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Our environment is a variable, permanently edited con-
struct of asserted realities, social conventions, implement-
ed codes. A construct that is under pressure to function with-
in certain norms, conceptions, expectations and equilibria; that 
only becomes visible as such through its glitches and errors.

My artistic work explores the fragility, the tension, the balance or even the 
dissonance, the contradiction of these networks of states, processes and 
places in which we live. Places of existence, of being outside and going 
out; of staging and negotiation; of transmission and rebellion; of cul-
tural boundaries and co-existences; of tailor-made and consciously set 
messages, of provocation and rebuke; of shock, of home and of leaving.
The focus here is on enabling an immediate, haptic experi-
ence of the art object that is simultaneously questioned by it. 
My work attempts to irritate the structures and mechanisms of 
these places and constructs, to reveal their mechanics and to ex-
pose their inherent, by absurd wit. It plays with formulas and breaks 
in the production and staging of cultural goods, the art markets 
and the design-or in the textile industry. Through small but ef-
fective manipulative interventions and the reversal of the utili-
ty values of my objects, it deconstructs material attributions and 
empty runs of collective cultures of memory and tradition. Socio-cul-
tural and socio-political problems are thus placed in an abstract, 
critical, but also playful, challenging and provocative social light.
To the extent that my artistic work reflects complex and multi-lay-
ered social phenomena, their different levels, perspectives and dif-
ferences, I work with different media forms. As little as there can 
be one true view of the world, so much do my works refuse a sin-
gle view, but present themselves in several media perspectives. 
Mostly located between sculpture, installation and photography, 
their entirety is realized as works of art between these media, not 
only as sculpture or installation, but also through their haptics, their 
literal points of contact, in the context of their specific spatial envi-
ronment, in the photographic staging. The photographs assembled 
in this portfolio thus represent integral components and essen-
tial facets of the artworks depicted. They are not mere documenta-
tion, but the supporting element of their construction and staging.
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ARTIST STATEMENT 

 
Unsere Umgebung ist ein variables, permanent bearbeitetes Konstrukt aus behaupteten Realitäten, sozialen 
Übereinkünften, implementierten Codes. Ein Konstrukt, das unter Druck steht, in bestimmten Normen, Vorstel-
lungen, Erwartungen und Gleichgewichten funktionieren zu müssen; das als solches erst durch seine Glitches 
und Errors sichtbar wird.

Meine künstlerische Arbeit erforscht die Fragilität, die Gespanntheit, die Balance oder auch die Dissonanz, den 
Widerspruch dieser Netze aus Zuständen, Prozessen und Orten, in denen wir leben. Orten der Existenz, des 
Außen-Seins und Aus-Sich-Gehens; der Inszenierung und Verhandlung; der Tradierung und des Aufbegehrens; 
der kulturellen Grenzen und Ko-Existenzen; der maßgeschneiderten und bewusst gesetzten Botschaften, der 
Provokation und des Zurechtweisens; der Erschütterung, der Beheimatung und des Verlassens.

Ein unmittelbares, haptisches Erleben am Kunstobjekt zu ermöglichen, das durch dieses gleichzeitig hinterfragt 
wird, steht dabei im Vordergrund. Meine Arbeit versucht, die Strukturen und Mechanismen jener Orte und 
Konstrukte zu irritieren, ihre Mechanik zu offenbaren und den ihnen inhärenten, absurden Witz freizulegen. Sie 
spielt mit den Formeln und Bruchstellen in der Produktion und Inszenierung von Kulturgütern, sei es in den 
Kunstmärkten, in der Design- oder in der Textilindustrie. Durch kleine aber wirkungsvolle manipulative Eingriffe 
und die Umkehrung der Gebrauchswerte ihrer Gegenstände, dekonstruiert sie materielle Zuschreibungen und 
Leerläufe kollektiver Erinnerungs-und Tradierungskulturen. Soziokulturelle und gesellschaftspolitische Prob-
lematiken werden somit in ein abstrakt-abstrahiertes, kritisches, aber ebenso spielerisches, aufforderndes und 
provokativ soziales Licht gerückt.

In dem Ausmaß, in dem mein künstlerisches Schaffen komplexe und vielschichtige gesellschaftliche Phänomene, 
ihre unterschiedlichen Ebenen, Perspektiven und Differenzen reflektiert, arbeite ich mit verschiedenen medialen 
Formen. So wenig, wie es den einen wahren Blick auf die Welt geben kann, so sehr verweigern sich auch meine 
Arbeiten nur einem einzigen Blick, sondern stellen sich in mehreren medialen Perspektiven dar. Meist angesie-
delt zwischen Skulpturalität, Installation und Fotografie, realisiert sich ihre Gesamtheit als Kunstwerke zwischen 
diesen Medien, nicht nur als Skulptur oder Installation, sondern auch durch ihre Haptik, ihre buchstäblichen 
Berührungspunkte, im Kontext ihrer spezifischen räumlichen Umgebung, in der fotografischen Inszenierung. Die 
Fotografien, die in diesem Portfolio versammelt sind, stellen demnach integrale Bestandteile und wesentliche 
Facetten der abgebildeten Kunstwerke dar. Sie sind nicht bloße Dokumentation, sondern tragendes Element 
ihrer Konstruktion und Inszenierung.
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Die Ausstellung „THEY ASKED ME TO RUN – I SAID NO“ verfolgt das Konzept einer fiktiven, musealen Schau. 
Meran behauptet die penibel inszenierten Objekte sind Funde aus der Jetztzeit, werden aber aus dem Blickwinkel der 
Zukunft textlich beschrieben und rezipiert. Die Ausgrabungen und Gipsabgüsse von Alltags- und Kunstobjekten (u.a. von 

Luftpolsterfolie oder einer Wäscheleine) werden also einem zukunftsarchäologischen Blick unterzogen. Man fragt sich: 
„Wie würden Funde in der Zukunft aussehen, und wie würden wir möglicherweise darüber schreiben und denken?“ 

Die Texte sind zentraler Bestandteil der Ausstellung, da sie ein Hybrid aus Fakt und Fake sind.



Ausstellungstext

In der Jungsteinzeit, fachsprachlich das Neolithikum genannt, manifestiert sich 
erstmals sesshaftes Leben in dorfähnlichen Strukturen. Häuser aus Wänden und 
Fenstern, aus einer 30.000 Jahre zurückliegenden Zeit bilden einen entschei-
denden Schritt in der Menschheitsgeschichte. Sie trennen das Private vom 
Öffentlichen und suggerieren in einer Gesellschaftsform Eigentum, öffentliche 
Angelegenheit und Distanz.

So war es bereits der Medienphilosoph Vilém Flusser, der meinte Fenster seien 
„die höchste Errungenschaft der Sesshaftigkeit“. Diese phänomenologische Be-
trachtung der Architektur zeigt die ersten Grundpfeiler unserer heutigen Leb-
ensweise. Wände hatten die Funktion, die drei Räume der Wirtschaft, der Politik 
und der Theorie zu trennen und den Verkehr zwischen diesen drei Daseinsbere-
ichen zu regeln. Häuser bieten Schutz, Besitz und Platz für neue Objekte, wie 
Errungenschaften aus der Keramikproduktion.

Die Ausstellung „They asked me to run – I said no.“ präsentiert einen 
exemplarischen archäologischen Nachweis von Funden rund um den Wie-
ner Schwarzenbergplatz. Diese erstmals gezeigte Sammlung umfasst Alltags-
gegenstände, Post-Internet Keramiken, Verpackungsmaterialien und vermut-
liche Kunstobjekte der Zukunfts-Archäologie. Symbolische Bedeutung wurde 
- wie bereits im Neolithikum - auf kulturelle Objekte übertragen. Die teils frag-
ilen Exponate der Ausstellung eröffnen die flexible Strukturalität des Materials, 
befüllen, erweitern und beenden seine Räumlichkeit, machen das Schützende 
oder Sichernde selbst zu zerbrechlichen Gegenständen. Diese werfen auch ge-
sellschaftliche und kulturelle Fragen auf: Wie schnell kann aus Schutz Unsicher-
heit werden? Wie sicher ist die Sicherheit? Was schützt das Schützende? Wann 
wird das Schüt- zende zu etwas, was einengt, einfasst und unverrückbar ist?



DIE STEPPDECKE VON KRITZENDORF
sculpture  (348 x 217 x 64 cm) concrete, plancet

2018

145x100 cm (ursprünglich vermutlich 200x140 cm)
Füllung 70% Seide 30% Schurwolle
Bezug: Edel-Fibranne, 80% Viskose, 20% Polyamid Vermutlich durch zu 
heißes Waschen eingegangen
Datierung: 1990-1991
Fundort: Niederösterreich, Strombad Kritzendorf



„Die Steppdecke von Kritzendorf“: Diese Halb-Freile-
gung der gefundenen Decke aus dem Strombad Krit-
zendorf in Niederösterreich, stellte die moderne For-
schung lange Zeit vor ein Rätsel. Das Haus, in dem das 
Objekt freigelegt wurde, stammte bereits aus dem Jahr 
1929. Weitere Untersuchungen haben aber ergeben, 
dass die Steppdecke erst Anfang der 1990er Jahre 
produziert wurde. Der Fund ist insofern erstaunlich, als 
die Produktion des Textils als sehr hochwertig einzu-
stufen ist und das Produkt vermutlich für die kühle 
Jahreszeit konzipiert worden ist, was für ein Sommer-
haus eher untypisch erscheint. Durch die gängige 
Daten-Cloud-Analyse wurde 2017 die Firma „Grüne 
Erde“ - ein österreichisches Unternehmen mit ehe-
maligem Sitz in Scharnstein im oberösterreichischen 
Almtal - mit 98%-iger Wahrscheinlichkeit als Produk-
tionsort ausfindig gemacht. Die ursprüngliche Größe 
hat vermutlich 200 x 140 cm betragen, doch wurde 
das Textil-Objekt mit ziemlicher Sicherheit bei 95° ge-
waschen, was aufgrund der Füllmaterialien von Seide 
und Schurwolle zu einer erheblichen Verkleinerung 
der Maße geführt haben muss. Das aktuelle Maß be-
misst sich auf rund 145 x 100 cm. Leider sind aufgr-
und des heißen Waschvorgangs viele Spuren verloren 
gegangen. In jahrelanger Kleinarbeit ist es nun den-
noch gelungen, die Steppdecke von Kritzendorf mit 
einem Gesamtgewicht von über 300 Kilogramm, erst-
mals einem breiten Publikum zugänglich zu machen.



Kunstverpackungen

Besonders das Gebiet rund um den Schwarzenbergplatz, ins-
besondere die Hegelgasse und die Schwarzenbergstraße, ha-
ben sich als Hotspot vieler Funde herausgestellt. Auffallend ist 
eine hohe Anzahl von ausgegrabenen Verpackungsmaterialien 
aus dem Kunstbetrieb. Damals wurden viele Objekte wie Fo-
tografien, Malereien, aber auch Skulpturen mit weichen Mate-
rialien wie etwa der sogenannten „Luftpolsterfolie“ geschützt. 
Diese waren meist aus mindestens zweilagiger Kunststofffolie 
und wurden zum Verpacken leicht zerbrechlicher Gegenstände 
(Polsterung), zur Isolierung oder zur Hohlraumfüllung benutzt.

Die Luftpolsterfolie wurde bereits 1957, eher zufällig von den 
beiden Ingenieuren Alfred Fielding und Marc Chavannes in 
einer Garage in Hawthorne (New Jersey) erfunden. Für die 
Forschung bis dato ungeklärt ist, warum in der Zeit des Post-In-
ternets viele Luftposlterfolie-Fanseiten online zu finden waren. 
Diese beschäftigten sich meist mit einer besonderen Eigenheit: 
dem manuellen Zerplatzen der Luftblasen, was stets einen klein-
en Knall verursachte. Daher rührt auch der umgangssprachliche 
Begriff Knallfolie. Die Luftpolsterfolie hatte auch als „Humble 
Masterpiece“ im New Yorker Museum of Modern Art als De-
sign-Exponat Eingang gefunden. Warum jedoch am Schwarzen-
bergplatz so eine große Menge an Luftpolsterfolien gefunden 
wurde, ist ungeklärt. Es ist dennoch naheliegend, dass sich Kun-
stproduktionsstätten in dieser Gegend niedergelassen hatten.





Styroporflocken, Verpackungschips

Die sogenannten Verpackungschips stammen aus der Familie der Transport-
verpackungen. Die Aufgabe bestand wohl darin, verschiedene dreidimensio-
nale Waren zu schützen und dabei möglichst geringe Kosten zu verursachen. 
Wichtige Aspekte waren das Handling der Verpackung sowie der verpack-
ten Ware und die Entsorgung, außerdem die Eignung für Retouren und die 
Schonung von Ressourcen (kein Missverhältnis von Verpackung zur Ware).



Bei diesen Objekten handelt es sich um sogenannte Wäscheleinen (- die Bezeichnung für) ein langes Seil, welches zum Trocken von ge-
waschener Kleidung verwendet wurde. Als Befestigungspunkte für Wäscheleinen wurden in Wänden montierte Haken (für Innen- und 
Außenmontage), Bäume oder Pfosten verwendet. Untersuchungen ergaben, dass bei der Außenmontage die Leinen in etwa 1,50 bis 2 
Meter Höhe angebracht wurden, um Verschmutzung der zum Trocknen aufgehängten Wäsche infolge von durch Bodenberührung op-
timal zu vermeiden. Besonders interessant erscheint aus heutiger Sicht die die Kombination der Materialien: das Naturmaterial Sisal, ein 
Gummi-Mantel mit Polypropylen-Kern, bzw. mit Stahl-Kern. Die vorliegenden Funde weisen allesamt eine Stahleinlage auf, welche dau-
erhaft sehr belastbar und dehnbar war. Dennoch war es möglich, dass der Gummimantel durch Korrosion etwa versprödet. Die bis zu 30 
Meter langen Seile wurden von Maschinen aufgewickelt und verweisen auf eine lange Tradition von Wickelsystemen und Wickeldesigns

plastik-wÄscheleine mit stahleinlage

22 x 5 x 4 cm
Datierung: 2018
Fundort: Wien, Schwarzenbergplatz
Produktionsort: vermutlich Deutschland, Landscheid Schulstraße 2018



Beside the possibility to create an installation at a puplic 
showroom at one of the most frequented places in Vienna 
I used the opportunity to organize an artist talk with seri-
ous and ironic views and reflections on one’s own real and 
digital existence: How will we remember our fellow hu-
man beings in the near future? During the walk, we reflect-
ed on topics as iconographically charged forms of mem-
ory and the questioning of representation methods. Can 
our data acquire a life of their own after their death, or, to 
put it another way, could a digital, individual avatar be pro-
grammed from the bundling of all personal data, which 
acts like the real self on the basis of artificial intelligence?



DAS GRABTUCH VON MERAN
installation  (348 x 217 x 64 cm) Showroom Metro-

station U3 Volkstheater Vienna 2018



untitled (but cut) yoga mat 

installation (61 x 180 x 0,4 cm) Heldenplatz Wien 
2016/17





Fragile – do not lay flat

2 plaster-sculptures out of art packaging/ various arrangements
(20x18/23x20cm) 

2018





Werktext 
Gips- und Betonskulpturen 

Was passiert, wenn Verpackungsmaterial für filigrane, zerbrech-
liche Gegenstände selbst zu einem zerbrechlichen Gegenstand 
wird? Wenn es von dem geschützt werden muss, aus dem es her-

vorgegangen ist?

Meine Gips- und Betonskulpturen invertieren das Prinzip der Ver-
packung und des Verpackt- Seins. Sie erkunden die flexible Struk-
turalität des Verpackungsmaterials, befüllen, erweitern, beenden 
seine Räumlichkeit, machen das Schützende oder Sichernde selbst zu 
zerbrechlichen Gegenständen, zu Objekten, die die Beschädigung, 
die Zerknitterung, die Zerklüftung bereits in sich tragen. Sie machen 
das Gesicherte, das Verpackte zu etwas Unentwirrbarem, Mono-
lithischem, das gerade deswegen auf schwierigem Boden steht.

Diese Arbeiten sind geprägt von einer starken, rauen, une-
benen Stofflichkeit, einer eigentümlichen Haptik, mitunter pur-
er Massivität. Und dennoch wohnt ihnen allen die Zerbrechlich-
keit und Porosität eines jeden Baustoffes inne. Dies wirft auch 
gesellschaftliche und kulturelle Fragen auf: Wie schnell kann 
Schutz zu Unsicherheit werden? Wie sicher ist die Sicherheit? 
Was schützt das Schützende? Wann wird das Schützende zu et-
was Einengendem, Einfassendem und absolut Unverrückbarem?





family portrait

plaster-sculptures of art photography packaging
(34x24/14x10/30x20cm) 
2018



untitled (but heavy) piece which looks like 
art right away

cement, ropes, various arrangements (32x22,5x7,5) 
2018





Concrete Balance

cement, ropes, (23x15x17) 
2018



1,38 g/cm³ vs. 2,62 – 2,84 g/cm³

marble, japanese plastic box (21,4 x 14 x 5 cm)
2016



“ (...) Das Fasziniertsein von der 
Ästhetik des Alltäglichen und der 
Schönheit massenproduzierter For-
men beeinflussen seine Werke 
maßgeblich. Für die diesjährige YAA 
(Anm.: YOUNG ART AUCTION
2016/ 21er Haus Wien) hat er eine 
besondere Skulptur geschaffen. Mer-
an hat den Luftraum einer Lebens-
mittelverpackung mit hochwertigem 
Marmor gefüllt. Das Leichte kontras-
tiert mit dem Schweren. Das Unmate-
rial gegen das Material, das seit Jahr-
tausenden die Bildhauerei definiert. “

(Josephine Reinisch und Raimund Deiniger;
„Der Wiener“ Dezember 2016) 





CASO4 UND ANDERE DAZUGEHÖRIGE 
SYMBOLIKEN

plaster (5cm x 10cm x 10cm), styrofoam (60x125)
2017



Gerberhaus/Fehring 2018



1440 MINUTES SCULPTURE

installation at “das weisse haus- open studio day” 
iPhones out of paper/wood

Box out of wood/ mirrors (60 x 40 x 40 cm)
2017





INTERVIEW WITH 
DAS WEISSE HAUS

“ (...) During my residency in Japan I started to work with-
in the context of packaging and everyday spatiality. There-
fore, I made for example a package with a standardized vol-
ume carved out of marble. This was the starting point to deal 
with the reversion of materiality and the new codification of va-
lence of objects in combination with digitization processes. 
Everyday things that surround us may seem banal but actual-
ly they are fascinating in their form and artistic quality. The ex-
perience of contact is of great importance as well – objects and 
materials which evoke the desire to be touched and vice ver-
sa. The moment of immediate experience is decisive for my ar-
tistic practice. For me, an artwork should have two qualities, on 
the one hand the emotional level alongside the first blunt con-
tact, and on the other hand, the context and theoretical back-
ground. And then there are questions like do we need both? 
How can you transmit it to the participants? Consequently, my 
work is very thought-out but also bares a moment of chance (...). “ 
									       
	



YOU ONLY LIVE ONLINE

object- iphone 3, bananas, lemons,
plastic bowls, vinyl colors

2014



Are the  kids alright? 

iPhone packaging, silicone, various arrangements  
2017





Carpets have the pow-
er of defining a room. 
They create an invisible 
space just by being 
rolled out. The simple 
manipulation of „de-
stroying“ the cultural 
object by painting half 
of it with varnish, trans-
forms the rug into an 
art piece or it is it just 
the presentation and 
connotation that en-
able that?

oriental rug

installation (3,5 x 1 m) varnish
2015



furry varnished coat

installation. fur coat,varnish
2015



house of cards on a carpet

installation: printed carpet on paper (140x 90 cm) iPhone 5 
(backside- screenless) out of paper/wood
2016



In this installation multiple layers of interpretations can be 
found. Firstly, the carpet pretends to be out of a textile materi-
al but it is printed on paper. There is one water mark which was 
badly photoshopped to have a connection to the digital world. 
A digital picture is based on pixels like a carpet on knots. The 
twenty-three iPhones are made out of wood and paper, based 
on the artist’s personal mobile. They are arranged like a play-
ground for children as if they would have played house of 
cards on it. When you walk around the work, you realize the 
iPhones have no screens, they are built out of the backsides. 
Even though it was not necessarily intended, people started to 
arrange the phones differently while displayed in a group show 
in Japan (“WIP” exhibition- Geidai Tokyo University of the Arts). 
This movement fits perfectly to similar work of the art-
ist. Is it allowed to touch the artwork and what form of rep-
resentation is needed for it to be seen as untouchable art?



In spring 2016 Meran was asked to present 
his work in the 8x8 space in Toride, Japan. 
Usually, artists present their paintings and 
pictures there because the small room is seen 
as a display of two dimensional work. There-
fore, he came up with a special project called 
THE GREATEST ART SHOW ON EARTH for 
this specific art space. He could have put any 
object inside it and everybody would have 
immediately started to think about it and 
questioning it if it is art or what it is about. 
Meran’s work addresses this art theoretical 
question of the connotation of art spaces. 
This discussion is not very popular in Japan, 
so people were curious and confused with 
the concept of „showing something by not 
showing something.“ You think the title is a 
little exaggerated? Well, the „art“ you will see 
is as good as you are imagining it. So you 
better take it seriously.

THE GREATEST ART SHOW 
ON EARTH

 
adhesive foil
8x8 space, Toride Japan
2016



Instruction:

Stand in front of the black frame. Feel the gravity and 
get in contact with the ground.  Observe the black 
spot on the wall.

Relax and get comfortable. Take some deep breaths 
and concentrate on the black spot. Try to see this 
white space around you as a metaphor of your inner 
self. Imagine what really touches you. It could be 
anything you have seen or experienced before. Or 
just imagine the greatest personal desire you can 
think of. Everything is possible.

Everything is allowed. Enable your mind to be wild 
and passionate. The magic which is happing be-
tween our ears is just for you and your mind. Try to 
make out the most of this situation. Isn’t art the great-
est thing on earth?



In Meran’s hometown there is one partic-
ularly street which he always called „the 
street of horror” as a child referring to the 
typically Austrian seventies architecture. 
Two dozens of years later, he took a simple 
series of analog pictures, showing these 
houses with neither windows nor doors. 
The technical process (analog taken, but 
digitally scanned and edited) is a comment 
on the indefensible truthfulness of analog 
pictures.

Houses without windows

analog photography series
2015-2016 (ongoing)





CARS WITHOUT WHEELS 

analog photography series
2017 (ongoing)



In a country with a very high degree of mobility, the car appears to be an indispensable element of mobility, especially in rural areas. This 
circumstance served Meran as an inspiration. The cars, whether old or new, beautiful or ugly, are all missing the wheels. Possible future 
scenarios from films and comics meet the supposedly accustomed reality that the images radiate. Our perception tells us something is 
not right. The fragile state of suspense in connection with the analogous aesthetics rightly negotiates issues of temporality, technology 
and reality constructions.



Which simple materialized possibili-
ties do you have as an artist to express 
complex and immaterial things? This 
leading question of art in general car-
ries much of Meran’s attention.  In his 
photography series SPERM SCULP-
TURES he tries to get to the bottom 
of it. Where does the construct of sex 
start and end? After loving someone, 
the only thing left is often just a tissue 
on the floor. It’s sad to trash them, they 
resemble a daily life sculpture. so They 
were photographed by an analog 
snapshot camera, without any editing, 
to show them in the most authentic and 
simple way.

SPERM SCULPTURES
 
analog photography series
2015 (ongoing)



untitled (but sexy) food I, II

2x digital print on acrylic-glas 20x30cm 
2014
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