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I: MAX WEILER WÄHREND DES 
NATIONALSOZIALISMUS

Nikolaus Hagen (Innsbruck):

Die Rolle Max Weilers in der Tiroler Kunstpolitik 
der NS Zeit.
Schon im Jahr 1980 attestierte Sieglinde Hirn der Tiroler Künstlerschaft in den Jah-
ren 1938–1945, sie habe in ästhetischer Hinsicht keinerlei Anpassungsschwierigkeiten 
an ein nationalsozialistisches Kunstideal gehabt. Vor wenigen Jahren stellte Günther 
Dankl erneut fest, dass sich die Mehrheit dem damaligen Kunstgeschmack problemlos 
angepasst habe. Diese beiden Befunde lassen sich ohne weiteres auch auf das Feld 
der Politik ausweiten. In keinem kulturellen Feld ging die Anpassung an die neuen poli-
tischen Verhältnisse schneller und reibungsloser vor sich als in jenem der Bildenden 
Kunst. Tatsächlich kann man hier von einer „Selbstgleichschaltung“ sprechen. Bereits 
Anfang Juni 1938 löste sich die Mehrzahl der Tiroler Künstlervereine in vorauseilendem 
Gehorsam auf. Ihr Vermögen sowie die Mitgliederbasis gingen auf den einzig verblie-
benen Verein bildender Künstler unter kommissarischer Leitung von Ernst Nepo über. 
Nepo waltete unmittelbar nach dem Anschluss als Kunstreferent im Gaukulturamt. 

Nach der Einführung der Reichskulturkammergesetzgebung in Österreich wurde er 
zum Landesleiter der Reichskammer der bildenden Künste sowie zum stellvertreten-
den Kulturamtsleiter im Gaupropagandaamt ernannt. Zugleich leitete er eine in Inns-
bruck neu eingerichtete „Werkstelle“, die unter anderem als Schulungsort diente. Ver-
treten wurde Nepo in seinen Funktionen durch Max Esterle. Nachdem Nepo ab 1939 
Wehrdienst leistete, übernahm Esterle die geschäftsführende Leitung der Kammer. 
Die Tätigkeit der Landesstelle und ihrer Werkstelle wurde durch die NS-Führung ent-
sprechend positiv wahrgenommen und gefördert. Im August 1939 besuchte Gauleiter 
Hofer etwa gemeinsam mit Oberbürgermeister Egon Denz und Bürgermeister Ed-
mund Christoph die „Werkstelle“. Besonderes Interesse zeigten die Besucher einem 
von Nepo organisierten Freskomalkurs, an dem damals auch Max Weiler teilnahm. 
Ab 1940 firmierten die Jahresausstellungen der Tiroler Künstlerschaft als offizielle 
„Gaukunstausstellung“ unter kuratorischer Leitung von Max Esterle. Vertreten waren 
beinahe alle prominenten Kunstschaffenden aus Tirol und Vorarlberg sowie Südtirol. 
Ausnahmen, wie etwa Alfons Walde, waren rar. Die Prämierungen verdeutlichen das 
damalige Kunstideal im Gau. 1942 gingen die ersten vier Preise in der Kategorie Male-
rei an Hubert Lanzinger, Oskar Wiedenhofer, Albert Stolz und Max Weiler.

Über den Vortragenden:
Nikolaus Hagen, Zeithistoriker, Assistenzprofessor am Institut für Zeitgeschichte der Universität Inns-
bruck. Forschungsschwerpunkte: Nationalsozialismus und Holocaust, Displaced-Persons-Forschung, 
Regionalgeschichte.

Hannes Obermair (Bozen):

Doppelt verstrickt? Wie die Südtiroler Künstlerschaft 
gleich zwei Diktaturen zugearbeitet hat.
Ungeachtet immer noch bestehender Opferthesen macht eine nüchterne Analyse 
der Südtiroler Kunstszene zwischen 1922 und 1945 deutlich, wie sehr die Zustim-
mungsbereitschaft zahlreicher Exponenten des ästhetisch-intellektuellen Felds 
gegenüber dem Faschismus Mussolinis und dem Nationalsozialismus Hitlers aus-
geprägt war. Nur wenige Südtiroler Künstler*innen entzogen sich den Angeboten 
beider Regimes, die militärisch aufgeladenen Führerkulte mit den Mitteln der Kunst 
propagandistisch zu fördern. Die Mitwirkung an Ausstellungen, die Entgegennah-
me von Ehrungen und Preisen und die damit verbundenen Prestigegewinne stellten 
hierbei wichtige Attraktionsfaktoren dar. Manche der Akteur*innen bedienten mit 
ihren Arbeiten sogar beide Faschismen. Handelte es sich in vielen Fällen um schlich-
ten Opportunismus bzw. Mitläufertum, so gibt sich bisweilen auch eine völlige ideo-
logische Übereinstimmung mit den expansionistisch-rassistischen Zielen der beiden 
Achsenmächte zu erkennen. Ebenso erstaunlich wie aufschlussreich ist auch die Zeit 
nach 1945 – nach der Befreiung vom Nazifaschismus gab es in Südtirol keinerlei Be-
reitschaft, die eigene Verstrickungsgeschichte auch nur ansatzweise aufzuarbeiten. 
Im Gegenteil, bis in die jüngere Gegenwart dominieren exkulpierende Sichtweisen, 
die insbesondere vom offiziösen Verein des „Südtiroler Künstlerbunds“ vorange-
tragen werden – zahllose seiner Gründungsmitglieder waren ehemalige Faschisten 
oder Nationalsozialisten, denen von der Vereinigung über die Jahre verharmlosende 
Monografien gewidmet wurden.

Über den Vortragenden:
Hannes Obermair, Dr. phil., FRHistS, Senior Researcher (Philosopher-in-Residence) an Eurac Re-
search Bozen, Historiker und Ausstellungskurator. Interessensschwerpunkte: Mediävistik, Faschismus 
und Nationalsozialismus, Public History.

I: MAX WEILER NACH DEM 
NATIONALSOZIALISMUS

Florian Waldvogel, Philipp Zitzlsperger (Innsbruck):

Historischer Realismus: Ikonografie und Stil des 
Porträts von Hermann Mitsche.
Im Zentrum des Vortrags steht das von Max Weiler gemalte Porträt Hermann Mitsches 
und ein Brief von Max Weiler an Maria Mitsche, Witwe des Porträtierten, frankiert am 
20. Mai 1946. In seinem Schreiben legt Weiler ein interessantes Selbstzeugnis ab über 
Aufgabe und Motiv des Mitsche-Porträts, sowie über seine eigene, des Künstlers Mo-
tivation. Besondere Aufmerksamkeit verdienen seine Auslassungen über die ins Bild 
eingebrachte Wehrmachtsuniform, deren Darstellung unmittelbar nach Kriegsende 
aufhorchen lässt. Interesse erregt diese Synthese von Bild (Porträt) und Wort (Brief) 
nicht nur hinsichtlich biografischer Bezüge zu Weiler und Mitsche. Der Fokus liegt 
nicht allein auf der Rekonstruktion von Weilers politischer Orientierung vor und nach 
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1945. Vielmehr ist es auch darum zu tun, das 
– in der Weiler-Forschung bislang unbeach-
tete – Mitsche-Porträt in der Geschichte der 
Kunst Österreichs und Deutschlands unmit-
telbar nach dem Zweiten Weltkrieg zu ver-
orten. Es geht – wie es Jutta Held (Kunst und 
Kunstpolitik in Deutschland nach 1945, Berlin 
1981) treffend formulierte – um das System 
der Kunst nach 1945, das kollektiven Anteil 
an der Schaffung visueller Symbole der Ver-
ständigung hatte. Vor diesem Hintergrund 
ist der Versuch zu unternehmen, Weilers Mit-
sche-Porträt in einer Zeit zu verorten, da sich 
die (Porträt)Kunst mit ihrer visuellen Symbol-
sprache neu orientieren und aufstellen muss-
te. Zu dieser Verortung im Kunstsystem zäh-
len für die Analyse verschiedene Akteure, die 
neben dem Künstler und seinem Modell auch 
und gerade die Kunstszene der Zeit, ihre Or-
ganisationen, publizistischen Diskurse in Mu-
seen und der sich neu ausrichtenden Galerie-
szene betreffen. Kurz gesprochen versucht 
der geplante Vortrag eine Strukturanalyse, 
die vom Konkreten (Künstler und Werk) ins 
Allgemeine (Kunstsystem und -politik) geht.

Über die Vortragenden:
Florian Waldvogel wurde 1969 in Offenburg geboren und studierte „Praxis der Kunstvermittlung“ an 
der Staatlichen Hochschule für Bildende Künste Städelschule in Frankfurt am Main. Er war Meister-
schüler bei Professor Kasper König. Von 2001 bis 2003 arbeitete Waldvogel als Künstlerischer Leiter 
an der Kokerei Zollverein | Zeitgenössische Kunst und Kritik, Essen. Er war Co-Kurator von Ausstellun-
gen wie Just Do It! (Lentos, Linz 2005), Manifesta 6 (Nicosia, Zypern 2006), Das Große Rasenstück 
(Nürnberg 2006), The Porn Identity – Expeditionen in die Dunkelzone (Kunsthalle, Wien 2009), Im 
Zweifel für den Zweifel: Die große Weltverschwörung (NRW-Forum, Düsseldorf 2018) und A 37 90 89 
– Die Erfindung der Neo-Avantgarde (N.B.K., Berlin 2018). Von 2006 bis 2008 war Waldvogel Kurator 
am Witte de With in Rotterdam und von 2009 bis 2013 Direktor des Kunstvereins in Hamburg. 2015 
promovierte er an der HFBK Hamburg bei Prof. Dr. Diers. Seit Juni 2019 Leiter der Modernen Samm-
lung an den Tiroler Landesmuseen und ab Juni 2025 Interimistischer Leiter des Kunstraum Innsbruck. 
Er unterrichtete als Gast-Professor an der Akademie der Bildenden Künste, München (2001/2002), 
an der University of Cyprus, Nicosia (2007/2008), am Studio 3 in Innsbruck (2021/2022) sowie an der 
Kunstuniversität Linz (2023/2024) und als Professor an der Hochschule für Bildende Künste Ham-
burg (2009 – 2013). 
Florian Waldvogel schreibt regelmäßig zu Themen der Gegenwartskunst und ist u. a. Herausgeber 
von Reportagen & Porträts 1987 – 2016 von Tom Kummer (2019), I cannot repeat what I hear von Na-
talie Czech (2014), Gegenwartsgesellschaft von Olaf Metzel (2013), Blind Faith von Norbert Schwont-
kowski (2013), I have seen the Future von Kiki Kogelnik (2012), I Guess I Shouldn’t Be Telling You von 
Stefan Marx (2010), Mitherausgeber von Handbuch Antirassismus (2002), Critical Condition von Julie 
Ault und Martin Beck (2003), The Porn Identity – Expeditionen in die Dunkelzone (2009), Story/
No Story von Tobias Zielony (2010), Freedom of Speech (2011), Rektusdiaste von Alexandra Bircken 
(2012), Oh Kunstverein, where art thou? (2013), Handlung als Haltung – Zentrum für politische Schön-
heit (2017), Im Zweifel für den Zweifel: Die große Weltverschwörung (2018), A37 90 89 – Die Erfin-
dung der Neo-Avantgarde (2018), Atlas von Gelitin (2022), Die Frauen backen die Brötchen von Elde 
Steeg (2023) und Das plastische Alphabet von Olaf Metzel (2024). Autor von Who let the dogs out 
(2001), Libretto für einen möglichen Kunstverein (2010) und Aspekte des Kuratorischen am Beispiel 
Kasper König (2016).

Philipp Zitzlsperger studierte Kunstgeschichte, Archäologie und Neuere Geschichte in München und 
Rom und wurde 2000 über die barocken Papst- und Herrscherporträts des Gianlorenzo Bernini an 
der LMU München promoviert. Die Dissertation wurde 2002 im Hirmer-Verlag publiziert: „Gianloren-
zo Bernini. Die Papst- und Herrscherporträts. Zum Verhältnis von Bildnis und Macht“. Von 2002 bis 
2010 war er Wissenschaftlicher Mitarbeiter am Institut für Kunst- und Bildgeschichte der Humboldt-
Universität zu Berlin. Das Forschungsprojekt „REQUIEM – Die römischen Papst- und Kardinalsgrab-
mäler der Frühneuzeit“, das er zusammen mit Arne Karsten ins Leben rief, beschäftigte sich mit der 
römischen Sepulkralkultur. Die Projektleiter waren Prof. Dr. Horst Bredekamp (Kunstgeschichte, Ber-
lin) und Prof. Dr. Volker Reinhardt (Geschichte, Fribourg/Schweiz). Im Sommersemester 2007 habi-
litierte sich Zitzlsperger an der Humboldt-Universität zu Berlin. Titel der Habilitationsschrift: „Kleider 
sprechen Bände. Kostümkunde als Methode der Kunstgeschichte erläutert an Beispielen von Crivelli, 
Dürer, Giorgione, Tizian, Raffael und Bernini“. Im Sommer 2010 trat Zitzlsperger die Professor für 
Kunst- und Designgeschichte am Fachbereich Design der Hochschule Fresenius in Berlin an. Als For-
schungsdekan war er für den Ausbau und Förderung der akademischen Forschung zuständig. Seit 
September 2021 war er Dekan des Fachbereichs Design und wechselte März 2022 als Professor für 
Mittlere und Neuere Kunstgeschichte an die Universität Innsbruck. Zu den Publikationen siehe: 
https://www.uibk.ac.at/de/kunstgeschichte/team/philipp-zitzlsperger/

Anselm Wagner (Graz):

Beinahe ein Skandal: Die Ausstellung zu Max Weilers 
Fresken der Theresienkirche in der Galerie im 
Taxispalais von 2001.
Wenige Monate nach Max Weilers Tod fand in der Innsbrucker Galerie im Taxispa-
lais eine Ausstellung zu seinen Fresken in der Theresienkirche auf der Hungerburg 
statt, die den Vorstudien und Entwürfen für die Wandmalereien gewidmet war. Um 
ein Haar wäre diese Ausstellung abgesagt worden – Auslöser war der für den Aus-
stellungskatalog geplante Aufsatz des Kunsthistorikers Anselm Wagner, der sich mit 
den historischen und stilistischen Voraussetzungen der Hungerburgfresken sowie 
mit ihrer Ikonologie – dem Thema des Herzens Jesu – beschäftigte. Wagner stellte 
in seinem Text u.a. die These auf, dass die Hinwendung Weilers zur NS-Kunstdoktrin 
zwischen 1938 und 1945 eine wesentliche Voraussetzung für seine passionsspielar-
tigen Fresken darstellte. Yvonne Weiler, die Witwe des Künstlers und neben Taxi-
spalais-Leiterin Silvia Eiblmayr Ko-Kuratorin der Ausstellung, sah darin eine Verun-
glimpfung ihres soeben verstorbenen Mannes und verlangte, dass Wagners Aufsatz 
nicht erscheinen dürfe. Eiblmayr hingegen drohte, die Ausstellung abzusagen, sollte 
Wagners Aufsatz nicht abgedruckt werden. Das folgende Tauziehen beleuchtete die 
damalige Schwierigkeit, über Max Weilers bis dahin tabuisiertes Verhältnis zum Na-
tionalsozialismus einen sachlichen Dialog zu führen.

Über den Vortragenden:
Anselm Wagner (*1965) ist seit 2010 Professor für Architekturtheorie und Vorstand des Instituts für 
Architekturtheorie-, Kunst- und Kulturwissenschaften der TU Graz. Er studierte Kunstgeschichte, Phi-
losophie und Klassische Archäologie in Salzburg und München, war Redakteur der Kunstzeitschriften 
frame und spike und ist Mitbegründer der Galerie 5020 in Salzburg und des Architekturarchivs Steier-
mark (ASt) in Graz. Gastprofessuren führten ihn u.a. an die TU Wien und die University of Minnesota 
in Minneapolis/USA. Er leitete mehrere FWF-Forschungsprojekte zur Solararchitektur von Konrad 
Frey und zur buddhistischen Architektur im westlichen Himalaya. Jüngste Publikationen: Ein Pavillon 
für die Kunst im Salzburger Mirabellgarten und sein Architekt Karl Mayr, Salzburg/Wien: Müry Salz-
mann 2023; (hg. zusammen mit Sophia Walk): Architekturführer Graz, Berlin: DOM Publishers 22024; 
Architectural Guide Graz, Berlin: DOM Publishers 2024. In Vorbereitung: Kritisches Wörterbuch der 
Architekturtheorie, Berlin: jovis 2026.

Waldvogel & Zitzlsperger: Exposé zum geplanten Vortrag auf der Max Weiler-Tagung 
(28.-30.1.2026) 

 
 
 
 

 
Max Weiler: Porträt von Hermann 
Mitsche, 1946, Öl auf Verbund-

holzplatte, Ferdinandeum,  
Innsbruck (Gem 5115) 

 
 
Im Zentrum des geplanten Vortrags steht das von Max Weiler gemalte Porträt Hermann 
Mitsches und ein Brief von Max Weiler an Maria Mitsche, Witwe des Porträtierten, 
frankiert am 20. Mai 1946. In seinem Schreiben legt Weiler ein interessantes 
Selbstzeugnis ab über Aufgabe und Motiv des Mitsche-Porträts, sowie über seine eigene, 
des Künstlers Motivation. Besondere Aufmerksamkeit verdienen seine Auslassungen über 
die ins Bild eingebrachte Wehrmachtsuniform, deren Darstellung unmittelbar nach 
Kriegsende aufhorchen lässt. Interesse erregt diese Synthese von Bild (Porträt) und Wort 
(Brief) nicht nur hinsichtlich biografischer Bezüge zu Weiler und Mitsche. Der Fokus liegt 
nicht allein auf der Rekonstruktion von Weilers politischer Orientierung vor und nach 
1945. Vielmehr ist es auch darum zu tun, das – in der Weiler-Forschung bislang 
unbeachtete – Mitsche-Porträt in der Geschichte der Kunst Österreichs und Deutschlands 
unmittelbar nach dem Zweiten Weltkrieg zu verorten. Es geht – wie es Jutta Held (Kunst 
und Kunstpolitik in Deutschland nach 1945, Berlin 1981) treffend formulierte – um das 
System der Kunst nach 1945, das kollektiven Anteil an der Schaffung visueller Symbole 
der Verständigung hatte. Vor diesem Hintergrund ist der Versuch zu unternehmen, 
Weilers Mitsche-Porträt in einer Zeit zu verorten, da sich die (Porträt)Kunst mit ihrer 
visuellen Symbolsprache neu orientieren und aufstellen musste. Zu dieser Verortung im 
Kunstsystem zählen für die Analyse verschiedene Akteure, die neben dem Künstler und 
seinem Modell auch und gerade die Kunstszene der Zeit, ihre Organisationen, 
publizistischen Diskurse in Museen und der sich neu ausrichtenden Galerieszene 
betreffen. Kurz gesprochen versucht der geplante Vortrag eine Strukturanalyse, die vom 
Konkreten (Künstler und Werk) ins Allgemeine (Kunstsystem und -politik) geht. 
 
 
 
  

Max Weiler: Porträt von Hermann Mitsche, 1946, 
Öl auf Verbund-holzplatte, Ferdinandeum, Innsbruck 
(Gem 5115)
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FESTVORTRAG

Gottfried Boehm (Basel):

Die Kraft der Metamorphose. Max Weiler in seiner Zeit.
Dieser Vortrag wendet sich an die Beschauer der Bilder Max Weilers, an diejenigen, 
die einige Erfahrung mit ihren Wirkungen gemacht haben und nicht weniger an jene, 
die auf dem Weg dorthin sind. Was also teilen uns diese Werke mit und wie hat sie 
der Künstler dazu befähigt? Im Zentrum steht mithin Weilers künstlerischer Kernge-
danke, das, was man auch „Konzept“ nennt. Der Titel, der diesem Vortrag voransteht, 
gibt darauf einen ersten Hinweis. Er spricht von Metamorphose und sieht in ihr Kräfte 
wirksam. Ein denkbar weit gefasster Begriff, der entsprechend auf seine spezifische 
bildliche Organisation hin bestimmt werden will. Die gestellte Frage zu beantworten 
erscheint jedoch angesichts einer mehr als 70-jährigen malerischen Tätigkeit schier 
aussichtslos. Das Erscheinungsbild seiner Malerei hat sich immer wieder, zum Teil 
dramatisch, verändert. So sehr, dass man zum Beispiel Probleme hat, hinter Weilers 
naturmystischen Ikonographien der dreißiger Jahre und den Bildern des Spätwerks 
überhaupt noch den gleichen Autor wiederzuerkennen. Gibt es einen roten Faden, 
der sich durch die Jahrzehnte durchhält und worin könnte er bestehen? Sollte tat-
sächlich eine Einheit in Weilers Wandlungen existieren, dann wird sie sich schwerlich 
stilistisch oder formal manifestieren. Wohl aber könnte sie im Erfahrungsgehalt der 
Werke selbst liegen, d. h. in ihrer Art, auf die Welt Bezug zu nehmen und sie auszu-
legen. Und was meint der Untertitel: Max Weiler in seiner Zeit? Hat er sich aus den 
Bestrebungen des Zeitgeistes nicht erklärtermaßen ferngehalten und auf Rückzug 
und Vereinzelung gesetzt? Dazu gehört wohl auch die wiederholte Bemerkung, dass 
ihm die chinesischen Maler der Sung-Epoche, die vor 1000 Jahren gewirkt haben, 
am nächsten stehen. 

Weilers Zeitgenossenschaft zeigt sich auf andere Art. Wir werden darlegen, dass 
der Künstler bestimmte Darstellungsformen der Nachkriegsmoderne auf seine ganz 
eigene Weise entfaltet hat, ohne sich dabei zum Beispiel auf das Informel, auf die 
amerikanische Idee des entgrenzten Bildes oder die Monochromie zu stützen. Mo-
dern war er auf eigenen Wegen. Wenn man vom Erfahrungsgehalt seiner Werke 
spricht, geht es um eine höchst sensible Wahrnehmung der Abgründigkeit der Na-
tur, deren biografische Quellen in seiner Tiroler Jugend und in der Jugendbewegung 
der zwanziger Jahre zu finden sind. Die Kraft der Metamorphose manifestiert sich 
in der Produktivität der Natur und zugleich in den künstlerischen Mitteln, sie bildlich 
auszudeuten. Eben dies macht ihn – wer könnte das bestreiten? – zu einem Zeitge-
nossen jener Naturkrise, die uns alle beschäftigt. Er hat die Natur vor uns und in uns, 
wie kaum ein anderer, mit den Mitteln der Malerei erkundet. Die Bedeutung und fort-
dauernde Aktualität seiner malerischen Lebensarbeit liegt offen zutage.

Über den Vortragenden:
Gottfried Boehm, Professor Dr. phil, geboren am 19.9.1942 in Braunau/Böhmen. Gymnasium und Abi-
tur in Bad Dürkheim (Deutschland) Studium der Kunstgeschichte, Philosophie und Germanistik an den 
Universitäten, Köln, Wien und Heidelberg. Promotion in Philosophie (bei Professor Hans-Georg Gada-
mer), 1968 („Studien zur Perspektivität. Philosophie und Kunst in der frühen Neuzeit.“), Habilitation in 
Heidelberg in Kunstgeschichte 1974 („Bildnis und Individuum. Über den Ursprung der Portraitmalerei 
in der italienischen Renaissance.“ München 1985). Professor an der Ruhr-Universität Bochum (1975-
1979), o. Prof. an der Justus-Liebig-Universität Giessen (1979-1986), Ordinarius an der Universität Ba-

sel (1986-2012), Begründer und Direktor des schweizerischen Nationalen Forschungsschwerpunktes 
„Bildkritik“ in Basel (2005-2012), auf der Basis von: „Was ist ein Bild?“ (München 1994). Mitbegründer 
des Wiener Instituts für die Wissenschaften vom Menschen und sein permanenter Fellow. Fellow am 
Wissenschaftskolleg zu Berlin. (2001/2002) und am Getty Center in Los Angeles u.a. Emeritiert seit 
2012. Die Monographie: „Der Maler Max Weiler. Über das Geistige in der Natur“ erschien 2001 in Wien.

III: MAX WEILER ALS LEHRER, 
MAX WEILER UND SEINE SCHÜLER

Ingeborg Erhart (Wien):

Max Weiler als Lehrer an der Akademie der Bildenden 
Künste in Wien. Ein Blick ins Archiv und Gespräche mit 
Studierenden. Über Andrea Lüth: Me, Myself & Max, 
Tiroler Landesmuseum Ferdinandeum, 2010.
Max Weiler hatte selbst von 1930 bis 37 an der Akademie studiert und beschäftigte 
sich – wie ehemalige Studierende berichten – als Professor (1964 bis 1981) viel mit 
Fragen der Didaktik. Einerseits war er, der im Akademiegebäude am Schillerplatz 
selbst ein Atelier hatte und täglich dort arbeitete, Vorbild. Dass der Malfluss ins 
Stocken geraten kann, dass nicht immer alles leicht von der Hand geht und oft ein 
Schritt zurück oder ins Freie hilfreich sein kann, lebte er vor. Nach anfänglichem 
Zeichnen mit extrem harten Bleistiften im ersten Semester – oft war das Sujet ein 
Schrotthaufen aus Schwemmholz und Altmetall, weil ein „Stillleben“ sofort kunst-
historische Assoziationen hervorrufen könnte –, hatten die Studierenden viele Frei-
heiten. Wenn er in einer Lösung Potenzial sah, wird erzählt, dass er sagte, dass das 
„hetzig“, also Tirolerisch für „lustig“, aussehe. Er interessierte sich für das zufällig 
Entstehende und nahm immer, wenn man ihm einen Stapel Zeichnungen gab, das 
unterste Blatt. Oft wurde Plein-air in der Lobau gemalt, aber auch Atelierbesuche 
standen am Programm, v.a. ab dem Moment als Peter Weiermair als Assistent tätig 
wurde. Im Archiv der Akademie finden sich viele Publikationen über Max Weiler, 
aber kaum etwas über seine Lehrtätigkeit, außer den Listen der Studierenden. Der 
Vortrag speist sich daher aus Gesprächen mit Künstler_innen, die (zeitweise) bei 
Max Weiler studiert haben. Mit Katharina Prantl, die 1978 inspiriert vom US-ameri-
kanischen Color Field Painting bei ihm zu studieren begann, wurde unter anderem 
über die Situation von Studentinnen gesprochen und wie produktiv Klassenwech-
sel zu Weiler für den Fortgang des Studiums und der künstlerischen Entwicklung 
mitunter sein konnten, berichtet Martin Gostner. Die so gewonnenen Erkenntnisse 
und die Anekdoten, ergeben keinen vollständigen Forschungsbericht, setzen aber 
Schlaglichter auf die Bedeutung, die Max Weiler seiner Lehrtätigkeit beigemessen 
hat.

Andrea Lüth, Me, Myself and Max, 2010
In den Jahren 2009 und 10 besuchte die Künstlerin Andrea Lüth (* 1981 in Inns-
bruck, Studium der Malerei und Grafik an der Kunstuniversität Linz, lebt und arbei-
tet in Wien) alle Arbeiten von Max Weiler im öffentlichen Raum und fotografierte 
sie ab. Sie selbst ist auf jedem der Bilder zu sehen und listet „Me, Myself and Max“ 
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ebenfalls in ihrer Biografie in der Rubrik Public Art / Art in Public Space auf, ob-
wohl 2010 eine Ausstellung im Tiroler Landesmuseum Ferdinandeum das Ergeb-
nis der individuellen künstlerischen Spurensuche präsentierte. Die Frage, wo der 
öffentliche Raum beginnt und wo er aufhört, schwingt beständig mit. Andrea Lüth 
beschäftigt sich öfters mit künstlerischen/kunsthistorischen Vorbildern, reflektiert, 
was diese für ihre eigene Arbeit bedeuten und ordnet sie für sich neu oder an-
ders ein. Ein Beispiel für das öffentliche Teilen persönlicher Schlüsselmomente ist 
„Stella für alle“: ein Foto aus dem Album der Familie Lüth zeigt Andrea als Kind 
mit ihrem älteren Bruder vor einer Arbeit von Frank Stella im Louisiana Museum 
in Dänemark. Zu einem Billboard aufgeblasen wurde am Marktplatz in Innsbruck 
so darauf hingewiesen, wie wichtig Museumbesuche und Kunstbetrachtung für 
Menschen jeden Alters sind. Im Fall der öffentlichen Arbeiten Max Weilers ord-
net sie bereits als Kind wahrgenommene, womöglich von den Eltern vermittelte 
Kunst chronologisch, schreibt, wie in einem Zettelkasten eines historischen Archivs 
mit Schreibmaschine die Eckdaten dazu und kommentiert sie, beispielsweise bei 
dem Fresko „Margarethe Maultasch“, 1951, das ein Bauernhaus in Grins bei Landeck 
ziert: (…) Mit einem Falken auf der Hand reitet sie im Gebirge stolz zwischen Tiroler 
Adler, Taube und Schlange – große Symbolik im Ausbleichen begriffen. Oder: Wie 
viele Eier in Anbetracht der riesigen Fläche wohl für die Gestaltung des Eisernen 
Vorhangs im Tiroler Landestheater verwendet wurden?

Über die Vortragende:
Ingeborg Erhart, geboren in Innsbruck, studierte Kunstgeschichte in Innsbruck und Wien und dis-
sertierte zum Thema Vanishing Voids. Motive des Verschwindens in der zeitgenössischen Kunst. Von 
2001 bis 2019 war sie künstlerische Leiterin und Geschäftsleiterin der Tiroler Künstler*schaft (Künst-
ler*innen Vereinigung Tirol); Sie ist Kuratorin und Mitglied in zahlreichen Beiräten und Jurien. Seit 
Oktober 2019 ist sie Vizerektorin für Kunst und Lehre an der Akademie der bildenden Künste Wien.

IV: MAX WEILER IN PRIVATEN 
UND ÖFFENTLICHEN SAMMLUNGEN

Ursula Marinelli, Andreas Rudigier (Innsbruck):

Unbekannte Meisterwerke von Max Weiler in der 
Sammlung Peter Weiermair.
Der Kunsthistoriker und Ausstellungsmacher Peter Weiermair galt als einer der 
ambitioniertesten Persönlichkeiten des Tiroler Kunst- und Kulturbetriebes in den 
1970er und 80er Jahren. Seine progressiven Ausstellungen polarisierten beim da-
maligen konservativ ausgerichteten Tiroler Publikum. Als Mitbegründer der Galerie 
im Taxispalais – er bezeichnete seine Rolle dabei als „Überzeugungstäter“ – be-
wirkte er mit seinen Schauen eine Internationalisierung des damals provinziellen 
Tiroler Ausstellungswesens. Als Herausgeber und Verleger bewies er ein Gespür 
für aktuelle zeitgenössische Themen. Als Intellektueller, u.a. war er Professor an der 
Hochschule für Gestaltung in Offenbar - verfolgte er in seinen Texten einen hohen 
theoretischen Anspruch. Stets eilte ihm sein Ruf als Unangepasster und Unbeque-
mer voraus und seine Ausstellungen wurden besonders in Tirol häufig von einer 
Welle der Empörung begleitet. Zu Max Weiler verband Weiermair eine Freund-

schaft und eine gemeinsame „Hassliebe“ zu Innsbruck. Peter Weiermair hinterließ 
eine riesige Sammlung, deren Schwerpunkte sich so wie der Sammler, immer noch 
dem Mainstream entziehen. Der tabuisierte nackte Körper und die Fragilität der 
Geschlechterrollen bilden dabei ein zentrales Thema. Die ReferentInnen wollen 
die Persönlichkeit Peter Weiermairs und bislang bekannte Teile dieser Sammlung 
schlaglichtartig vorstellen und Bezüge sowie Parallelen zu Max Weiler, aber auch 
Divergenzen herausarbeiten. Wie etwa das Thema der Körperlichkeit, das bei Wei-
ermair ein große, im Werk Max Weilers jedoch eine untergeordnete Rolle spielt. 
Daneben gilt es die bislang bekannten bzw. unbekannten Werke von Max Weiler 
im Kontext dieser Sammlung zu erforschen sowie die generelle Bedeutung dieser 
Sammlung für Tirol hervorzuheben.

Über die Vortragenden:
Dr. Ursula Marinelli ist freiberufliche Kunsthistorikerin. Sie realisiert in Kooperationen mit anderen 
WissenschafterInnen Forschungs- und Publikationsprojekte, aktuell das interdisziplinäre FWF-Pro-
jekt „Messingguss in der Renaissance: Innsbrucks Schwarze Mander“. Ihre Schwerpunkte liegen u.a. 
im Bereich der polychromen Skulptur und Plastik von der Romanik bis zur Moderne, der Kunsthisto-
riografie (Wiener Schule der Kunstgeschichte), der graphischen Künste, der Österreichischen Malerei 
vom Spätmittelalter bis zur Moderne, der KünstlerInnenbiografik sowie kunsttechnologischen und 
denkmalpflegerischen Fragestellungen. 

Andreas Rudigier, Studium der Kunstgeschichte und der Rechtswissenschaften, seit 2023 Geschäfts-
führer und Generaldirektor der Tiroler Landesmuseen (Innsbruck), von 1991 bis 1998 freischaffender 
Kunsthistoriker, von 1998 bis 2000 beim Bundesdenkmalamt (Landeskonservatorat für Salzburg), 
von 2000 bis 2011 Leiter der Montafoner Museen (Schruns), von 2011 bis 2023 Direktor des vorarlberg 
museums (Bregenz), zahlreiche kunsthistorische, regionalkundliche und museologische Publikatio-
nen.

Verena Gstir (Innsbruck):

Max Weiler in der Institutssammlung der 
Universität Innsbruck.
In unterschiedlichen Eigentumsverhältnissen befinden sich an der Universität Inns-
bruck sechs Werke Max Weilers. Der Vortrag beleuchtet vornehmlich ihre Prove-
nienz und stellt mittels dieser Werke die Kunstsammlungen an der Universität vor. 
Rektor Eduard Nicolussi-Reut wählte 1952 Weiler als Maler seines Rektorenporträts 
– in einer Zeit, als Weilers Fresken in der Theresienkirche verhüllt und der Maler um-
stritten war. Die „Satirische Monotypie auf den Maler Max Spielmann“ (1952) spielt 
auf einen Zwist zwischen Spielmann und Otto Lutterotti, Professor und Leiter des 
Instituts, an. „Fröhlichkeit“ (1955) ist als Dauerleihgabe der Artothek des Bundes 
am Institut für Kunstgeschichte. Diese Dauerleihgabe bereichert seit 1986 maßgeb-
lich die Kunstsammlung des Institutes und kann für Lehre, Büroausstattungen und 
Ausstellungen herangezogen werden. Zwei weitere Werke Weilers sind Beiträge für 
einen mehrphasigen Wettbewerb, bei dem in den 1960er Jahren über die Gestal-
tung einer Wandfläche im Universitätshauptgebäude entschieden wurde. Diese je 
als „Entwurf für ein Wandgemälde“ betitelten Arbeiten auf Papier konkurrierten mit 
Werken von Karl Plattner und Richard Kurt Fischer, ebenfalls im Sammlungsbestand, 
und konnten sich am Ende nicht durchsetzen. Das großformatige „Kraft der Erde“ 
(1972) schließlich birgt das Porträt des damaligen Landeshauptmannes Eduard Wall-
nöfer und war zusammen mit einem Pendant für den neu errichteten Campus Tech-
nik der Universität bestimmt.
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Über die Vortragende:
Verena Gstir, geb. 1986, studierte Translationswissenschaft (Englisch, Spanisch) und Kunstgeschichte 
an der Universität Innsbruck mit einem Studienaufenthalt an der University of Westminster, London. 
2011–2013 und 2015–2016 Praktikum und kuratorische Assistenz Galerie im Taxispalais, Innsbruck. 2013–
2015 Tutorin Institut für Kunstgeschichte, Universität Innsbruck. 2013–2016 Galerieassistenz Galerie im 
Andechshof, Innsbruck. 2017–2018 Ausstellungsassistenz Tiroler Landesmuseum Ferdinandeum, Mu-
siksammlung. Seit 2018 wissenschaftliche Mitarbeiterin Bibliothek des Tiroler Landesmuseums Ferdi-
nandeum, Innsbruck. Seit 2020 wissenschaftliche Projektmitarbeiterin und seit 2022 wissenschaftliche 
Mitarbeiterin (Senior Scientist) am Institut für Kunstgeschichte, Universität Innsbruck (Betreuung der 
Artothek des Bundes und der Kunstsammlung des Instituts für Kunstgeschichte).

V: MAX WEILER ALS PROVOKATEUR

Günther Dankl (Innsbruck):

Kunst, für und wider das Volk. Zu den Skandalen um 
die Fresken der Theresienkirche und des Innsbrucker 
Hauptbahnhofes.
In einem in der Zeitschrift „Bergland“ 1939 veröffentlichten Gespräch führte Max 
Weiler über das Verhältnis von Kunst und Volk aus, dass „die Kunst für das Volk, 
für den Beschauer da ist und nicht für sich selbst lebt. (...) Was echt und wahr ist, 
was einen wesentlichen Grundgehalt hat, wird einem gesunden Volke auch gefal-
len.“ Von diesem Zitat ausgehend stehen in dem Vortrag die beiden größten öf-
fentlichen Aufträge der Nachkriegszeit von Max Weiler in Tirol, nämlich die Fresken 
in der Theresienkirche auf der Hungerburg (1945–1947) und die Wandgemälde für 
den Innsbrucker Hauptbahnhof (1954/55), im Mittelpunkt der Betrachtungen. Dabei 
zeigt es sich, dass die noch unter dem Eindruck der Kunstdoktrin des Nationalso-
zialismus geäußerte Begeisterung für das „gesunde“ Kunstempfinden des Volkes im 
Zuge der Ausführungen der beiden Aufträge zu einer maßgeblichen Änderung von 
Weilers Sicht des Verhältnisses von Kunst und Öffentlichkeit geführt hat. Der Grund 
für diesen Sinneswandel ist in erster Linie in den öffentlich geführten Kontroversen 
und Diskussionen um die Fresken für die Theresienkirche auf der Hungerburg (1945–
1947) und die Wandgemälde für den Innsbrucker Hauptbahnhof (1954/55 zu sehen. 
Weilers Fresken in der Theresienkirche auf der Hungerburg lösten damals den größ-
ten Kunstskandal in der neueren österreichischen Kunstgeschichte aus. So führte die 
Darstellung des „Lanzenstiches“ nicht nur zu einer Klage gegen Max Weiler und zu 
einem Prozess wegen „Herabwürdigung des Bauernstandes“, bestimmte Teile des 
Freskozyklus wurden darüber hinaus vom kirchlichen Standpunkt abgelehnt. 

Auf Anordnung der S. Congregatio Concilii im Vatikan mussten die Fresken verhängt 
werden. Einen ähnlichen öffentlichen Skandal verursachten wenige Jahre später die 
Wandgemälde des Innsbrucker Hauptbahnhofes. Einzelne Details des Freskos, wie 
die blau-gelb gestreifte Föhnwolke oder die Darstellung der Tiroler Freiheitskämpfer, 
wurden von der Bevölkerung und den Medien heftig diskutiert und kritisiert. Dabei 
richtete sich die Kritik in erster Linie gegen die der Moderne verpflichtete Formen-
sprache Weilers, die nicht dem naturalistischen Naturvorbild entsprach und deshalb 
vielfach auf große Ablehnung stieß. Die Wandgemälde für den Innsbrucker Haupt-
bahnhof resümierend, revidierte Weiler dementsprechend 1974  in den „Tag- und 

Nachtheften“ von 1974 seine 1939 getätigte Meinung zum Verhältnis von Kunst und 
Öffentlichkeit, wenn es dort heißt: „Große Wandbilder sind eine Gelegenheit, sozu-
sagen zu vielen Menschen, zu Massen gleichzeitig zu sprechen. Die mit der Zeit und 
fortwährenden Funden und Einfällen entwickelte Formensprache ist nun oft für Leu-
te, die diese Entwicklung nicht mitmachen konnten, schwer verständlich. Die Leute 
werden also böse, weil sie sich schwer tun, diese neue Sprache zu verstehen.“ In 
der den Wandgemälden des Innsbrucker Hauptbahnhofes folgenden Werkgruppe 
„Spannungen außen – innen“ (1955–1960) sollte sich Weiler noch stärker als in diesen 
von seiner bisherigen Formensprache lösen und den endgültigen Anschluss an die 
internationalen Strömungen der Moderne finden. 

Über den Vortragenden:
Günther Dankl studierte Kunstgeschichte und Vergleichende Literaturwissenschaft in Innsbruck; 1985-
1993 Kustosassistent der Kunstgeschichtlichen Sammlungen und von 1993-2019 Kustos der Graphi-
schen Sammlungen und Leiter der Modernen Galerie am Tiroler Landesmuseum Ferdinandeum; seit 
2020 Kurator am Museum/Galerie Rabalderhaus in Schwaz. Zu den Schwerpunkten seiner Tätigkeit 
zählt die österreichische Kunst des 20. und 21 Jahrhunderts; dazu hat er zahlreiche thematische Aus-
stellungen durchgeführt.

Karin Pernegger (Innsbruck):

Weilers Fresken im Großen Stadtsaal in Innsbruck – 
die Berglandschaft als metaphysischer Raum.
„Mein Werk ist ein geistiges. Dies verbindet mich mit Strömungen, die in gebirgigen 
Ländern von China bis Tirol vorkommen. Eine zarte, dünne Haut, Furcht vor den Mäch-
ten. Die großen Schatten der Berge, der enge Himmel, die undurchsichtigen Wälder, 
die undurchsichtige Gegend.“ Max Weiler, Tag- und Nachthefte, 1972

Im Jahr 1954 wurde der Wettbewerb für die Ausgestaltung der Innenräume der Stadt-
säle in Innsbruck juriert, dessen Auslobungstext jeweils Sgraffito-Arbeiten auf den bei-
den Längsseiten oberhalb der Balkone, im Format der 28 m langen und 2,70 m hohen 
Mauerflächen, vorsahen. Der von der Jury mit klarer Entscheidung prämierte Entwurf 
von Max Weiler wurde jedoch wegen Unstimmigkeiten über das ästhetische Programm 
unter den Verantwortungsträgern bis auf weiteres vertagt, weswegen er erst sechs 
Jahre später zur Ausführung kam. Mit der Argumentation seitens des Künstlers, dass 
der zurückliegende Entwurf nicht mehr seiner künstlerischen Entwicklung entsprach, 
wandelte er das Konzept zu der uns heute bekannten Fassung. Die 1960 vom Künstler 
fertiggestellten Stadtsaalfresken stellen eine Zäsur in seiner Arbeit für den öffentlichen 
Raum dar. Mit dem gegenstandslosen Bildprogramm wendet sich der Künstler von der 
figurativen Bildsprache seiner bisherigen Werke im öffentlichen Raum ab und fokussiert 
auf die Abstraktion, die wesentlich sein malerisches Werk Ende der 1950er Jahre präg-
te. Der künstlerische Entwicklungsbogen der dem Fresko vorausgegangenen Jahren 
übersetzt sich aus einer von Expressivität und Symbolik getragenen Malerei bis hin zu in 
einer sich der Naturrezeption öffnenden Abstraktion. Wobei sich diese Zeitspanne auch 
mit der Skandalisierung seiner öffentlichen Auftragswerke in Innsbruck deckt, die ihn 
erstmals direkte Kritik erfahren ließ. 

Der Vortrag recherchiert den Entstehungszusammenhang der künstlerischen Wandge-
staltung und kontextualisiert diese im Werk von Max Weiler. Hierzu sind das 1959 ent-
standene Bild „Farblöcke (Malerei, Farblöcke)“ oder das der Bergwelt gewidmeten Werk 
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„Schneeige Steinwelt (Malerei – Aus Weiß)“ von 1960 wesentliche Referenzbilder, wie 
auch die 1959 nicht realisierten Entwürfe für die Gestaltung des Foyers der Salzburger 
Festspiele. Die Ablehnung des Entwurfs in Salzburg bedauerte vor allem Clemens Holz-
meister, der nicht nur ausführender Architekt war, sondern Weiler zuvor schon mehr-
fach beauftragte, bzw. ihn als Lehrenden an der Akademie der Bildende Künste in Wien 
kennenlernte, da er dort ab 1933 bei Prof. Karl Sterrer studierte. Letzterer war es auch, 
der ihn früh mit der chinesischen Landschaftsmalerei der Sung-Dynastie 960-1279 in 
Verbindung brachte. Deren Auffassung zur Landschaftsmalerei leitete sich nicht von der 
realistischen Darstellung, sondern von der atmosphärischen Wiedergabe ab, ohne Maß 
an Gegenständlichkeit und Perspektive zu nehmen. Hierbei wurde Otto Fischers 1920 
erschienene Publikation „Chinesische Landschaftsmalerei“ für Weiler ausschlaggebend, 
wie auch die 1922 erschienene Schrift „Die unendliche Landschaft – Über religiöse Na-
turmalerei und ihre Meister“ von Oskar Beyer. 

In diesem Sinne entwickelte Weiler seine spezifische künstlerische Auseinandersetzung 
mit der in der Naturbetrachtung erfahrenen Spiritualität, die ihn seit seinem Aufenthalt 
im Bund Neuland in den 1920er Jahren nachhaltig prägte. „Das Geistige in der Natur“ 
wird fort an zu seiner künstlerischen Sprache und übersetzt sich in eine metaphysische 
Landschaftsgestaltung, die den Raum des Geistes, des Seins, des Göttlichen oder der 
transzendenten Strukturen in grundlegenden Fragen nach Existenz, Zeit und Wirklich-
keit transformiert. Max Weiler über seine Malerei: „Es begibt sich ein weiter Horizont, 
und auf der weißen Fläche breiten sich wohl verteilt die Farben aus und werden Berge, 
Steinstrukturen aus Titanweiß und Oxydschwarz, Flechten –, Moos – und Gräserformen 
aus Böhmischer oder Veronese grüner Erde oder Chromoxydgrün,  […] Nebel aus Ti-
tanweiß, Oxydschwarz und Cölinblau mit viel Wasser ziehen auf der Fläche hin, wie es 
die Natur tut, oder alles spielt auf schwarzem hoffnungslosen Grund, dem Grund der 
Mondhölle, der Hitze und Kälte und Lustlosigkeit, der Verlorenheit, und so gibt es noch 
unzählige nicht Sensationen der Farben und ihren Anordnungen.“ 2015 wurde das Werk 
im Zuge des Neubaus abgenommen und ist seit jeher nicht mehr öffentlich zu sehen. 

Über die Vortragende:
Karin Pernegger, Bakk. Komm BA, lebt und arbeitet in Innsbruck, leitet seit 2026 den Kunstraum 
Schwaz und gründete 2024 die Sustainable Mountain Arts Association Tyrol SMAAT zu Organisation 
performativer Wanderungen u.a. in Kooperationen mit dem Alpinarium Galtür, der Jamtalhütte und 
dem Verein RFDINSEL Innsbruck. Von 2020 bis 2025 Tätigkeit als freie Kuratorin mit Projekten u. a. für 
den Südtiroler Künstlerbund/ I, der Stadtgalerie Brixen/I, Stadtmuseum Bruneck/I, Salzburger Kunst-
verein, Villa Schindler in Telfs und der Galerie am Stadtplatz in Wörgl. Von 2021 bis 2023 Mitglied der 
Ankaufsjury für zeitgenössische Kunst des Landes Tirol. Seit 2020 Betreuung des Gonn Mosny Estate 
und seit 2019 div. freie Lehraufträge an der Architekturfakultät in Innsbruck. 2017 Verleihung der Ver-
dienstmedaille des Landes Tirol. Von 2013 bis 2019 kuratorische Leitung des Kunstraums Innsbruck und 
von 2005 bis 2010 kuratorische Leitung der Galerie der Stadt Schwaz, sowie von 2010 bis 2012 Kura-
torin der Kunsthalle Krems. Zahlreiche Katalogtexte und Publikationen zur zeitgenössischen Kunst u.a. 
zum Werk von Jãnis Avotinš, Jonas Burgert, Anna Jermolaeva, Heidi Holleis, Moussa Kone, Oliver Laric, 
Susanne Liner, Christine Ljubanović, Rosa Loy, David Ostrowski, Markus Proschek, Olaf Metzel, Sissa 
Micheli, Gonn Mosny, Helmut Ortner, Thomas Riess, Kirstine Roepstorff, Daniel Spoerri, Nasan Tur; sowie 
u.a. zur Olbricht Collection/ D und der Sammlung Reydan Weiss/ D. Studium der Cultural Studies und 
Kunstgeschichte in Salzburg und Innsbruck.

VI: MAX WEILER UND DIE WELT 
DER RELIGION

Elisabeth Larcher (Hall):

Die christliche Motivik im Werk Max Weilers.
Vom Beginn seines künstlerischen Schaffens an beherrschen zwei Themen Max Wei-
lers Bilder: Die Landschaft und der christliche Glaube, wobei innerhalb seiner Werk-
geschichte religiöse Themen einen breiten Raum einnehmen, sei es auf Tafelbildern, 
Wandbildern oder Glasfenstern. Die Arbeiten werden vier Themenblöcken zugeord-
net. Anhand dieses „Hilfsgerüsts“ lässt sich ablesen, welche Themen für Weiler über 
Jahrzehnte hinweg wirksam geblieben sind und welche er kaum oder gar nicht in 
seine Auseinandersetzung mit christlichen Glaubensinhalten einbezogen hat.
1.	 Schöpfer – Schöpfung
2.	 Inkarnation:  Verkündigung – „Weihnacht“
3.	 Passion – Herz Jesu – Eucharistie
4.	 Madonna – Christus – Dreifaltigkeit: Die Kultbilder
5.	 Apokalypse – Engel – Propheten

In meinem Beitrag soll aufgezeigt werden, dass zahlreiche Werke Max Weilers bis 
1960/61 ausdrücklich christlich-religiöse Inhalte haben. Damit ist aber nicht inten-
diert, ihn als „religiösen Maler“ im Sinne einer religiös-frommen Auftragskunst eti-
kettieren zu wollen. Vielmehr soll versucht werden aufzuzeigen, wie sich seine von 
früher Jugend an vom Bund Neuland geprägte christliche Weltanschauung in vie-
len seiner Bilder und Zeichnungen, insbesondere der Jahre 1932 bis 1938 und 1945 
bis 1960/61 manifestiert, d.h. vor allem solange sein Werk gegenständliche Bezüge 
aufweist und diese Werke, vor allem nach 1945 immer im Kontext seiner jeweiligen 
Werkphase stehen. Ausgehend von der vom Christentum bestimmten Inhaltlichkeit 
des frühen und mittleren Oeuvres ist aber auch zu vermuten, dass Teile des späteren 
vermeintlich ‚gegenstandslosen’ Werkes gleichwohl von jenen Inhalten mitbestimmt 
bleiben, z.B. Rose von Jericho, Macht des Rot, Ostern...) Aus diesem Grunde werden 
auch sehr späte Werke in die Betrachtung miteinbezogen, die sich durch ihren Bild-
titel eindeutig als christlich-religiös motiviert deklarieren und sich thematisch auf 
frühere Arbeiten beziehen.

Über die Vortragende:
Elisabeth Larcher, geb. in Innsbruck. Ab 1967 Kunstgeschichte als a.o. Hörerin in Innsbruck, Münster u. 
Bochum. Ab 1992 Studium in Innsbruck. Diplom 2000. Doktorat 2003: „Christliche Motivik im Werk Max 
Weilers“. Kuratorentätigkeit v.a. im Bereich Kunst und Kirche.

Stefan Schöch (Innsbruck):

Die Glasfenster in der Pfarrkirche Maria am Gestade.
Weilers Laufbahn als „Kirchenmaler“ schien mit der 1950 erfolgten Verhüllung der 
1946-47 entstandenen Fresken in der Innsbrucker Theresienkirche abgewendet. Sei-
ner Bekanntheit und seinem Erfolg als Künstler tat dies dagegen keinen Abbruch. 
Nächste Aufträge der öffentlichen Hand folgten unmittelbar: Während das monumen-
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tale Hochaltarfresko in der Friedenskirche in Linz/Urfahr, das Weiler 1951 mit zugege-
ben weniger umstrittener Ikonographie schuf, weitgehend positiv aufgenommen wur-
de, zeigte sich das Innsbrucker Publikum bei den Fresken im Hauptbahnhof 1954/55 
wieder von seiner kritischen Seite. Umso mehr verwundert die unspektakulär positive 
Rezeption von Weilers Arbeit in der 1962 fertiggestellten Pfarrkirche Maria am Ge-
stade im damals jungen Siedlungsgebiet von Innsbruck-Sieglanger. Dort legte er für 
den vom Arch. Karl Rappold geplanten Kirchenneubau die Entwürfe für die vollkom-
men in Betonglas (durch die Tiroler Glasmalerei) ausgeführte, 20 Meter lange West-
wand vor. Weiler, der seine Faszination für das Medium Glas und dessen vielfältige 
Möglichkeiten nicht verheimlichte, entwickelte ein Konzept, in dem das Licht durch 
die groben Betonteile filigran geführt, die Wand als ausdrucksstarke Gestaltungsflä-
che – wie in seiner Malerei – gefüllt und gleichzeitig der Innenraum charakteristisch 
beleuchtet wird. Inhaltliche Grundlage bildete seine vorangegangene Beschäftigung 
mit dem von Meister Eckhart übersetzten Bibelwort „Als alle Dinge“, die 1961 erstmals 
in einem 29-teiligen Zyklus bildhaft präsentiert wurde. Dass die Betonglasfenster im 
Gegensatz zu den vorhergehenden öffentlichen Werken in der Tiroler Bevölkerung 
wenig kritisch diskutiert wurden und dagegen bis heute nur am Rande des Schaffens 
Weilers wahrgenommen werden, mag verschiedene Gründe haben. Mit der rasanten 
gesellschaftlichen Entwicklung in die Moderne der frühen 1960er Jahre fand Weilers 
Gang in die Abstraktion weitaus weniger Widerspruch. Der kirchliche Aufbruch zum 2. 
Vatikanischen Konzil und die Suche nach zeitgemäßen Ausdrucksformen der Religion 
machte selbst in Tirol die Bevölkerung offen für neue Zugänge. Weilers kontinuier-
liche Auseinandersetzung mit religiösen Inhalten und seine diesbezüglich hinlänglich 
bekannte Kompetenz ließen ihn für Maria am Gestade ein Kunstwerk schaffen, das 
zu verschiedenen Interpretationen einlädt, jedenfalls aber in sich eine tiefe christliche 
Botschaft birgt. 

Über den Vortragenden:
Dr. Stefan Schöch, geb. 1993. Studium der Theologie und Kunstgeschichte in Innsbruck; Promotion an 
der Kath.-Theol. Fakultät der Universität Erfurt. Wissenschaftlicher Mitarbeiter an der Goethe-Univer-
sität Frankfurt (2018-2020) und an der Humboldt-Universität zu Berlin (2020-2024). Kunstbeauftragter 
der Diözese Innsbruck (2024), seit 2025 Diözesankonservator.

VII: MAX WEILER, STIL UND TECHNIK

Elio Krivdić (Innsbruck):

Kontinuität und Diskontinuität in der Entwicklung 
der Abstraktion im Werk von Max Weiler vom 
Anfang der 1930er Jahre bis in die Zeit nach 1956.
Schon im frühesten Werk von Max Weiler zeigt sich eine Tendenz zum abstrakten 
Bild, zur abstrakten Bildschöpfung. Dies manifestierte sich vor allem in einer radikalen 
Reduktion des Gegenstandes auf seine Hauptmerkmale im Medium der Zeichnung 
und des Aquarells. Der Bildgegenstand bleibt für den Betrachter und Betrachterin 
zwar erkennbar, die völlige Erkennbarkeit wird aber erst mit dem jeweiligen Bildtitel 
erreicht. In formaler Hinsicht waren das Tendenzen, die auf das baldige Erreichen 
einer gegenstandslosen Malerei abzielten. Das wäre in der Zwischenkriegszeit für die 

bildende Kunst Tirols ein Novum gewesen, das auch innerhalb der österreichischen 
Kunst im Gebiet der Abstraktion eine rare Position dargestellt hätte. Es kam jedoch 
trotz dieser Ansätze alles anders. Max Weiler unterschied in seinen Äußerungen über 
seinen Werdegang und in Bezug auf seine eigene Malerei zwischen den Begriffen 
„abstrakt“ und „gegenstandslos“. Über die Werke der frühen Phase sprach er - im 
formalen Sinne - vom Abstrahieren vom Gegenstand. Die Abstraktheit einer Idee wie 
zum Beispiel der Religiosität vermochte er in dieser Zeit malerisch noch nicht auszu-
drücken. Dies blieb der Zeit nach dem Zweiten Weltkrieg vorbehalten. Erst ab 1956 
entstanden zumindest im formalen Sinne die Bilder, die auch er selbst als gegen-
standslos bezeichnete: „Die Bilder, die ich ab 1956 malte, waren von ganz anderer 
Art. Ich brachte ein neues Element hinein, das der Spannung. Dazu sind alle Bild-
gegenstände nach vorne gerückt. Es gibt auch keine annähernde Landschaftswirk-
lichkeit mehr. Es ist wie bei einem Steinschliff. Man kann diese Bilder nicht abstrakt 
nennen. Es ist auch nichts abstrahiert worden, die Bildgegenstände wurden vielmehr 
neu gemacht. […] Ich war jahrelang von dieser Spannung, die ich da erzeugen konn-
te, fasziniert: eine Kraft, die dort auftrat, in der Mitte des Bildes, wo nichts war. Eine 
Kraft, die nicht in den Farben, nicht in den Formen, sondern nur in den Verhältnissen, 
nur in der Komposition lag.“ 1 

Es fällt auf, dass in der Entwicklung der Weiler´schen Malerei eine deutliche Ver-
zögerung auftrat. Der Zeitraum von den 1930er Jahren, als er bereits in vielen sei-
ner Werke eine große Reduktion des Gegenstandes und damit eine Annäherung 
an die Abstraktheit des Bildausdruckes erreichte, bis hin zur kompletten Auflösung 
des Bildgegenstandes um 1956 ist verhältnismäßig zu lang. Es ist anzunehmen, dass 
bei seinem Grad des Abstrahierens der Dreißigerjahre diese Entwicklung schon viel 
früher hätte einsetzen sollen! Die einzige Erklärung sind die unter der Naziherr-
schaft neu proklamierten Kunstansichten, denen sich unzählige Künstler (auch Wei-
ler selbst) unterwerfen mussten (oder wollten). Was bei Max Weiler aber anders 
war als bei vielen anderen österreichischen Künstlern, ist, dass sich die Tendenzen 
seiner Frühphase gleich nach dem Krieg allmählich weiter fortsetzten und zu einer 
gegenstandslosen Malerei führten, in der er ab 1961 auch geistige Dinge malerisch 
darzustellen vermochte: „Ich habe schon bei den Glasfenstern von 1932, „Szenen aus 
dem Marienleben“, die irdischen Themen als reine Naturerlebnisse gestaltet, konnte 
aber mit diesen Mitteln den abstrakten, geistigen Teil nicht ausführen. Ich machte 
des öfteren Versuche, das Geheimnis des Seins direkt, nicht mit Hilfe der Landschaft 
auszudrücken. Nun hatte ich das Gefühl, als habe mir meine und der Weltkunst Ent-
wicklung die Mittel bereitgestellt, etwas Derartiges zu machen.“2 Das Referat soll 
diese frühen fortschrittlichen Entwicklungen in der Malerei Max Weilers behandeln, 
die Verbindung zu seinem späteren Werk aufzeigen und darauf hinweisen, daß die 
Nazizeit nicht unbedingt eine Unterbrechung von Weilers Entwicklung darstellte, 
sondern sie eindeutig nur verzögerte.

Über den Vortragenden:
Elio Krivdić wurde 1968 in Jugoslawien (Bosnien und Herzegowina) geboren. Seit 1992 lebt er in Öster-
reich. Studium der Kunstgeschichte an der Universität Innsbruck. Danach als freischaffender Kunsthis-
toriker und Ausstellungskurator tätig – verschiedene Projekte und Publikationen zur Kunst und  Kunst-
entwicklung des 20. und 21. Jahrhunderts in Österreich und in Bosnien und Herzegowina. 

1	 Zitiert nach: Max Weiler, Meine Malerei – nur von ihr kann ich reden, in: MAX WEILER, 
	 Residenz Verlag Salzburg, 1975, S. 35.
2	 Zitiert nach: Ebd., S. 38.
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Regina Doppelbauer (Wien):

Max Weilers Arbeiten auf Papier. Erscheinungsformen, 
Autonomie, Vernetzung.
In Max Weilers Werk nehmen neben 1600 Gemälden und 40 öffentlichen Arbeiten 
die rund 3500 autonomen Zeichnungen einen wichtigen Platz ein. Sie stehen für 
sich, gehen aber auch vielfältige Wechselbeziehungen mit dem übrigen Werk ein. 
Diese können im Bereich Vorzeichnung - ausgeführtes Werk liegen, formaler oder 
ikonographischer Art sein, oder aber aus der engen Verflechtung malerischen und 
grafischen Ausdrucks hervorgehen. Dies alles ereignet sich in einem Spielraum von 
Autonomie und Vernetzung, der an einigen wesentlichen Beispielen vorgestellt wird. 
Wichtige Entwicklungsstufen äußern sich bei Max Weiler in expliziten Konjunkturen. 
Diese betreffen auch die Papierarbeiten. Die schwerpunktmäßige Positionierung der 
Zeichnung – die größte Schaffensfülle liegt in den Jahren 1961 bis 1967 und 1974 bis 
1980 bzw. 1985 – geht auch parallel mit Neufindungen in der Kommunikation der 
Gattungen. So kann auch auf wesentliche Schwerpunkte innerhalb der Arbeiten auf 
Papier verwiesen werden. 

Über die Vortragende:
Regina Doppelbauer, Kunsthistorikerin, 1990 bis 2022 an der Albertina tätig. Seit 2007 Forschungs-
projekt „Max Weiler als Zeichner“, 2011 (mit Edelbert Köb und Yvonne J. Weiler) Ausstellung „Max 
Weiler. Der Zeichner“ in der Albertina. 2018 Veröffentlichung des digitalen Werkverzeichnisses „Max 
Weiler. Die Zeichnungen/Arbeiten auf Papier“ http://maxweiler.albertina.at/

VIII: NATUR DER MALEREI, AUSBLICK

Edelbert Köb (Wien):

Weilers Natur der Malerei: gefunden, verschwiegen, 
vergessen.
Warum wird ein neu entdeckter Sachverhalt in der Werkentwicklung des Künstlers 
einfach vergessen? Oder verschwiegen, gar gezielt unterdrückt? Nach Aufdeckung 
des Sachverhaltes „Probierpapiere“ wird diesem Thema 2010 im Museum Essl die 
Ausstellung „Die Natur der Malerei“ gewidmet und naturgemäß auch im Katalog 
ausführlich behandelt. Schon ein Jahr danach, 2011, zeigte die Albertina eine um-
fassende Ausstellung des zeichnerischen Werks von Weiler. Der Thematik der Pro-
bierpapiere und einer dementsprechend neu zu formulierenden Interpretation auch 
des zeichnerischen Spätwerks ist auch hier ein Text im Katalog gewidmet (E. Köb). 
Die Ignoranz bzw. Gleichgültigkeit der Fachwelt gegenüber der neuen Faktenlage 
zeigt ein anderer umfangreicher Text im gleichen Katalog (von Michael Senff), der 
trotz diesbezüglich offensichtlicher Uninformiertheit seines Verfassers von der Al-
bertina beauftragt wurde. Auf Grund zunehmender Fälschungen des Spätwerkes 
wurde außerdem bereits kurz nach dem Tod des Künstlers eine Darstellung des neu-
en Sachverhaltes von E. Köb verfasst und an den Kunsthistorikerverband geschickt. 
Waren diese Fälschungen doch öfters von ahnungslosen „Experten“ zertifiziert, die 
Zertifizierungen nach Einsprüchen (Yvonne Weiler) aufgehoben worden. Es erfolgte 
keinerlei Reaktion des Kunsthistorikerverbandes. Das nach dem Tod des Künstlers 

gegründete Weiler Archiv (maxweiler.at) arbeitet seit ca. 15 Jahren an einem Werk-
verzeichnis. In der Kurzfassung der Werkentwicklung auf der Website des Archives 
findet sich keine Zeile über das Phänomen „Probierblätter“. Mein diesbezüglicher 
Hinweis wurde vom zuständigen Verantwortlichen Robert Najar folgendermaßen 
beantwortet (13.11.25): „Wenn die Fachwelt dieses Thema nicht weiter aufgreift (so 
wie das Archiv auch), dann liegt das wahrscheinlich daran, dass der Bildfindungspro-
zess dadurch sich zwar interessant, aber, zum Verständnis des Werks, nicht essen-
tiell ist.“ Dass diese Fachwelt bisher einhellig die Meinung vertreten hat, dass „Wie 
eine Landschaft“ einen Kulminations- und Wendepunkt markiert und sich daraus das 
ganze Spätwerk Weilers entwickelt, hat sich noch nicht bis zu Herr Najar herumge-
sprochen.

Zur Professionalität des Archives: Die ersten drei Werkabbildungen zum Abschnitt 
„Wie eine Landschaft“ sind auf der Website völlig verzerrt als Breitformate abgebil-
det. Es sind aber schlanke Hochformate. Anfragen nach den im Weiler-Archiv täti-
gen MitarbeiterInnen bzw. ExpertInnen, die an der Erstellung des Werkverzeichnis-
ses Malerei arbeiten, werden einfach nicht beantwortet. Herr Najar scheint die dafür 
notwendigen Qualifikationen selbst zu beanspruchen. Auf welcher Grundlage?  Er 
ist ein so gut wie unbekannter Künstler/Maler, der seit 15 Jahren nicht mehr an die 
Öffentlichkeit getreten ist. Initiativen des Archivs zur Bewahrung und Förderung des 
Weiler-Werks sind mir nicht bekannt. Nach den Weiler-Ausstellungen im Essl Mu-
seum und in der Albertina haben keine Weiler-Ausstellungen mehr stattgefunden, 
sind dementsprechend auch keine Publikationen mehr erschienen. Authentifizierun-
gen werden vom Archiv nur auf Anfrage vorgenommen, obwohl das permanente 
Erscheinen höchst zweifelhafter Werke am Markt ein energisches Einschreiten erfor-
dern würde – so wie es Frau Ivonne Weiler zu Lebzeiten erfolgreich vorgezeigt hat. 
Das Verschweigen eines so originären wie radikalen künstlerischen Aktes, durch den 
Künstler selbst, verursachte bis zu seinem Tod, also durch ein halbes Jahrhundert, 
Fehlinterpretationen des gesamten Spätwerks Weilers durch die Fachwelt. Heute 
muss, weil zuvor zahlreiche renommierte Experten, in zahlreichen voluminösen Pu-
blikationen, umfangreiche Texte zum Spätwerk publiziert haben, deren kollektives 
Schweigen zur neuen Faktenlage festgestellt werden. Ein Schweigen, das Vergessen 
zu Folge hat. Der sukzessive Rückgang der Präsenz des Werks von Weiler im Aus-
stellungswesen und am Markt ist unübersehbar. Über die Gründe dafür kann nur 
spekuliert werden. Beleidigte, gekränkte Experten? Ein untätiges und unqualifizier-
tes Weiler Archiv? Befürchtungen des Kunsthandels, dass die Offenlegung der Pro-
bierblätter Fälschungen erleichtert, Fälscher geradezu animiert, potentielle Käufer 
irritiert?

Über den Vortragenden:
Edelbert Köb, geboren 1942 in Bregenz, studierte nach dem Besuch des Bundesgymnasiums in Blu-
denz Malerei, Grafik und Kunsterziehung an der Akademie der bildenden Künste Wien. Köb lehrte ab 
1974 an der Akademie der bildenden Künste Wien, bekleidete zweimal das Amt des Vizerektors und 
war von 1982 bis 1991 Präsident der Wiener Secession. Von 1990 bis 2000 leitete er das Kunsthaus 
Bregenz und von 2001 bis 2010 das MUMOK. Er kuratierte zahlreiche Ausstellungen im In- und Aus-
land, darunter die Land-Art-Ausstellung „nock/art“. Er war am Projekt „LokoMotive – Die Kunst ist am 
Zug“ im Rahmen der Kulturhauptstadt Europas Graz 2003 beteiligt. Ab 2001 Mitglied des Beirats für 
Bildende Kunst im Bundeskanzleramt. Köb lebt heute als freischaffender Künstler und Bildhauer in 
Wien.
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