro-
curano stati d’animo vicini al dolore e al 
senso di perdita, le opere della serie “Chan-
nels” sembrano esorcizzare il male e immet-
tere lo spettatore nel consolante canale del 
fluire. Con un gesto sovversivo e regressivo, 
sembrano rimetterlo in contatto con la sto-
ria reale. Anche per questo insieme di opere 
una citazione musicale è d’obbligo, si tratta 
di Brian Eno e del brano cult dell’Ambient 
Music “By This River”, concetti che oscillano 
tra oblio e perlustrazione, staticità e fluire del 
tempo percepito dal corpo e dalla mente, in 
una dimensione che oltrepassa il presente (in 
quanto si identifica con lo  spazio) e connette 
il passato con il futuro. 
Justin Peyser, infatti, concepisce le sculture di 
questa mostra come assemblaggi di elementi 
metallici, stratificazioni di vie di comunicazi-
one, compressione di messaggi, onde cattu-
rate dall’etere e rese solide. I metalli che usa 
sembrano liquefarsi  e mantengono intatto il 
loro senso di duttilità. Ritagli di lastre, a for-
ma prevalentemente di curva, si intersecano 
cercando di invadere il più possibile lo spazio 
circoscritto dell’opera. Nuove forme, salda-
ture e bulloni si addensano o si distanziano 
formando marchingegni capaci di evocare 
una qualche remota funzionalità. L’idea che 

infatti, presentano delle peculiarità appar-
entemente discordanti, ma magicamente fuse: 
dolore, perdita, poesia, ironia ed eleganza si 
fondono dando vita ad una melodia perfetta, 
fatta di ritmo e di lirismo, di denuncia e di 
senso di appartenenza. Ed è evidente il fatto 
che questi suoi personaggi non sembrano più 
esseri inanimati e metallici, la loro superficie 
fa pensare ad un’epidermide corrosa e ancor 
più corruttibile, ad una pelle che racchiude 
organismi viventi, che oscillano al vento e gal-
leggiano sull’acqua. Si tratta di esseri ai quali 
il pubblico  attribuisce sentimenti, relazion-
andosi a loro in modo affettuoso ed intimo. 
E’ come se la gente che li vede volesse pren-
dersi cura di loro, di queste sculture-creature 
esposte agli agenti atmosferici,  all’ossidazione 
e ai segni del tempo. Se può esistere un tes-
to in grado di frapporsi tra lo sguardo dello 
spettatore e l’opera, questo non può che essere 
l’indimenticabile canzone di Leonard Co-
hen intitolata “Dance Me to the End of Love”, 
ripresa dal motivo suonato da un quartetto 
d’archi di musicisti ebrei alla soglia di un for-
no crematorio. 
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mainly curved, they intersect, looking to oc-
cupy as much as possible the space framed by 
the work.  New forms, welds, nuts and bolts, 
gather and spread forming gadgets capable of 
evoking some remote functionality.  The idea 
that arises is that of finding oneself in front 
of a recent archeological technology, histori-
cally distant, but temporally very near.  In 
fact, these objects communicate empathy and 
not distance, human warmth and not abstract 
formalism.  This art could be defined as “re-
sidual”, yet instead of subtraction, it tends to-
ward multiplication and accumulation.  That 
which appears is the mapping in cut steel of 
hyper-connectivity that tends toward a system 
of fractal geometry.  The diverse assemblages 
give life to the overlapping of connective and 
root systems.  Effectively, his works speak an 
archaic language together with a contempo-
rary one.  The megaphones and speakers in-
serted in the maze of metal of certain works, 
like “Mashrabiya” tautologically evidence the 
concept of  “message” contained in each work.  
It’s always an evocation of a potential utter-
ance.  It is a symbol that stimulates the emo-
tional memory from childhood, or the past, 
across common objects that have already 
become archeology.  As if in an echo that so-
lidifies that which is heard and is seen across 
technological prostheses, television, radio, 
stereo and rudimentary computers.  That 

were a text able to interpose the look of the 
viewer and the work, it could only be the un-
forgettable song by Leonard Cohen entitled, 
Dance Me to the End of Love, inspired by the 
off beat motif of a string quartet of Jewish mu-
sicians  at the threshold of a crematorium.

4.  “Channels”:  the works

If exile and diaspora are themes that bring 
us close to pain and loss, the works in the se-
ries  “Channels” seems to exorcize the trouble 
and immerse the viewer into soothing fluid-
ity.  With a subversive and regressive gesture, 
they seem to put us in contact with actual his-
tory.  A musical reference is also needed for 
this group of works, calling to mind Brian 
Eno and the ambient cult tune, By This River, 
concepts that meander between oblivion and 
recollection, static and flowing from time 
perceived by the body and mind, in a dimen-
sion that transcends the present (inasmuch as 
it identifies with space) and connects the past 
with the future.
Indeed, Justin Peyser conceives of the sculp-
tures in this show as assemblages of metallic 
elements, stratifications of ways of commu-
nication, compression of messages, waves of 
captured ether and solid offerings.  The met-
als he uses seem to liquefy and maintain intact 
their sense of ductility.  Cut out of sheets and 
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a qualcosa che non ha mai avuto forma con-
creta, perché riguarda un insieme di relazioni, 
di trasmissioni, e di percorsi spazio- tempo-
rali. Opere come “Brontosauro”, “Cage Match” 
e “Channel”, denunciano, e insieme esaltano,  
equivoci e fraintendimenti attraverso i quali 
si configurano i pensieri e le memorie degli 
esseri viventi. Nello stesso tempo, però, di-
mostrano anche la capacità di tali processi di 
attingere ai contenuti di una memoria colletti-
va e di una memoria genetica. E questo accade 
quando la traccia lasciata dai fatti accaduti ad 
altre persone viene fagocitata e metabolizzata, 
entra a far parte di una memoria individuale 
per essere raccontata, trasmessa o rappresen-
tata anche, se non soprattutto, in ambito es-
tetico. In tutta l’opera dell’artista è comunque 
presente un forte impegno etico, attraverso il 
quale lui si interroga sulla qualità e la verità 
della vita, cercando antidoti contro l’erosione 
della sua essenza.

Francesca Pietracci

ne scaturisce è quella di trovarsi di fronte ad 
una recente archeologia tecnologica, epocal-
mente distante, ma temporalmente ancora 
molto vicina. Di fatto questi oggetti comuni-
cano empatia e non distanza, calore umano e 
non formalismo astratto. Si tratta di un’arte 
che si potrebbe definire “residuale”, ma che, 
invece che alla sottrazione, tende alla molti-
plicazione e all’accumulo. Quella che appare 
è la mappatura di una hyperconnectivity che 
si materializza attraverso elementi di acciaio 
ritagliato immersi nel sistema della geome-
tria frattale. I diversi assemblaggi danno vita 
alla sovrapposizione di sistemi di connettività 
e rivelano un pensiero che si sviluppa trac-
ciando uno schema a rizoma. Effettivamente 
i suoi lavori parlano un linguaggio arcaico e 
insieme contemporaneo. I megafoni e gli al-
toparlanti inseriti nei grovigli metallici di 
alcune opere,  come “Mashrabiya”, evidenzi-
ano tautologicamente il concetto di “messag-
gio” contenuto in ciascuna opera. Ma si tratta 
sempre dell’evocazione di un enunciato po-
tenziale e comunque esclusivamente orale. E’ 
solo un simbolo che stimola la memoria emo-
tiva dell’infanzia, o del passato, attraverso og-
getti comuni diventati già archeologia. Come 
se si trattasse di un’eco solidificata di ciò che è 
stato ascoltato e visto attraverso protesi tecno-
logiche, televisione, radio, stereo e computer 
rudimentali. Ciò che diventa forma si ispira 
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which becomes form suggests something that 
never had concrete form, because it regards 
an amalgam of relations, transmissions, and 
spatial-temporal pathways.  Works like “Bron-
tosauro”, “Cage Match” and “Channel”, expose 
and exalt, crossed-wires and misunderstand-
ings that amount to thoughts and memories 
of living beings.   At the same time, however, 
they demonstrate the capacity of certain pro-
cesses to draw from their contents a collec-
tive and genetic memory.  And this happens 
when the weight of human events is devoured 
and metabolized and  begins to join a per-
sonal memory to be told, transmit and rep-
resented.  In all of the work of the artist there 
is nevertheless a strong ethical commitment, 
through which he wonders  about the quality 
and truth of life, looking for antidotes against  
the erosion of that essence. 

Francesca Pietracci
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Museo Carlo Bilotti - Roma
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Museo Carlo Bilotti - Roma
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Non più alla deriva
Justin Peyser, Aprile 2010

(…) Ho lavorato su scala superiore al naturale. 
E come la scala cresceva, io ricucivo insieme il 
metallo con saldature alquanto spesse, costru-
endo una tessitura di superficie sulla lamiera 
al contrario piatta e sottile. (…) Proseguendo 
nel lavoro, ho cominciato a vestirle con altri 
metalli come il rame, l’alluminio, l’ottone e 
l’acciaio inossidabile. Mi arrendevo al riflesso 
cosi come la forma si arrendeva al contenuto. 
(…)

Dieci figure di Justin Peyser per Ca’ Zenobio 
Teddy Jefferson, New York aprile 2010

Una mattina, verso la fine di marzo 2010, 
l’equipaggio di una grossa cisterna che 
scendeva lungo l’East River, a New York, vi-
cino al Palazzo delle Nazioni Unite, avvistò 
sul lato sud di Roosevelt Island dieci alte fig-
ure di metallo schierate su una collina al di 
sopra delle rovine del vecchio ospedale per 
le malattie infettive. (...) Le figure sono fab-
bricate con lamiera, ma nonostante che sal-
datura e brasatura siano visibili, la modalità 
di assemblaggio non ha qualità industriale. 
Questo assemblaggio è più vicino al lavoro di 
un sarto, di un calzolaio, di un gioielliere, per 
l’interdipendenza accurata delle forme, per 
gli strati diversi, le cerniere e le saldature delle 

lamiere, l’alternarsi ritmico dei giunti e delle 
impronte del martello. (…)

…alla deriva
Roberta Semeraro, Roma Maggio 2010

(…)Quilted landscape è la rappresentazi-
one di un paesaggio trapunto. L’interesse 
per la topografia ritorna a riaffermarsi, ma 
l’elemento che più intriga in questa scultura 
è che nel modellare lo spazio Justin segua più 
una geometria organica che non matematica. 
(…)

Assemblaggio 
Samantha Friedman, New York aprile 2010

 (…) Ciò che è in gioco qui è semmai la storia 
di popoli e luoghi-del modo in cui  l’ambiente 
costruito dagli esseri umani si confronta con 
il panorama naturale.  Queste giunture tra 
antropologia e geografia, architettura e ter-
ritorio, trovano espressione nel lavoro di as-
semblaggio che è al cuore del procedimento 
di Peyser.
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Having a ball again in Ca’ Zenobio
Justin Peyser, April 2010

(…) I worked larger-than-life. As the scale 
increased, I stitched the sheet metal together 
with rather thick welds, building surface tex-
ture on the otherwise flat sheet metal. (…)As 
the work progressed I began to dress them 
with other metals like copper, aluminum, 
brass and stainless steel.  I surrendered to re-
flection as form did to the content.  (…)

Ten figures by Justin Peyser for Ca’ Zenobio
Teddi Jefferson, New York April 2010

A morning in late March 2010, the crew of a 
large tanker moving down New York’s East 
River, near the United Nations, spotted at the 
south end of Roosevelt Island ten tall metal 
figures arrayed on a hill above the ruins of the 
old smallpox hospital. (…)Though the figures 
are fabricated of sheet metal, their mode of as-
sembly does not recall the industrial, despite 
the clear evidence of welding and soldering. 
The assembly is closer to the process of a tai-
lor, cobbler, or jeweler, the careful interlock-
ing of forms, the layering, butting, and seam-
ing of sheets, the rhythms of spot welds and 
hammer marks. (…)

Adrift
Roberta Semeraro, Rome May 2010

(…) Quilted Landscape is, as the title says, a 
quilted landscape. The artist’s interest in to-
pography here reasserts itself.  The most strik-
ing element of this sculpture is the fact that in 
his forging of the space Justin is following not 
a mathematical but rather an organic geom-
etry.(…)

Assembling
Samanta Friedman, News York April 2010

(…) What is at stake is more the history of 
people and place -- of how an environment 
built by humans confronts the natural land-
scape.  These seams between anthropology 
and geography, between architecture and 
terrain, find expression in the joinery at the 
heart of Peyser’s process.  (…)
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Le opere di Justin Peyser costituiscono una 
continuità ideale con i criteri delle collezio-
ni Bilotti presenti  a  Cosenza e a Roma. La 
sua ricerca etica ed estetica è in continuo di-
venire e sembra ispirata ai principi di Pietro 
Consagra, uno degli scultori più radicali e in-
novativi dell’arte plastica della seconda metà 
del Novecento. Anche le opere di Peyser sem-
brano infatti avvicinarsi al concetto di Città 
Frontale, come simbolo di uguaglianza in 
grado di colmare il divario tra arte e vita. E il 
ruolo dell’arte nella città costituisce da sempre 
il suo interesse primario, motivo per cui la sua 
presenza risulta particolarmente appropriata 
al contesto progettuale di Cosenza, sia presso 
il  Museo all’Aperto Bilotti che presso il Palaz-
zo dei Bruzi, nonché alla terrazza del Museo 
Carlo Bilotti di Roma, con affaccio sul Parco 
di Villa Borghese.

Roberto Bilotti Ruggi d’Aragona

Il sentirsi in esilio è un’esperienza che in di-
versa misura tocca ogni essere umano e non 
necessariamente un intero popolo, né si tra-
manda per generazioni, perché l’esilio, in ge-
nerale, coinvolge soprattutto la persona che è 
costretta a viverlo. Ma l’esilio come esperienza 
che tocca un’intera collettività è un fenomeno 
specifico soltanto di alcuni popoli e di alcune 
etnie. Uno degli esempi più eclatanti è quello 
del popolo ebraico e in particolare della Co-
munità ebraica che è vissuta e ha prospera-
to fino alla fine del quindicesimo secolo nel 
Regno delle due Sicilie. Ci chiediamo, allora,  
quali sono i significati, anche kabbalistici, 
dell’esilio e della Diaspora. Quali sono state le 
loro ripercussioni? Come si confronta il mon-
do dell’arte con questa esperienza?

Scialom Bahbout
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The works of Justin Peyser create an ideal 
continuity with the criteria of the Bilotti col-
lections  in Cosenza and in Rome. His ethical 
and esthetic research is continuously evol-
ving  and seems inspired by the principles of 
Pietro Consagra, one of the most radical and 
innovative sculptors of the second half of the 
1900’s.  The works of Peyser seem in fact to 
embrace the equalizing concept of “The Fron-
tal City,” capable of bridging the gap betwe-
en art and life.  And the role of art in the city 
has always constituted his primary interest, a 
motive for which his presence is particularly 
suited for the urban plan of Cosenza, both at 
the Museo all’Aperto Bilotti and at the Palazzo 
dei Bruzi, as well as the terrace of the Museo 
Carlo  Bilotti in Rome, facing the park of the 
Villa Borghese.

Roberto Bilotti Ruggi d’Aragona

The feeling of exile touches every human 
being in different ways; not just whole po-
pulations.  It is not necessarily transmitted 
through generations, because exile, in gene-
ral, concerns only the individual undergoing 
such condition.  But the experience of exile is 
a specific phenomenon that exclusively con-
cerns only some people and ethnic groups. 
Among the most evident examples is that of 
the Jewish people and in particular the Jewish 
community that has lived and prospered in 
Southern Italy until the end of the fifteenth 
century.  We ask ourselves then, even from 
a kabalistic point of view, what is the signifi-
cance of exile and diaspora? What are the re-
percussions? And how does the world of art 
relate to this experience?
						    
	
Scialom Bahbout
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Venezia
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Napoli - Cosenza
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CHANNELS
Galleria Emmeotto
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Galleria Emmeotto
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Mask-scape, 2009, 56x127x8cm, acciaio e legno
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Channels, 2010, 149x137x4cm, acciaio
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Template for symbols, 2010, 58x76cm, alluminio
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Template for erasure, 2010, 58x76cm, alluminio
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Brontosauro, 2010, 70x80cm, alluminio
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Quilted landscape, 2008, 49x51x10cm, acciaio
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Mapcase, 53,5x51x5,5cm, 2013, acciaio
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Acrobatic plate, 2012, 51x51cm, acciaio e filo
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Memkin, 2008, 66x91x33cm, acciaio
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Cage match, 2008, 94x73,5x73,5cm, acciaio
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Mashrabiya, 2010, 104x93x14cm, acciaio
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 SELECTED PUBLICATIONS
Rosita Gangi, “La Danza di Justin Peyser,” Il Quotidiano  Sep-
tember 11, 2012
Paola de Ciuceis,  “Peyser, Forme e immagini che raccontano 
una diaspora,” Il Mattino,  September 14, 2012
Clarissa Ricci Welshman,  “Justin Peyser, Ca’ Zenobio,” Sculp-
ture Magazine” 30:2 (March 2011), p. 70. 
Samantha Friedman, Teddy Jefferson & Roberta Semeraro,  
“Alla deriva”. Sculture. Venice, 2010.   
 Giulia Bruno, “Drifting Works,” DDN Design Diffusion News, 
September 2010, 40-42.  
“’Alla deriva’, sculture di Justin Peyser,” Il Gazzettino, 30 July 
2010.
Silvia Zanardi. “Derive e un unico approdo: Venezia,” Giorno 
& Notte, 20 July 2010. 
 Elviro di Meo. “La diaspora dei segni arriva a Venezia,” 
L’Opinione delle Libertá, 22 June 2010. 
“Alla deriva, sculture di Justin Peyser,” AIDA News, 15 June 
2010. 
 Antonella Iozzo. “Justin Peyser. L’anima scultorea del presente 
anteriore,” BluArte, June 2010. 
Antonella Iozzo. “Il metallo è la mia nuova tela,”   interview 
with Justin Peyser, BluArte, June 2010. 
Giuseppe Ortolano. “Da New York a Palazzo Zenobio,” Il Ven-
erdi di Repubblica, 2010.
Noah Rosenberg. “Community Builder,” LIC Magazine, Janu-
ary 2010.
Marco Agostinelli,” ... alla deriva,” a poem about the work of 
Justin Peyser, 2009. 
Colin M. Graham, “Guild Hall’s 71st Annual Members Show 
Puts An Awe Inspiring Array Of Artists On Display,” Hamp-
tons.com, Summer 2009. 
Marty Baker, “Focus on Welded Sculpture with Justin Peyser,” 
The World of Welding, Fall 2006. 
 
Films:
Marco Agostinelli, ...alla deriva, Italy, 2010.       
Marco Agostinelli, Kaleidoscope, Italy, 2010.    

Justin Peyser is from Livingston, New Jersey.  He studied Vis-
ual & Environmental Studies at Harvard College, and Painting 
at the Art Students League of New York and the Accademia di 
Belle Arti in Bologna, Italy.    He lives and works in New York 
City.
 
SELECTED SOLO EXHIBITIONS
2013          
“Diaspora/Alla Deriva IV”    Museo Carlo Bilotti, Rome, Italy.  
Curated by Francesca Pietracci.
“Channels” Galeria Emmeotto, Rome, Italy.     
Curated by Francesca Pietracci.
2012-13       
Museo all’Aperto Bilotti (MAB) Cosenza, Italy.       
Curated by Francesca Pietracci.
2012          
“Diaspora”       Palazzo Arti Napoli (PAN), Naples, Italy.       
Curated by Francesca Pietracci.
Civic Museum of Castel Nuovo-Maschio Angioino, Naples, 
Italy.     
Curated by Francesca Pietracci.
2010         
 “Alla Deriva”     Ca’ Zenobio, Ex-Collegio Armeno, Venice, 
Italy.   
Curated by Roberta Semeraro.    
 
SELECTED GROUP EXHIBITIONS
 2012           
Neoteric Fine Art,  “Amagansett Audiovision Festival,” East 
Hampton, NY.  
Curated by Scott Bluedorn.
2010          
“Il Cortilone Mostra Internazionale d’Arte Contemporanea,” 
10th Edition, Sorano, Italy.   
Curated  by Chris Warren. 
2009          
Space Greene, “Justin Peyser and Ruggero Vanni,” SoHo, New 
York City.   
Curated by Ruggero Vanni.
Guild Hall,  East Hampton, NY.  Honorable mention, selected 
by MoMA 
Curator Jodie Hauptman,  for “Bullish.” 
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