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Moisès Villèlia al seu taller, Can Dillaire, Molló, 1980 (detall)
Moisès Villèlia en su taller, Can Dillaire, Molló, 1980 (detalle)



11

La simplicitat, la lleugeresa, l’elogi de la natura són trets característics de 
l’obra de Villèlia, coneguts, evidents i importants. A aquestes definicions 
s’hi afegeix, en el cas d’aquest artista, l’etiqueta d’«escultor del bambú», 
que reconeix una especificitat de la seva tècnica però que pot portar-
nos a limitar el nostre coneixement sobre ell. Canviar la perspectiva i 
focalitzar l’atenció sobre les obres en fusta de Villèlia ens permetrà no 
només descobrir tota una sèrie de peces singulars i plenes de subtilesa, 
sinó també revisar el conjunt del seu treball i la manera d’interpretar la 
seva evolució, i aprofundir en aquests aspectes. Amb Villèlia passa que 
tothom reconeix la seva originalitat però que caldria encabir-lo millor en 
la història de la modernitat i rescatar-lo de certs encasellaments per tal 
d’apreciar nous plecs de la seva poètica plural.

Si ens volem desplaçar del bambú per centrar-nos en la fusta i l’ús 
artístic que se’n fa, en primer lloc, caldria fer una breu reflexió sobre el 
concepte de material, ja que l’ús d’uns tipus en concret serveix sovint 
per definir els artistes i molt especialment els escultors, que no creen 
imatges (il·lusions), sinó objectes físics, tangibles. Matèries i materials no 
són el mateix. La matèria és la substància real, natural o artificial, que 
ens envolta (i de la qual formem part). La seva diversitat estableix, per a 
nosaltres, la possibilitat de distingir entre diferents matèries. Els materials 
són els elements, en brut o elaborats, a partir dels quals es fabriquen nous 
cossos, nous objectes. Recordem que, en el seu origen etimològic, matèria 
ve del terme llatí per referir-se a la fusta emprada en la construcció. No 
hi ha dubte que la fusta té un lloc privilegiat en la definició de la cultura, 
de la humanitat. I, amb això, ens remet (especialment després de la 
revolució industrial i el canvi de les tactilitats al nostre entorn amb el 
triomf dels elements artificials) als boscos, a un univers vegetal que 
associem a la natura verge, temut i atractiu univers d’una vida aliena a 
la nostra. La fusta, per a Villèlia, és matèria i material. L’empra com a 
material per fer coses, tal com va aprendre del seu pare ebenista, però 
n’explora també l’entitat pròpia com a matèria, les qualitats físiques i el 
misteri, la presència concentrada.

Ha sorgit un problema interpretatiu per l’interès de Villèlia pels materials 
pobres (fibra de cactus, escuradents, ceba, cordills, etc.) que el situa, 
segons han assenyalat diversos autors, com un clar precursor (amb els 
matisos que veurem) de l’art pobre. Aquesta dimensió ha fet oblidar 
que va emprar molts altres materials, no sempre caracteritzats per la 
linealitat orgànica pròpia de la tija, de la fibra (recordem que el bambú 
és una herba). També va fer servir materials industrials, durs i grisos, com 
alguns metalls, i, especialment, el fibrociment: res a veure amb el bambú 
en termes d’estructura de matèria. A banda d’aquest ús de materials 
artificials, allunyats de la flexibilitat vital de la planta, tenim la recurrència 
constant de la fusta –en diferents onades– en l’obra de Villèlia. No es pot 
entendre la seva obra en termes d’una radicalitat simplista, una falsa 
dicotomia entre vegetals pobres i la fusta més sòlida, que es decantaria 
sempre per la humilitat. En tot cas, hauríem de saber distingir en la seva 
obra una forma especial d’exuberància, un luxe, si es vol, entès no com 
a malbaratament barroc sinó com a capacitat de fer emergir la llum i la 
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La simplicidad, la levedad, el elogio de la naturaleza son rasgos 
característicos de la obra de Villèlia, conocidos, evidentes e importantes. 
A estas definiciones se suma, en el caso del artista que nos ocupa, la 
etiqueta de «escultor del bambú», que reconoce una especificidad de 
su técnica pero que puede llevarnos a limitar nuestro conocimiento 
sobre él. Cambiar la perspectiva y focalizar la atención sobre las obras 
en madera de Villèlia nos permitirá no solo descubrir toda una serie de 
piezas singulares y llenas de sutileza, sino también revisar el conjunto de 
su trabajo y la forma de interpretar su evolución, así como profundizar en 
estos aspectos. Sucede con Villèlia que todos reconocen su originalidad, 
pero convendría situarlo mejor en la historia de la modernidad y rescatarlo 
de ciertos encasillamientos a fin de apreciar nuevos matices de su poética 
plural.

Si queremos dejar a un lado el bambú para centrarnos en la madera y su 
uso artístico, en primer lugar, sería necesaria una breve reflexión sobre el 
concepto de material, ya que el uso de unos tipos concretos a menudo 
sirve para definir a los artistas, y muy especialmente a los escultores, que 
no crean imágenes (ilusiones), sino objetos físicos, tangibles. Materias 
y materiales no son lo mismo. La materia es la sustancia real, natural 
o artificial, que nos rodea (y de la que formamos parte). Su diversidad 
establece, para nosotros, la posibilidad de distinguir entre diferentes 
materias. Los materiales son los elementos, brutos o elaborados, a partir 
de los cuales se fabrican nuevos cuerpos, nuevos objetos. Recordemos 
que, en su origen etimológico, materia procede del término latín para 
referirse a la madera empleada en la construcción. Sin duda, pues, la 
madera ocupa un lugar privilegiado en la definición de la cultura, de la 
humanidad. Y con ello nos remite (sobre todo después de la revolución 
industrial y el cambio de las tactilidades en nuestro entorno con el triunfo 
de lo artificial) a los bosques, a un universo vegetal que asociamos a la 
naturaleza virgen, temido y atractivo universo de una vida ajena a la 
nuestra. La madera, para Villèlia, es materia y material. La emplea como 
material para crear objetos, tal como aprendió de su padre ebanista, pero 
explora también su entidad propia como materia, sus cualidades físicas y 
su misterio, su presencia concentrada.

Ha surgido un problema interpretativo por el interés de Villèlia por los 
materiales pobres (fibra de cactus, palillos, cebolla, cordeles, etc.) que lo 
sitúa, según han señalado varios autores, como un claro precursor (con 
los matices que ya veremos) del arte pobre. Esta dimensión ha hecho 
olvidar que usó muchos otros materiales, no siempre caracterizados 
por la linealidad orgánica propia del tallo, de la fibra (recordemos que 
el bambú es una hierba). También empleó materiales industriales, duros 
y grises, como algunos metales, y, en especial, el fibrocemento: nada 
que ver con el bambú en términos de estructura de materia. Aparte de 
este uso de materiales artificiales, alejados de la flexibilidad vital de la 
planta, observamos la recurrencia constante de la madera –en diferentes 
oleadas– en la obra de Villèlia. No puede entenderse su obra en términos 
de una radicalidad simplista, una falsa dicotomía entre vegetales pobres 
y la madera más sólida, que se decantaría siempre por la humildad. En 
cualquier caso, habría que saber distinguir en su obra una forma especial 
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Moisès Villèlia i Conxa Fargas al jardí de Cabrils, c.1962
Moisès Villèlia y Concha Fargas en el jardín de Cabrils, c.1962
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de exuberancia, un lujo, por así decirlo, entendido no como despilfarro 
barroco sino como capacidad de hacer que la luz y la riqueza emerjan en 
cualquier materia. La madera no podía quedar fuera de esta lógica en la 
que todo es susceptible de conducir a la maravilla.

La relación de Villèlia con la madera es compleja por diferentes razones que 
pueden ser incluso biográficas, muy personales. Sabemos que su padre, 
excelente tallista, fue director de una casa de muebles. «Oficio de buen 
vivir», como decía Salvat-Papasseit, el de carpintero estaba relacionado, 
todavía entonces, con la fabricación de todo lo que el hombre necesitaba 
para vivir. Hay una dignidad primordial y una necesidad de este saber, de 
este trabajo. Podemos verlo representado en uno de los capiteles de la 
catedral de Girona que muestra el episodio veterotestamentario de Noé 
y su hijo trabajando la madera para el arca que salvaría a la humanidad.

La exigencia de libertad vanguardista que marca de forma clara toda la 
trayectoria de Villèlia no debe confundirnos: para él el oficio y la tradición 
fueron fundamentales y le llegaron aprendiendo a trabajar la madera con 
su padre. Es posible que en cierta época de su vida tuviera la necesidad de 
romper con esta herencia como forma de afirmación de su personalidad, 
y que la madera quedara para él marcada por una cierta nostalgia propia 
de un tiempo que uno quiere considerar superado. Pero no debemos 
precipitarnos y caer en un exceso de psicologismo. El hecho es que 
Villèlia necesita, regularmente, encontrar la madera. Es para él punto de 
referencia: no marginal. Como los anillos de crecimiento de un tronco, 
la madera se sitúa en el centro de su obra: es un núcleo a partir del cual 
orienta sus aventuras en otros territorios. Por eso va reapareciendo en 
varias ocasiones para desarrollar ideas y ejercicios nuevos.

A principios de los años cincuenta, identificamos una primerísima etapa 
con madera, un Villèlia antes de Villèlia, con obras figurativas de carácter 
simbolista. Aquí ya puede observarse cierta tendencia a la torsión, pero 
con un retorcimiento helicoidal que luego se perdería. Todavía se aprecian 
un preciosismo y una complicación del gesto propios de alguien joven que 
quiere poner a prueba su competencia técnica. Pero, muy rápidamente, 
Villèlia practicará una abstracción plena. Hablamos de las piezas realizadas 
a partir de 1954, de una madurez y plenitud sorprendentes, coincidiendo 
con su primera exposición individual, en el Museu de Mataró, que daría a 
conocerlo en los entornos de vanguardia.

Mataró era entonces un núcleo con un florecimiento cultural notable, la 
ciudad más importante de Cataluña, después de Barcelona, en la difusión 
del arte contemporáneo. Rafael Estrany permitió que el Museu de Mataró 
abriera sus puertas a la vanguardia, con la colaboración de jóvenes 
entusiastas como Terri (Lluís Terricabres), que actuaron como puente con 
Barcelona. De este modo, Mataró fue la única ciudad fuera de la capital 
catalana donde pudo verse el Salón de Octubre de 1948, auténtica 
inauguración del arte experimental. También aquí, en 1953, Antoni Tàpies 
realizó su primera exposición individual en un museo. Villèlia aprovecha 
esta plataforma para presentarse con el grupo Arte Actual (junto a Lerín, 
Rabasseda, Lladó y Rué) en 1955 y 1956, e individualmente en 1954, 1959 
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riquesa en qualsevol matèria. La fusta no podia quedar fora d’aquesta 
lògica en la qual tot és susceptible de portar a la meravella.

La relació de Villèlia amb la fusta és complexa per diferents raons que 
poden ser fins i tot biogràfiques, molt personals. És sabut que el seu 
pare, excel·lent tallista, va ser director d’una casa de mobles. «Ofici de 
bon viure», com deia Salvat-Papasseit, el de fuster estava lligat, encara 
llavors, a la fabricació de tot allò que l’home necessitava per viure. Hi ha 
una dignitat primordial i una necessitat d’aquest saber, d’aquesta feina. 
La podem veure representada en un dels capitells de la catedral de Girona 
que mostra l’episodi veterotestamentari de Noè i el seu fill treballant la 
fusta per a l’arca que havia de salvar la humanitat.

L’exigència de llibertat avantguardista que marca de manera clara tota la 
trajectòria de Villèlia no ens ha de confondre: per a ell l’ofici i la tradició 
van ser fonamentals i li van arribar en l’aprenentatge amb el pare del 
treball de la fusta. És possible que en una certa època de la seva vida li 
fos necessari trencar amb aquesta herència, com a forma d’afirmació 
de la personalitat, i que la fusta quedés per a ell marcada per una certa 
nostàlgia pròpia d’un temps que es vol considerar superat. Però no ens 
hem de precipitar i caure en un excés de psicologisme. El fet és que Villèlia 
necessita, regularment, trobar la fusta. És per a ell punt de referència: no 
marginal. Com els anells de creixement d’un tronc, la fusta es troba al 
centre de la seva obra: és un nucli a partir del qual orienta les aventures 
en altres territoris. Per això va reapareixent en diverses ocasions per 
desenvolupar idees i exercicis nous.

A l’entrada de la dècada dels cinquanta, hi ha una primeríssima etapa 
amb fusta, un Villèlia abans de Villèlia, amb obres figuratives de caràcter 
simbolista. Aquí ja es pot observar una certa tendència a la torsió, però amb 
un recaragolament helicoidal que després perdria. Encara s’observen un 
preciosisme i una complicació del gest propis d’algú jove que vol posar a prova 
la seva competència tècnica. Però, molt ràpidament, Villèlia practicarà una 
abstracció plena. Són les peces fetes a partir de 1954, d’una maduresa i una 
plenitud sorprenents, coincidint amb la seva primera exposició individual, al 
Museu de Mataró, que el donaria a conèixer en els entorns d’avantguarda.

Mataró era llavors un nucli amb un floriment cultural notable, la ciutat 
més important de Catalunya, després de Barcelona, en la difusió de l’art 
contemporani. Rafael Estrany va deixar que el Museu de Mataró obrís les 
seves portes a l’avantguarda, amb la col·laboració de joves entusiastes com 
en Terri (Lluís Terricabres), que van fer un pont amb Barcelona. Així, Mataró 
fou l’única ciutat fora de la capital catalana on es va poder veure el Saló 
d’Octubre de 1948, veritable inauguració de l’art experimental. També 
aquí, el 1953, Antoni Tàpies va fer la seva primera exposició individual en un 
museu. Villèlia aprofita aquesta plataforma per presentar-se amb el grup 
grupo Arte Actual (juntament amb Lerín, Rabasseda, Lladó i Rué) el 1955 i el 
1956, i individualment el 1954, el 1959 i el 1960, amb el suport del Club 49. 
Aquestes exposicions van ser portades també a la Sala Gaspar de Barcelona.
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y 1960, con el apoyo del Club 49. Estas exposiciones se llevaron también 
a la Sala Gaspar de Barcelona.

Podríamos explorar algunos paralelismos entre su metamorfosis abstracta 
y las propuestas de la escultura de vanguardia internacional, aunque eso 
nos llevaría a remarcar más las diferencias que los contactos reales. Cabe 
tener en cuenta que, en aquellos años triunfantes de la segunda mitad de 
los cincuenta y principios de los sesenta, la abstracción se movía entre 
la opción geométrica, la lírica y la informalista. Aunque Villèlia puede 
parecer más cercano a esta, capitaneada en Cataluña por Antoni Tàpies, 
existen diferencias fundamentales. El informalismo (a veces calificado de 
«matérico») oponía la materia a la forma, siguiendo la dicotomía clásica, 
como modo de romper con toda la tradición idealista occidental. Resulta 
curioso que, entre los escultores, y especialmente en Villèlia, la cuestión 
se plantee de manera diferente: la materia es una fuente de nobleza y se 
asocia a la forma, a la generación, tiene un carácter positivo.

Villèlia trabaja en estos inicios con formas orgánicas, rotundas y densas. 
Las curvas son contenidas por voluptuosas. Los agujeros, el vacío, tienen 
una presencia importante. En este sentido, podríamos relacionarlo 
con una escultora como Barbara Hepworth, que también trabajó la 
madera y usó los hilos para tejer líneas de fuga en el interior de la pieza. 
Naturalmente, hay una genealogía posible que empezaría con Arp y 
pasaría por Henry Moore, pero es una referencia demasiado genérica. 
O, alternativamente, debemos remitirnos a Naum Gabo (que, durante 
la posguerra, convivió con Hepworth en la colonia de artistas de Saint 
Ives, en Inglaterra) como gran maestro. Villèlia, en cambio, sí recibió la 
influencia directa del madrileño Ángel Ferrant, fuertemente vinculado a 
Cataluña. Ferrant condensó y sublimó los principales pasos de la escultura 
de vanguardia internacional, del objeto a los móviles, pasando por sus 
curiosos maniquíes, con la madera como medio privilegiado. 

Asimismo, podemos observar que el amor por la madera y sus posibilidades 
de evocación natural no están lejos de la propuesta renovadora de Alvar 
Aalto (recordemos que, entre las muchas actividades creativas de Villèlia, 
además de la poesía, se encontraba el diseño, cultivado de forma brillante 
en los años sesenta). Aalto sustituyó el metal del mueble moderno, al 
estilo de Marcel Breuer, por la recuperación de la madera por su calidez 
al tacto, su conexión con la tradición artesanal finlandesa y su capacidad 
para reencontrar una línea ondulante que se convierte, simbólicamente, 
en la alternativa a la rigidez ortogonal del racionalismo.

Dentro de la potencia evocadora que siempre tendrá la escultura de 
Villèlia, en algunas piezas la complejidad de las formas, los juegos de curvas 
y contracurvas llevan a sugerir cuerpos vivos, conchas, seres marinos 
o aéreos, pero al mismo tiempo también extravagantes instrumentos 
musicales, herramientas o armas antiguas. En El amor loco (1937), André 
Breton, ideólogo del surrealismo, explicaba su teoría del objeto mágico, 
encontrado por azar y sorprendente activador de polisemias. El primer 
Giacometti está íntimamente vinculado a esta forma de aproximarse a 
los objetos como cachivaches fetichistas. Pero lo que separa a Villèlia, en 
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Taller de Moisès Villèlia, Can Dillaire, Molló, 1976
Taller de Moisès Villèlia, Can Dillaire, Molló, 1976



18

estos momentos, de la herencia surrealista es que ninguna de sus piezas 
es un objeto, sino un movimiento. El homenaje a Joaquín Blume –por 
aquel entonces, célebre gimnasta que destacó internacionalmente en el 
ejercicio de las anillas– lo hacía explícito: le interesaba el equilibrio en 
el dinamismo, la tensión ingrávida, la gracia atlética. Aquí encontramos 
ya el germen de la escritura en el espacio que practicaría Villèlia con sus 
móviles, que anticipa la levedad que aportará el bambú. 

Tras sus estancias en Ecuador y París, Villèlia regresa a Cataluña y elige, con 
su familia, realizar una inmersión en la naturaleza que le lleva a instalarse 
en una colina boscosa cerca de Molló. Ahí, entre todos, construyen un 
hogar, un refugio, un jardín donde hallar el consuelo y el sentido del 
trabajo, alejado de las veleidades de un sistema artístico con el que no 
siempre es fácil convivir. De nuevo, este punto de inflexión biográfico va 
acompañado de un reencuentro con la madera. Ahora, elabora una serie de 
piezas sincréticas, compuestas con materiales distintos, en las que pueden 
combinarse la piedra, el bambú y la madera y se incluye el color. Se trata de 
piezas de gabinete en el mejor sentido de la palabra: objetos construidos 
como paisajes en miniatura que acompañan nuestras meditaciones en el 
estudio, la biblioteca o cualquier otro núcleo de ensoñación y proyección. 
La escultura pequeña de Villèlia nunca es un bibelot, sino un dispositivo 
para practicar, como defendió Friedrich Schiller, el ejercicio del juego libre 
de la imaginación. Y aquí nos reencontramos con el amigo y cómplice 
que fue Joan Brossa. Precisamente en este aspecto Villèlia puede ser 
comparado con Calder: no en los móviles, cuya naturaleza es distinta, 
sino en el ludismo.

En la línea de la ilustración romántica, Villèlia sigue el precepto de que 
el arte es juego y el juego es conocimiento. Esto explica la atención que 
dedicó a diseñar y confeccionar (con madera) diferentes juegos de mesa. 
Pero también sus obras para los jardines responden a una ética del juego. 
Su formación siendo niño en la escuela Montessori tiene mucho que 
ver, claro está. Los montajes de 1964 siguen la tradición del Meccano. 
Diseña, pues, una escultura cambiante, manipulable, que pone en marcha 
la imaginación de un espectador que ha dejado de serlo para convertirse 
en cocreador de la obra. En aquella época, seguramente nadie estaba 
preparado todavía para esa consideración participativa de la obra de arte, 
para esa forma de bajar la escultura del pedestal. 

En 1990 Villèlia realizó un proyecto de maquetas para un parque, una 
suerte de esculturas entre la arquitectura y la vegetación que parecen 
constituir un espacio para ser transitado, descubierto, jugado. El 
conjunto se expuso en la Sala Gaspar y se iniciaron las gestiones con el 
Ayuntamiento de Barcelona para buscarle una ubicación adecuada. Eso 
sucedía en el contexto de la preparación de las Olimpiadas, y la ciudad 
había llevado a cabo un innovador y exitoso programa de introducción 
de la escultura moderna en el espacio público. Lamentablemente, por 
razones que desconocemos finalmente no se construyó ninguna de las 
maquetas. Creemos que sería muy productivo estudiar los elementos que 
tienen en común estas propuestas con la obra del artista estadounidense 
de origen Japonés Isamu Noguchi, que diseñó muebles, lámparas, jardines 
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Podríem explorar alguns paral·lelismes entre la seva metamorfosi 
abstracta i les propostes de l’escultura d’avantguarda internacional, encara 
que això ens portarà a remarcar més les diferències que els contactes 
reals. Cal tenir en compte que, en aquells anys triomfants de la segona 
meitat de la dècada dels cinquanta i principis dels seixanta, l’abstracció 
es movia entre l’opció geomètrica, la lírica i la informalista. Encara que 
Villèlia pot semblar més proper a aquesta, capitanejada, a casa nostra, 
per Antoni Tàpies, hi ha diferències fonamentals. L’informalisme (de 
vegades qualificat de «matèric») oposava la matèria a la forma, seguint 
la dicotomia clàssica, com una manera de trencar amb tota la tradició 
idealista occidental. És curiós que, entre els escultors, i especialment en 
Villèlia, la qüestió es plantegi de manera diferent: la matèria és una font 
de noblesa i s’associa a la forma, a la generació, té un caràcter positiu.

Villèlia treballa en aquests inicis amb formes orgàniques, rotundes i 
denses. Les corbes són contingudes per voluptuoses. Els forats, el buit, 
hi tenen una presència important. En aquest sentit, se’l podria posar en 
relació amb una escultora com Barbara Hepworth, que també va treballar 
la fusta i va emprar els fils per teixir línies de fuga a l’interior de la peça. 
Naturalment, hi ha una genealogia possible que començaria amb Arp 
i passaria per Henry Moore, però és una referència massa genèrica. O, 
si no, ens hem de remetre a Naum Gabo (que, durant la postguerra, va 
conviure amb Hepworth a la colònia d’artistes de Saint Ives, a Anglaterra) 
com a gran mestre. Villèlia, en canvi, sí que va rebre la influència directa 
del madrileny Ángel Ferrant, fortament vinculat a Catalunya. Ferrant va 
condensar i sublimar les principals passes de l’escultura d’avantguarda 
internacional, de l’objecte als mòbils, passant pels seus curiosos 
maniquins, amb la fusta com a mitjà privilegiat. 

També podem observar que l’amor per la fusta i les seves possibilitats 
d’evocació natural no queden lluny de la proposta renovadora d’Alvar 
Aalto (recordem que, entre les moltes activitats creatives de Villèlia, a 
més de la poesia, hi havia el disseny, cultivat de manera brillant durant 
els anys seixanta). Aalto va substituir el metall del moble modern, a 
la manera de Marcel Breuer, per la recuperació de la fusta per la seva 
calidesa al tacte, la seva connexió amb la tradició artesanal finlandesa i la 
seva capacitat per retrobar una línia ondulant que esdevé, simbòlicament, 
l’alternativa a la rigidesa ortogonal del racionalisme.

Dins de la potència evocadora que sempre tindrà l’escultura de Villèlia, 
en algunes peces la complexitat de les formes, els jocs de corbes i 
contracorbes porten a suggerir cossos vius, petxines, éssers marins o aeris, 
però alhora també extravagants instruments musicals, eines o armes 
antigues. A L’amor boig (1937), André Breton, ideòleg del surrealisme, 
explicava la seva teoria de l’objecte màgic, trobat per atzar i activador 
de polisèmies sorprenent. El primer Giacometti està íntimament lligat a 
aquesta manera d’aproximar-se als objectes com a andròmines fetitxistes. 
Però el que separa Villèlia, en aquests moments, de l’herència surrealista 
és que cap de les seves peces no és un objecte sinó un moviment. 
L’homenatge a Joaquín Blume –en aquella època, cèlebre gimnasta 
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Taller de Moisès Villèlia, Can Dillaire, Molló, 1980
Taller de Moisès Villèlia, Can Dillaire, Molló, 1980
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que va destacar internacionalment en l’exercici de les anelles– ho feia 
explícit: li interessava l’equilibri en el dinamisme, la tensió ingràvida, la 
gràcia atlètica. Aquí trobem ja el germen de l’escriptura en l’espai que 
practicaria Villèlia amb els seus mòbils, que anticipa la lleugeresa que 
aportarà el bambú. 

Després de les estades a l’Equador i a París, Villèlia retorna a Catalunya 
i escull, amb la seva família, fer una immersió a la natura que el porta 
a instal·lar-se en un turó boscós al costat de Molló. Aquí, entre tots, 
construeixen una llar, un refugi, un jardí on trobar el consol i el sentit 
de la feina, allunyat de les vel•leïtats d’un sistema artístic amb el qual 
conviure no sempre és fàcil. De nou, aquest punt d’inflexió biogràfic ve 
acompanyat d’un retrobament amb la fusta. Ara, elabora una sèrie de 
peces sincrètiques, compostes amb materials diversos, en què es poden 
combinar la pedra, el bambú i la fusta i en què s’inclou el color. Es tracta 
de peces de gabinet en el millor sentit de la paraula: objectes construïts 
com a paisatges en miniatura que acompanyen les nostres meditacions 
a l’estudi, la biblioteca o qualsevol altre nucli de somieig i projecció. 
L’escultura petita de Villèlia mai és un bibelot, sinó un dispositiu per 
practicar, com va defensar Friedrich Schiller, l’exercici del joc lliure de 
la imaginació. I aquí ens retrobem amb l’amic i còmplice que fou Joan 
Brossa. És en això que Villèlia pot ser comparat amb Calder: no en els 
mòbils, que són d’una altra naturalesa, sinó en el ludisme.

En la línia de la il·lustració romàntica, Villèlia segueix el precepte que 
l’art és joc i el joc és coneixement. Això explica l’atenció que va dedicar 
a dissenyar i fer (amb fusta) diferents jocs de taula. Però també les seves 
obres per als jardins responen a una ètica del joc. La formació d’infant 
a l’escola Montessori hi té molt a veure, és clar. Els muntatges de 1964 
segueixen la tradició del Meccano. Dissenya, doncs, una escultura 
canviant, manipulable, que posa en marxa la imaginació d’un espectador 
que ha deixat de ser-ho per convertir-se en cocreador de l’obra. Llavors 
segurament ningú no estava preparat, encara, per a aquesta consideració 
participativa de l’obra d’art, per a aquesta manera de fer baixar l’escultura 
del pedestal.

El 1990 va fer un projecte de maquetes per a un parc, com una mena 
d’escultures entre l’arquitectura i la vegetació que semblen constituir 
un espai per ser transitat, descobert, jugat. El conjunt es va exposar a 
la Sala Gaspar i es van començar les gestions amb l’Ajuntament de 
Barcelona per buscar-li una ubicació adient. Ens trobàvem en el context 
de la preparació de les Olimpíades, i la ciutat havia portat a terme un 
innovador i reeixit programa d’introducció de l’escultura moderna en 
l’espai públic. Malauradament, raons que no coneixem van fer que 
finalment no es construís cap de les maquetes. Ens sembla que seria 
molt productiu estudiar els elements comuns d’aquestes propostes amb 
l’obra de l’artista estatunidenc d’origen japonès Isamu Noguchi, que 
va dissenyar mobles, làmpades, jardins i escultures orgàniques. El seu 
llenguatge és diferent, però la sensibilitat és molt propera, afí. Es podria 
dir que en Villèlia, que a Mataró ja va descobrir el ioga i el zen, hi ha un 
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y esculturas orgánicas. Su lenguaje es diferente, pero la sensibilidad 
es muy parecida, afín. Podría decirse que en Villèlia, que en Mataró ya 
descubrió el yoga y el zen, hay un japonismo auténtico, de sustancia. La 
escultura no es una ventana, no es un espacio virtual, sino un objeto y, 
en este caso, un objeto que tiene que ver con la naturaleza. Villèlia, al 
igual que los japoneses, Aalto o el propio Gaudí, supo situarla en el centro 
de su acción como hombre. Intuimos en él una suerte de preecologismo 
anarquizante y culto, tal vez heredado de Ruskin, que preconizaba la 
necesidad de pensar nuestra relación con el cosmos y, a partir de aquí, 
empezar a edificar una sociedad más justa y serena.

En plena madurez, hacia 1980, Villèlia realizó una serie de figuras 
totémicas, gráciles y dignas, aquí muy bien representada. Esta referencia 
a la persona nos recuerda el humanismo de Villèlia. El mítico Jean Arp, 
por ejemplo, desarrolló un organicismo abstracto que correspondía a una 
ideología profundamente nihilista y misántropa, la de un hombre herido 
por la monstruosa violencia del siglo pasado. Villèlia, en cambio, trata de 
cultivar un espíritu de confianza y optimismo que se sustenta en la mirada 
amorosa hacia las pequeñas cosas que pueden tocarse con las manos, 
captando las leves vibraciones de los elementos. Sus personajes están 
exentos de vanidad y de pretensión clásica (clasista). Son emblemas de 
una humanidad que tiene la modesta sabiduría de aproximarse al mundo 
desde una empatía con los procesos y los momentos vitales. En este 
aspecto, Villèlia estaría muy cerca de Joan Miró. Naturalmente, pese a su 
personalidad bien diferenciada, es necesario tener en cuenta los puntos 
en común con las fascinantes cosmologías radiantes de su compañera, 
Magda Bolumar.

La memoria del trabajo de la madera y el uso de este material recorren 
la trayectoria de Villèlia y van emergiendo regularmente, en momentos 
clave. Se trata, claramente, de un sustrato fundacional del que bebe 
cuando necesita tomar distancia respecto al bambú o los experimentos 
con materiales insólitos y reencontrar una intimidad, un hogar donde 
curarse del ruido y coger fuerzas de nuevo para continuar. Más allá de la 
mirada histórica que nos confirma, cada vez más, la importancia de Moisès 
Villèlia, si ahora nos interesa aproximarnos a su figura es por su actualidad. 
En tiempos en que la responsabilidad global, la necesidad de goce 
sensorial y de enriquecimiento moral son ineludibles, en tiempos en que 
el contacto con la naturaleza, el hedonismo inteligente o una austeridad 
sin esencialismos parecen cada vez más pertinentes y necesarios, en los 
albores de este extrañísimo siglo XXI, Villèlia nos habla con una claridad 
reconfortante y estimulante a la vez. Con la madera como referente 
personal, como materia de estimación privada, encuentra un punto de 
equilibrio desde el que avanzar, con atrevimiento y confianza. El suyo es 
un arte pudorosamente filosófico porque implica un posicionamiento 
estético profundo e intuitivo, conectado con la naturaleza, como el de los 
presocráticos. Tal vez encontremos aquí algo que aprender.

Àlex Mitrani
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japonisme autèntic, de substància. L’escultura no és una finestra, no és un 
espai virtual, sinó una cosa i, en aquest cas, una cosa que té a veure amb 
la natura. Villèlia, com els japonesos, Aalto o el mateix Gaudí, va saber 
posar-la al centre de la seva acció com a home. Intuïm en ell una mena 
de preecologisme anarquitzant i culte, tal vegada heretat de Ruskin, que 
preconitzava la necessitat de pensar la nostra relació amb el cosmos i, a 
partir d’aquí, començar a bastir una societat més justa i serena.

En plena maduresa, cap al 1980, Villèlia va realitzar una sèrie de figures 
totèmiques, gràcils i dignes, aquí molt ben representada. Aquesta 
referència a la persona ens recorda l’humanisme de Villèlia. El mític 
Jean Arp, per exemple, va desenvolupar un organicisme abstracte que 
corresponia a una ideologia profundament nihilista i misantropa, la d’un 
home ferit per la monstruosa violència del segle passat. Villèlia, en canvi, 
tracta de conrear un esperit de confiança i d’optimisme que se sustenta 
en la mirada amorosa cap a les petites coses que es poden tocar amb 
les mans, copsant les vibracions lleus dels elements. Els seus personatges 
estan exempts de vanitat i de pretensió clàssica (classista). Són emblemes 
d’una humanitat que té la modesta saviesa d’aproximar-se al món des 
d’una empatia amb els processos i els moviments vitals. En això, Villèlia 
estaria molt a prop de Joan Miró. Naturalment, tot i la seva personalitat 
ben diferenciada, és necessari tenir en compte els punts en comú amb les 
fascinants cosmologies radiants de la seva companya, Magda Bolumar.

La memòria del treball de la fusta i la utilització d’aquest material 
recorren la trajectòria de Villèlia, van emergint regularment, en moments 
clau. Es tracta, clarament, d’un substrat fundacional al qual s’abeura quan 
necessita prendre distància respecte al bambú o als experiments amb 
materials insòlits i retrobar una intimitat, una llar on guarir-se del brogit 
i tornar a agafar empenta per continuar. Més enllà de la mirada històrica 
que ens confirma, cada cop més, la importància de Moisès Villèlia, si ara 
ens interessa aproximar-nos-hi és per la seva actualitat. En temps en què 
la responsabilitat global, la necessitat de gaudi sensorial i d’enriquiment 
moral són ineludibles, en temps en què el contacte amb la natura, 
l’hedonisme intel·ligent o una austeritat sense essencialismes semblen 
cada cop més pertinents i necessaris, a l’albada d’aquest estranyíssim 
segle XXI, Villèlia ens parla amb una claredat reconfortant i estimulant 
alhora. Amb la fusta com a referent personal, com a matèria d’estimació 
privada, troba un punt d’equilibri des del qual avançar, amb atreviment 
i confiança. El seu és un art pudorosament filosòfic perquè implica un 
posicionament estètic profund i intuïtiu, connectat amb la natura, com el 
dels presocràtics. Tal vegada en podem aprendre quelcom.

Àlex Mitrani
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01.- Sense títol, 1954
Talla de fusta de freixe
Talla de madera de fresno
92 x 17 x 12 cm
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02.- Sense títol, 1955
Talla de fusta de pi melis
Talla de madera de pino melis
26 x 20 x 17 cm
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03.- Sense títol, 1954
Talla de fusta d’alzina
Talla de madera de encina
20 x 30 x 22 cm
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04.- Sense títol, 1955
Talla de fusta de pi, cordill, filferro i claus
Talla de madera de pino, cordel, alambre y clavos
120 x 28 x 28 cm



33



34

05.- Sense títol, 1954
Talla de fusta de noguera
Talla de madera de nogal
68 x 12 x 12 cm
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06.- Sense títol, 1956
Talla de fusta de boix
Talla de madera de boj
63 x 17 x 14 cm
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07.- Sense títol, 1963
Assemblatge de llistons de fusta de pi
Ensamblaje de listones de madera de pino
120 x 40 x 40 cm
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08.- Muntatges, 1964
Construcció de fusta de faig
Construcción de madera de haya
Mides variables
Medidas variables
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Muntatges, 1964 (Detall - Detalle)
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09.- Només és un record per a testimoniar recordades llavors, 1972
Talla de fusta de vern, cordill, llavors de faig, acrílic i goma laca
Talla de madera de aliso, cordel,  semillas de haya, acrílico y goma laca
55 x 35 x 16 cm
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10.- Sense títol, 1976
Talla de fusta d’avet
Talla de madera de abeto
78 x 18 x 17 cm
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11.- Sense títol, 1973
Talla de fusta de pi, cordill, pedres, acrílic i vernís de poliuretà  
Talla de madera de pino, cordel, piedras, acrílico y barniz de poliuretano 
51 x 16 x 15 cm
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12.- Sense títol, 1973
Talla de fusta de pi i d’alzina, cordill, pedra, acrílic i vernís de poliuretà
Talla de madera de pino y de encina, cordel, piedra, acrílico y barniz de poliuretano
76 x 28 x 19 cm
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13.- Sense títol, 1973
Talla de fusta de pi, corda, pedra, acrílic i vernís de poliuretà 
Talla de madera de pino, cuerda, piedra, acrílico y barniz de poliuretano 
53 x 26 x 17 cm
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14.- Sense títol, 1973
Talla de fusta de vern, cordill, pedres i vernís de poliuretà
Talla de madera de aliso, cordel, piedras y barniz de poliuretano
57 x 27 x 21 cm
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Maqueta per a un parc, 1980  (Dors - Dorso)
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15.- Maqueta per a un parc, 1980
Talla de fusta de pi estucada amb pintura acrílica, oli i goma laca  
Talla de madera de pino estucada con pintura acrílica, óleo y goma laca
44,5 x 88 x 7 cm
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Maqueta per a un parc, 1978 (Dors - Dorso)
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16.- Maqueta per a un parc, 1978
Talla de fusta de pi estucada amb pintura acrílica, oli i goma laca  
Talla de madera de pino estucada con pintura acrílica, óleo y goma laca
90 x 55 x 12 cm



54

17.- Sense títol, 1979-80
Talla de fusta de pi estucada amb pintura acrílica, oli i goma laca
Talla de madera de pino estucada con pintura acrílica, óleo y goma laca
128 x 20 x 20 cm
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18.-  L’àngel, 1979-80
Talla de fusta de palissandre
Talla de madera de palisandro
124 x 83 x 20 cm
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19.- Personatge, 1979-80
Talla de fusta d’ukola
Talla de madera de ukola
248 x 20 x 20 cm
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20.- Personatge, 1979-80
Talla de fusta d’ukola
Talla de madera de ukola
191 x 20 x 20 cm
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21.- Personatges, 1978-80
Talla de fusta d’ukola
Talla de madera de ukola
170 x 31 x 30 cm
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22.- Personatge, 1979-80
Talla de fusta de pi de Flandes, oli i goma laca
Talla de madera de pino de Flandes, óleo y goma laca
64 x 26 x 26 cm
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23.- Personatge, 1979-80
Talla de fusta de pi de Flandes, oli i goma laca
Talla de madera de pino de Flandes, óleo y goma laca
65 x 26 x 16 cm
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24.- Sense títol, 1978-80
Talla de fusta de teca
Talla de madera de teca
77 x 40 x 20 cm
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25.- Sense títol, 1980
Talla de fusta de teca i de fusta de faig
Talla de madera de teca y de madera de haya
120 x 40 x 20 cm
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26.- Personatge, 1978-80
Talla de fusta de pi de Flandes i bambú Guadua bambusa, acrílic, oli i goma laca
Talla de madera de pino de Flandes y bambú Guadua bambusa, acrílico, óleo y goma laca
82,5 x 23 x 10 cm
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27.- Sense títol, 1981
Talla de fusta de freixe, oli i goma laca 
Talla de madera de fresno, óleo y goma laca 
200 x 10 x 10 cm
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28.- Sense títol, 1980
Arrel de cirerer, pedra, acrílic, oli i goma laca
Raíz de cerezo, piedra, acrílico, óleo y goma laca
145 x 77 x 48 cm
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29.- Maqueta per a un parc, 1990
Talla de fusta de pi, acrílic, oli i goma laca 
Talla de madera de pino, acrílico, óleo y goma laca
45 x 79 x 44 cm
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30.- Maqueta per a un parc, 1990
Talla de fusta de pi, filferro, suro, acrílic, oli i goma laca
Talla de madera de pino, alambre, corcho, acrílico, 
óleo y goma laca
60 x 58 x 47 cm
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31.- Maqueta per a un parc, 1991-92
Talla de fusta de noguera, filferro, acrílic, oli i goma laca
Talla de madera de nogal, alambre, acrílico, óleo y goma laca
33 x 25 x 20 cm
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32.- Maqueta per a un parc, 1992
Talla de fusta de pi
Talla de madera de pino 
58 x 30 x 11,5 cm
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01.- Sin título
Mataró, 1954
Talla de madera de fresno
Firmada
92 x 17 x 12 cm
PROCEDENCIA:	 	
• Barcelona, colección Mª Dolores Orriols
• Barcelona, colección particular
BIBLIOGRAFÍA:	
• Borràs, Maria Lluïsa, Villèlia, Ed. Polígrafa S.A., 1974, pág. 17, 
nº 20 y 21 (reprod.)
• Cat. expo.IVAM “Moisès Villèlia”, 17 junio – 5 septiembre 
1999, pág. 29 (reprod.)

02.- Sin título
Mataró, 1955
Talla de madera de pino melis
26 x 20 x 17 cm
EXPOSICIONES:	
• Girona, galería Espais de Girona, “Moisès Villèlia. 
Antológica 1950-1990”, 25 octubre – 
18 noviembre 1990, pág. 146 y pág. 154, cat. nº1 
BIBLIOGRAFÍA:	
• Borràs, Maria Lluïsa, Villèlia, Ed. Polígrafa S.A., 1974, pág. 24 
y 25, nº 40 (reprod.) 

03.- Sin título
Mataró, 1954
Talla de madera de encina
20 x 30 x 22 cm
BIBLIOGRAFÍA:	
• Borràs, Maria Lluïsa, Villèlia, Ed. Polígrafa S.A., 1974, pág. 
20, nº 29 y 30 (reprod.) 

04.- Sin título
Mataró, 1955
Talla de madera de pino, cordel, alambre y clavos
120 x 28 x 28 cm.
EXPOSICIONES:	
• Montevideo, Museo Nacional de Artes Visuales, 
“Arte & Madera”, 8 junio – 2 julio 2006, pág. 62 y
 63 (reprod.)
• Barcelona, Oriol galeria d’Art, “Moisès Villèlia: “La 
articulación del vacío”, 21 septiembre – 11 noviembre 2005, 
nº 1, pàg. 21 (reprod.)
• Colonia, galería Dumont, “Arte juguetón”, 
23 noviembre – diciembre 1962
BIBLIOGRAFÍA:	
• Maria Lluïsa Borràs, Villèlia, Ed. Polígrafa S.A., Barcelona 
1974, nº 33 a 35, pág. 22 y 23 (reprod.)

05.- Sin título
Mataró, 1954
Talla de madera de nogal
68 x 12 x 12 cm.
EXPOSICIONES:	
• Barcelona, Fundació Joan Miró, 1983, cat. expo. nº 1 
(reprod.)
• Barcelona, Centre d’Art Santa Mònica, “La vanguardia de la 
escultura catalana” septiembre – octubre 1989, cat. expo. 
pág. 166 (reprod.)
• Valencia, IVAM, “Moisès Villèlia”, 17 junio – 5 septiembre 
1999, cat. expo. pág.29 (reprod.)
BIBLIOGRAFÍA:	
• Borràs, Maria Lluïsa, Villèlia, Ed. Polígrafa S.A., 1974, 
pág. 19, nº 29 (reprod.) 

06.- Sin título
Mataró, 1956
Talla de madera de boj
63 x 17 x 14 cm.
BIBLIOGRAFÍA:	
• Borràs, Maria Lluïsa, Villèlia, Ed. Polígrafa S.A., 1974, 
pág. 24, nº 36 

07.- Sin título
Cabrils, 1963
Ensamblaje de listones de madera de pino
120 x 40 x 40 cm.
EXPOSICIONES:	
• Sevilla, Pabellón de Cataluña, Expo 1992
BIBLIOGRAFÍA:	
• Borràs, Maria Lluïsa, Villèlia, Ed. Polígrafa S.A., 1974, 
pág. 121, nº 253 (reprod.) 

08.- Montajes
Cabrils, 1964
Construcción desmontable de madera de haya
28 cubos de 6 x 6 x 6 cm.
12 barras de  18 mm. de diámetro y medidas variables
15 barras de 18 mm. de diámetro acabadas en cubos 
de 3 x 2 x 2,7 cm. y de medidas variables
38 tallas de madera de medidas variables
BIBLIOGRAFÍA:	 	
• Borràs, Maria Lluïsa, Villèlia, Ed. Polígrafa S.A., 1974, 
pág. 138, nº 275 a 277 (reprod. una sección) 

09.- Solamente es un recuerdo para testimoniar 
recordadas semillas
Molló 1972
Talla de madera de aliso, cordel,  semillas de haya, acrílico y 
goma laca
Firmada en Molló en 1990
55 x 35 x 16 cm.
EXPOSICIONES:	
• Barcelona, Sala Gaspar, enero 1974, cat. expo. pág.34 
(reprod. con medidas 80 x 50 x 12 cm)
BIBLIOGRAFÍA:	
• Borràs, Maria Lluïsa, Villèlia, Ed. Polígrafa S.A., 1974, 
pág. 224 y 225, nº 371 (reprod.) 

10.- Sin título
Molló, 1976
Talla de madera de abeto
78 x 18 x 17 cm

11.- Sin título
Molló, 1973
Talla de madera de pino, cordel, piedras, acrílico y barniz de 
poliuretano 
51 x 16 x 15 cm

12.- Sin título
Molló, 1973
Talla de madera de pino y de encina, cordel, piedra, acrílico y 
barniz de poliuretano
76 x 28 x 19 cm

13.- Sin título
Molló, 1973
Talla de madera de pino, cuerda, piedra, acrílico y barniz de 
poliuretano 
53 x 26 x 17 cm
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01.- Sense títol
Mataró, 1954
Talla de fusta de freixe
Signada
92 x 17 x 12 cm
PROCEDÈNCIA:	 	
• Barcelona, col·lecció Mª Dolores Orriols
• Barcelona, col·lecció particular
BIBLIOGRAFIA:	
• Borràs, Maria Lluïsa, Villèlia, Ed. Polígrafa S.A., 1974, 
pàg. 17, nº 20 i 21 (reprod.)
• Cat. expo. IVAM “Moisès Villèlia”, 17 juny – 5 setembre 1999, 
pàg. 29 (reprod.) 

02.- Sense títol
Mataró, 1955
Talla de fusta de pi melis
26 x 20 x 17 cm
EXPOSICIONS:	
• Girona, galeria Espais de Girona, “Moisès Villèlia. 
Antològica 1950-1990”, 25 octubre – 18 novembre 1990, 
pàg. 146 i pàg. 154, cat. nº1 
BIBLIOGRAFIA:	
• Borràs, Maria Lluïsa, Villèlia, Ed. Polígrafa S.A., 1974, 
pàg. 24 i 25, nº 40 (reprod.) 

03.- Sense títol
Mataró, 1954
Talla de fusta d’alzina
20 x 30 x 22 cm
BIBLIOGRAFIA:	
• Borràs, Maria Lluïsa, Villèlia, Ed. Polígrafa S.A., 1974, 
pàg. 20, nº 29 i 30 (reprod.) 

04.- Sense títol
Mataró, 1955
Talla de fusta de pi, cordill, filferro i claus
120 x 28 x 28 cm
EXPOSICIONS:	
• Montevideo, Museo Nacional de Artes Visuales, 
“Art & Fusta”, 8 juny – 2 juliol 2006, pàg. 62 i 63 (reprod.)
• Barcelona, Oriol galeria d’Art, “Moisès Villèlia: l’articulació 
del buit”, 21 setembre – 11 novembre 2005, nº 1, 
pàg. 21 (reprod.)
• Colònia, galeria Dumont,”Art juganer”,  23 novembre – 
desembre 1962
BIBLIOGRAFIA:	
• Maria Lluïsa Borràs, Villèlia, Ed. Polígrafa S.A., Barcelona 
1974, nº 33 a 35, pàg. 22 i 23 (reprod.)

05.- Sense títol
Mataró, 1954
Talla de fusta de noguera
68 x 12 x 12 cm
EXPOSICIONS:	
• Barcelona, Fundació Joan Miró, 1983, cat. expo. nº 1 
(reprod.)
• Barcelona, Centre d’Art Santa Mònica, “L’avantguarda de 
l’escultura catalana” setembre – octubre 1989, cat. expo. 
pàg. 166 (reprod.)
• València, IVAM, “Moisès Villèlia”, 17 juny – 5 setembre 1999, 
cat. expo. pàg.29 (reprod.)
BIBLIOGRAFIA:	
• Borràs, Maria Lluïsa, Villèlia, Ed. Polígrafa S.A., 1974, 
pàg. 19, nº 29 (reprod.) 

06.- Sense títol
Mataró, 1956
Talla de fusta de boix
63 x 17 x 14 cm
BIBLIOGRAFIA:	
• Borràs, Maria Lluïsa, Villèlia, Ed. Polígrafa S.A., 1974, 
pàg. 24, nº 36  

07.- Sense títol
Cabrils, 1963
Assemblatge de llistons de fusta de pi
120 x 40 x 40 cm
EXPOSICIONS:	
• Sevilla, Pavelló de Catalunya, Expo 1992
BIBLIOGRAFIA:	
• Borràs, Maria Lluïsa, Villèlia, Ed. Polígrafa S.A., 1974, 
pàg. 121, nº 253 (reprod.) 

08.- Muntatges
Cabrils, 1964
Construcció desmuntable de fusta de faig
28 cubs de 6 x 6 x 6 cm.
12 barres de  18 mm. de diàmetre i mides variables
15 barres de 18 mm. de diàmetre acabades en cubs 
de 3 x 2 x 2,7 cm. i de mides variables
38 talles de fusta de mides variables
BIBLIOGRAFIA:	 	
• Borràs, Maria Lluïsa, Villèlia, Ed. Polígrafa S.A., 1974, 
pàg. 138, nº 275 a 277 (reprod. una secció) 

09.- Només és un record per a testimoniar 
recordades llavors 
Molló, 1972
Talla de fusta de vern, cordill, llavors de faig, 
acrílic i goma laca
Signada a Molló el 1990
55 x 35 x 16 cm
EXPOSICIONS:	
• Barcelona, Sala Gaspar, gener 1974, cat. expo. 
pàg.34 (reprod. amb mides 80 x 50 x 12 cm)
BIBLIOGRAFIA:	
• Borràs, Maria Lluïsa, Villèlia, Ed. Polígrafa S.A., 1974, 
pàg. 224 i 225, nº 371 (reprod.) 

10.- Sense títol
Molló, 1976
Talla de fusta d’avet
78 x 18 x 17 cm

11.- Sense títol
Molló, 1973
Talla de fusta de pi, cordill, pedres, acrílic i vernís de poliuretà  
51 x 16 x 15 cm

12.- Sense títol
Molló, 1973
Talla de fusta de pi i d’alzina, cordill, pedra, acrílic i vernís de 
poliuretà
76 x 28 x 19 cm

13.- Sense títol
Molló, 1973
Talla de fusta de pi, corda, pedra, acrílic i vernís de poliuretà 
53 x 26 x 17 cm
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14.- Sin título
Molló, 1973
Talla de madera de aliso, cordel, piedras y barniz de poliuretano
57 x 27 x 21 cm

15.- Maqueta para un parque
Molló, 1980
Talla de madera de pino estucada con pintura acrílica, 
óleo y goma laca
Firmada en Molló en 1992
44,5 x 88 x 7 cm
EXPOSICIONES:	
• Barcelona, Fundació Vila Casas. Espai Volart, “Villèlia”, 
6 abril – 11 junio 2017, pág 54-55 (reprod.)

16.- Maqueta para un parque
Molló, 1978
Talla de madera de pino estucada con pintura acrílica, 
óleo y goma laca
90 x 55 x 12 cm
EXPOSICIONES:	
• Barcelona, Sala Gaspar, noviembre 1993
• Barcelona, Fundació Vila Casas. Espai Volart, “Villèlia”, 
6 abril – 11 junio 2017, pág 32-33 (reprod.)

17.- Sin título
Molló, 1979-80
Talla de madera de pino estucada con pintura acrílica, 
óleo y goma laca
128 x 20 x 20 cm

18.- El ángel 
Molló, 1979-80
Talla de madera de palisandro
124 x 83 x 20 cm
EXPOSICIONES:	
• Barcelona, Fundació Vila Casas. Espai Volart, “Villèlia”, 
6 abril – 11 junio 2017, pág 42-43 (reprod.)

19.- Personaje
Molló, 1979-80
Talla de madera de ukola
248 x 20 x 20 cm
EXPOSICIONES:	
• Barcelona, Fundació Vila Casas. Espai Volart, “Villèlia”, 
6 abril – 11 junio 2017, pág 48-49 (reprod.)

20.- Personaje
Molló, 1979-80
Talla de madera de ukola
191 x 20 x 20 cm
EXPOSICIONES:	
• Barcelona, Fundació Vila Casas. Espai Volart, “Villèlia”, 
6 abril – 11 junio 2017, pág 36-37 (reprod.)

21.- Personajes
Molló, 1978-80
Talla de madera de ukola
170 x 31 x 30 cm
EXPOSICIONES:	
• Barcelona, Fundació Vila Casas. Espai Volart, “Villèlia”, 
6 abril – 11 junio 2017, pág 34-35 (reprod.)

22.- Personaje
Molló, 1979-80
Talla de madera de pino de Flandes, óleo y goma laca
64 x 26 x 26 cm
EXPOSICIONES:	
• Barcelona, Fundació Vila Casas. Espai Volart, “Villèlia”, 
6 abril – 11 junio 2017, pág 44-45 (reprod.)

23.- Personaje
Molló, 1979-80
Talla de madera de pino de Flandes, óleo y goma laca
65 x 26 x 16 cm
EXPOSICIONES:	
• Barcelona, Fundació Vila Casas. Espai Volart, “Villèlia”, 
6 abril – 11 junio 2017, pág 46-47 (reprod.)

24.- Sin título
Molló, 1978-80
Talla de madera de teca
77 x 40 x 20 cm

25.- Sin título
Molló, 1980
Talla de madera de teca y de madera de haya
120 x 40 x 20 cm

26.- Personaje 
Molló, 1978-80
Talla de madera de pino de Flandes y bambú Guadua 
bambusa, acrílico, óleo y goma laca
82,5 x 23 x 10 cm

27.-  Sin título
Molló, 1981
Talla de madera de fresno, óleo y goma laca 
 Firmada en Molló en 1990
200 x 10 x 10 cm

28.- Sin título
Molló, 1980
Raíz de cerezo, piedra, acrílico, óleo y goma laca
145 x 77 x 48 cm
EXPOSICIONES:	
• Barcelona, galería Joan Gaspar, “Moisès Villèlia: 
“El equilibrio de las formas”, 9 diciembre 2015 – 20 enero 2016, 
pág 4 (reprod.)

29.- Maqueta para un parque
Molló, 1990
Talla de madera de pino, acrílico, óleo y goma laca
45 x 79 x 44 cm
EXPOSICIONES:	
• Barcelona, Sala Gaspar, noviembre 1993

30.- Maqueta para un parque
Molló, 1990
Talla de madera de pino, alambre, corcho, acrílico, 
óleo y goma laca
60 x 58 x 47 cm

31.- Maqueta para un parque
Molló, 1991-92
Talla de madera de nogal, alambre, acrílico, óleo y goma laca
33 x 25 x 20 cm

32.- Maqueta para un parque 
Molló, 1992
Talla de madera de pino 
58 x 30 x 11,5 cm
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14.- Sense títol
Molló, 1973
Talla de fusta de vern, cordill, pedres i vernís de poliuretà
57 x 27 x 21 cm

15.- Maqueta per a un parc
Molló, 1980
Talla de fusta de pi estucada amb pintura acrílica, 
oli i goma laca  
Signada a Molló el 1992
44,5 x 88 x 7 cm
EXPOSICIONS:	
• Barcelona, Fundació Vila Casas. Espai Volart, “Villèlia”, 
6 abril – 11 juny 2017, pàg 54-55 (reprod.)

16.- Maqueta per a un parc
Molló, 1978
Talla de fusta de pi estucada amb pintura acrílica, 
oli i goma laca  
90 x 55 x 12 cm
EXPOSICIONS:	
• Barcelona, Sala Gaspar, novembre 1993
• Barcelona, Fundació Vila Casas. Espai Volart, “Villèlia”, 
6 abril – 11 juny 2017, pàg 32-33 (reprod.)

17.- Sense títol
Molló, 1979-80
Talla de fusta de pi estucada amb pintura acrílica, 
oli i goma laca
128 x 20 x 20 cm

18.- L’àngel
Molló,1979-80
Talla de fusta de palissandre
124 x 83 x 20 cm
EXPOSICIONS:	
• Barcelona, Fundació Vila Casas. Espai Volart, “Villèlia”, 
6 abril – 11 juny 2017, pàg 42-43 (reprod.)

19.- Personatge
Molló, 1979-80
Talla de fusta d’ukola
248 x 20 x 20 cm
EXPOSICIONS:	
• Barcelona, Fundació Vila Casas. Espai Volart, “Villèlia”, 
6 abril – 11 juny 2017, pàg 48-49 (reprod.)

20.- Personatge
Molló, 1979-80
Talla de fusta d’ukola
191 x 20 x 20 cm
EXPOSICIONS:	
• Barcelona, Fundació Vila Casas. Espai Volart, “Villèlia”, 
6 abril – 11 juny 2017, pàg 36-37 (reprod.)

21.- Personatges
Molló, 1978-80
Talla de fusta d’ukola
170 x 31 x 30 cm
EXPOSICIONS:	
• Barcelona, Fundació Vila Casas. Espai Volart, “Villèlia”, 
6 abril – 11 juny 2017, pàg 34-35 (reprod.)

22.- Personatge
Molló, 1979-80
Talla de fusta de pi de Flandes, oli i goma laca
64 x 26 x 26 cm
EXPOSICIONS:	
• Barcelona, Fundació Vila Casas. Espai Volart, “Villèlia”, 
6 abril – 11 juny 2017, pàg 44-45 (reprod.)

23.- Personatge
Molló, 1979-80
Talla de fusta de pi de Flandes, oli i goma laca
65 x 26 x 16 cm
EXPOSICIONS:	
• Barcelona, Fundació Vila Casas. Espai Volart, “Villèlia”, 
6 abril – 11 juny 2017, pàg 46-47 (reprod.)

24.- Sense títol
Molló, 1978-80
Talla de fusta de teca
77 x 40 x 20 cm

25.- Sense títol
Molló, 1980
Talla de fusta de teca i de fusta de faig
120 x 40 x 20 cm

26.- Personatge
Molló, 1978-80
Talla de fusta de pi de Flandes i bambú Guadua bambusa, 
acrílic, oli i goma laca
82,5 x 23 x 10 cm

27.- Sense títol
Molló, 1981
Talla de fusta de freixe, oli i goma laca 
Signada a Molló el 1990
200 x 10 x 10 cm

28.- Sense títol
Molló, 1980
Arrel de cirerer, pedra, acrílic, oli i goma laca
145 x 77 x 48 cm
EXPOSICIONS:	
• Barcelona, galeria Joan Gaspar, “Moisès Villèlia: L’equilibri de les 
formes”, 9 desembre 2015 – 20 gener 2016, pàg 4 (reprod.)

29.- Maqueta per a un parc
Molló, 1990
Talla de fusta de pi, acrílic, oli i goma laca 
45 x 79 x 44 cm
EXPOSICIONS:	
• Barcelona, Sala Gaspar, novembre 1993

30.- Maqueta per a un parc
Molló, 1990
Talla de fusta de pi, filferro, suro, acrílic, oli i goma laca
60 x 58 x 47 cm

31.- Maqueta per a un parc
Molló, 1991-92
Talla de fusta de noguera, filferro, acrílic, oli i goma laca
33 x 25 x 20 cm

32.- Maqueta per a un parc
Molló, 1992
Talla de fusta de pi
58 x 30 x 11,5 cm
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1928
Moisès Villèlia nace el 19 de julio en Barcelona, hijo del escultor 
y tallista Julián Villèlia y de Emilia Sanmartín.

1942
Nombran a su padre director de una fábrica de muebles de 
Mataró (Barcelona), ciudad donde se traslada con toda la 
familia. Allí, Moisès Villèlia se convierte en aprendiz de tallista.

1945
El padre deja la fábrica de muebles y abre un taller junto con su 
hijo Moisès. Éste empieza a interesarse por la poesía, en especial 
la romántica y la simbolista (Amado Nervo, Rubén Darío, etc.). 
Su hermano, que por aquellas fechas está exiliado en Argentina, 
le hace llegar obras de Alberti y Neruda, entre otros. 

1949
Expone su primera talla en el Museo Municipal de Mataró. 
Colabora con su padre en la realización del presbiterio de la 
basílica de Santa María de Mataró.

1950
Hace el servicio militar en África.

1953
Se encarga, juntamente con su padre, de toda la talla de la 
capilla de Santa Ana (Mataró). A partir de entonces se consagra 
plenamente a la escultura y entra en contacto con distintas 
personas del mundo artístico, como Cirici Pellicer o Joan Brossa.

1954
Realiza su primera exposición individual en el Museo Municipal 
de Mataró. Rompe con la figuración y funda el grupo Arte Actual 
con Lerín, Rabasseda, Lladó y Rué entre otros. Entabla amistad 
con Joan Brossa y se relaciona con el Club 49. Experimenta con 
materiales orgánicos diversos como el cactus o la calabaza, las 
cortezas erosionadas, perforadas y retorcidas, o los tallos de 
cebolla, entre otros. 

1956
Participa en el IX Salón de Octubre de Barcelona; su escultura 
es la única de carácter abstracto. Su obra empieza a sorprender 
y causa impresión en Sebastià Gasch y Josep Mª de Sucre. Joan 
Prats lo introduce en el Club 49. 

1957
Presenta su primera escultura hecha de caña en el X Salón de 
Octubre de Barcelona.
Alterna la caña con materiales como el corcho, los mondadientes 
y elementos vegetales como la fibra de cactus, la calabaza, el 
troncho de col, los tallos de cebolla y las semillas de cacahuete.

1958
Contrae matrimonio con la pintora Magda Bolumar Chertó. 
Alterna su actividad como escultor con el diseño industrial, el 
teatro y la realización de algunos jardines como los jardines Pros, 
en Masnou, y la Ricarda, en el Prat de Llobregat. 
Expone en la Sala Gaspar; el escultor Ángel Ferrant se interesa 
por su obra. 

1959
Joan Prats invita  a personalidades del mundo internacional del 
arte a visitar a los Villèlia en Mataró. Entre ellos está Joan Miró, 
James Johnson Sweeney, Pierre Matisse y Frank O’Hara, del 
Museo de Arte Moderno de Nueva York. Tanto Miró como Jacques 
Dupin o Pierre Matisse adquieren esculturas de Villèlia. También 
visitan el estudio Sofu Teshigahara, del Instituto Internacional 
de Investigaciones Estéticas (Tokio), el crítico Michel Tapié y 
los directores del Museo Walter Holzhauser (Bonn), Kulterman 
(Leverkusen) y del Guggenheim de Nueva York. 

1960
Es elegido para la primera exposición del nuevo Museo de Arte 
Contemporáneo de Barcelona. 
Colabora en la Escuela de Arte del FAD, dirigida por Alexandre 
Cirici y por Adrià Gual, en la sección de Arte Dramático o Escuela 
de Adrià Gual.
En febrero, con el apoyo de Club 49, presenta una exposición 
individual en el Museo de Mataró en la que muestra un conjunto 
de veintidós esculturas de caña. 
Puesta en escena en el mes de junio de la obra “La  Jugada”, de 
Joan Brossa, en el teatro de la Cooperativa de Cabrils. 

Moisès Villèlia, 1954
Moisès Villèlia, 1954
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1928
Moisès Villèlia neix el 19 de juliol a Barcelona, fill de l’escultor i 
tallista Julián Villèlia i d’Emilia Sanmartín.

1942
Nomenen el seu pare director d’una fàbrica de mobles de Mataró 
(Barcelona), ciutat on es trasllada amb tota la família. Allà, 
Moisès Villèlia es converteix en aprenent de tallista.

1945
El pare deixa la fàbrica de mobles i obre un taller  amb el seu fill 
Moisès. Aquest comença a interessar-se per la poesia, en especial 
romàntica i simbolista (Amado Nervo, Rubén Darío, etc.). El seu 
germà, exiliat a l’Argentina, li fa arribar obres d’Alberti i Neruda, 
entre d’altres.

1949
Exposa la seva primera talla al Museu Municipal de Mataró. 
Col·labora amb el seu pare en la realització del presbiteri de la 
basílica de Santa Maria de Mataró.

1950
Fa el servei militar a l’Àfrica.

1953
S’encarrega, juntament amb el seu pare, de tota la talla de la 
capella de Santa Anna (Mataró). A partir d’aquest moment es 
dedica plenament a l’escultura i entra en contacte amb diverses 
persones del món artístic, com ara Cirici Pellicer o Joan Brossa.

1954
Fa la seva primera exposició individual al Museu Municipal de 
Mataró. Trenca amb la figuració i funda el grup Art Actual amb 
Lerín, Rabasseda, Lladó i Rué entre d’altres. Inicia la seva amistat 
amb Joan Brossa i es relaciona amb el Club 49.
Experimenta amb materials orgànics diversos com el cactus o la 
carbassa, les escorces erosionades, perforades i retorçades, o les 
tiges de ceba, entre d’altres.

1956
Participa en el IX Saló d’Octubre de Barcelona; la seva escultura 
és l’única de caràcter abstracte. La seva obra comença a 
sorprendre i causa impressió en Sebastià Gasch i Josep M. de 
Sucre. Joan Prats l’introdueix en el Club 49.

1957
Presenta la seva primera escultura feta de canya al X Saló 
d’Octubre de Barcelona.
Alterna la canya amb materials com el suro, els escuradents i 
elements vegetals com la carbassa, el tronc de col, les tiges de 
ceba i les llavors de cacauet.

1958
Es casa amb la pintora Magda Bolumar Chertó. 
Alterna la seva activitat com a escultor amb el disseny industrial, 
el teatre i la realització d’alguns jardins com els jardins Pros, al 
Masnou, i la Ricarda, al Prat de Llobregat. 
Exposa a la Sala Gaspar; l’escultor Ángel Ferrant s’interessa per 
la seva obra.

1959
Joan Prats convida personalitats del món internacional de l’art 
a visitar als Villèlia a Mataró. Entre elles hi ha Joan Miró, James 
Johnson Sweeney, Pierre Matisse i Frank O’Hara, del Museu d’Art 
Modern de Nova York. Tant Miró com Jacques Dupin o Pierre 
Matisse adquireixen escultures de Villèlia. També visiten l’estudi 
Sofu Teshigahara, de l’Institut Internacional de Recerques 
Estètiques (Tòquio), el crític Michel Tapié i els directors de 
Museu Walter Holzhauser (Bonn), Kulterman (Leverkusen) i el 
del Guggenheim de Nova York.

1960
És elegit per a la primera exposició del nou Museu d’Art 
Contemporani de Barcelona. Col·labora amb l’Escola d’Art del 
FAD, dirigida per Alexandre Cirici i per Adrià Gual, en la secció 
d’Art Dramàtic o Escola d’Adrià Gual.
Al febrer, amb el suport del Club 49, presenta una exposició 
individual al Museu de Mataró en la qual mostra un conjunt de 
vint-i-dues escultures de canya. 
Posada en escena durant el mes de juny de  l’obra “La jugada”, de 
Joan Brossa, al teatre de la Cooperativa de Cabrils.

1961
S’ocupa de la direcció, l’escenografia i el vestuari de l’obra de 
Joan Brossa “El Bell Lloc”, a la seu del FAD.
A finals d’aquest any es funda a Barcelona la FEDI (Fundació 
d’Estudis de Disseny Industrial), organisme dedicat 
exclusivament a la promoció i la realització de dissenys 
industrials. Moisès Villèlia n’és fundador, juntament amb 
Arrando, Bohigas, Cirici, Coderch, Cumella, Fabià Estapé, 
Marinel·lo, Marquina, Martorell, els germans Milà, Moragas, 
Fargas i Tous.

1962
Realitza una exposició al Museu de Badalona i a la galeria 
Dumont de Colònia, i participa en la col·lectiva “Presències 
1945-1962” de la galeria René Metras de Barcelona. 
S’encarrega de l’escenografia i el vestuari de l’obra “La senyoreta 
Júlia”, de Strindberg, dirigida per Carlos Lucena al teatre Guimerà 
de Barcelona.

1963
Es nega a representar a Espanya a la Biennal de Sao Paulo, però 
participa en la col·lectiva “L’art i la pau”, organitzada pel Museu 
d’Art Contemporani de Barcelona. També participa en l’exposició 
de l’Instituto Vascongado de Cultura Hispánica i a la III Bienal 
d’Art de París. 

Moisès Villèlia i Magda Bolumar, Cabrils, 1963
Moisès Villèlia y Magda Bolumar, Cabrils, 1963
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1968
El Instituto Francés de Barcelona le organiza una exposición con 
las esculturas y los dibujos creados en París. 
Realiza el Jardín de la galería René Metras de Barcelona.

1969
Viaja a Argentina donde conoce la Fundación Torcuato Di Tella 
dirigida por Jorge Romero Brest. Termina el libro “Cometas”. 
Después se va a Quito (Ecuador) e integra los bambús de gran 
formato en su obra escultórica.

1970
A través de Henri Lesson colabora en la remodelación del parque 
“El Ejido” de Quito (Ecuador). Allí también realiza el jardín 
“Mena”.
Su mujer Magda y su hijo Nahum se reúnen con él en Quito 
(Ecuador). 

1971
Colabora en la dirección de la galería Siglo XX de Quito 
(Ecuador). 
Con la ayuda del Instituto Antropológico estudia los sellos Pirus 
y Piquenus de la cultura Quitu-Cara, activa desde el año 500 
a.de C. hasta el año 500 d. de C.
Presenta una exposición en la galería Siglo XX de esculturas 
realizadas en cañas de gran formato llamadas “Guaduas”.  

1972
Regresa con su familia a Barcelona pero se establecen 
definitivamente en Molló, un pequeño pueblo del Pirineo 
gerundense. Frecuenta a Brossa, Tàpies, Cirici, Joaquim y Odette 
Gomis.
Realiza esculturas con madera de sauce, y trabaja en sus 
“Estratigrafías” y en la serie “Semillas de manglar”.

1961
Se encarga de la dirección, la escenografía y el vestuario de la 
obra de Joan Brossa “El Bell Lloc”, en la Sede del FAD. 
A finales de este mismo año se funda en Barcelona la FEDI 
(Fundación de Estudios de Diseño Industrial), organismo 
dedicado exclusivamente a la promoción y realización de 
diseños industriales. Moisès Villèlia es uno de los fundadores 
junto con Arrando, Bohigas, Cirici, Coderch, Cumella, Fabià 
Estapé, Marinel•lo, Marquina, Martorell, los hermanos Milà, 
Moragas, Fargas y Tous. 

1962
Realiza una exposición en el Museo de Badalona y en la galería 
Dumont de Colonia, y participa en la colectiva “Presencias 1945-
1962” de la galería René Metras de Barcelona. 
Se encarga de la escenografía y el vestuario de la obra “La 
señorita Júlia”, de Strindberg, dirigida por Carlos Lucena en el 
teatro Guimerà de Barcelona. 

1963
Se niega a representar a España en la Bienal de Sao Paulo, pero 
participa en la colectiva “El arte y la paz” organizada por el 
Museo de Arte Contemporáneo de Barcelona. También participa 
en la exposición del Instituto Vascongado de Cultura Hispánica y 
en la III Bienal de Arte de París. 

1964
Nace su hijo Nahum, nombre que le pone en recuerdo a Naum 
Gabo. 
Este mismo año presentan el libro “Cop de poma” realizado 
juntamente con Joan Miró, Joan Brossa, Antoni Tàpies y Josep 
Maria Mestres Quadreny.
Abandona temporalmente las cañas para experimentar con 
nuevos materiales como el fibrocemento, el hormigón, los 
metales, el poliéster, etc. que son mucho más resistentes y 
duraderos.

1965
Realiza el proyecto del “Jardín de la Ricarda”,  de Ricard Gomis, 
en el Prat de Llobregat (Barcelona).

1966
Produce unas series de juegos para niños que serán expuestas en 
la galería Belarte de Barcelona y presentadas por el coleccionista 
y psiquiatra Joan Obiols Vié.
Expone en la galería Seiquer de Madrid a finales de año.

1967
Presenta una muestra en la galería René Metras de Barcelona.
El Instituto Francés le concede una beca para viajar a París donde 
reside medio año. Frecuenta Yvon Taillandier y Georges Raillard. Du-
rante esta etapa, en la capital francesa, realiza una gran colección 
de dibujos concentrándose sobretodo en las obras de papel. Produ-
ce también una serie de libros entre los cuales destacan “El poeta 
atrapado en un libro” y “Los hombres en calidad de alambre”.
El arquitecto Ignasi de Rivera le encomienda los plafones del vestí-
bulo del Hospital de San Rafael de Barcelona.
El arquitecto vietnamita Tram Van Than le encarga una escultura 
para el Pavillon de l’Aurore situado en el parque Sceaux, cerca de 
París. 
Produce la serie de dibujos “Ligne de Sceaux” o “Contaminaciones” 
y el libro “Segmentaciones”.

Moisès Villèlia i Magda Bolumar, París, 1967
Moisès Villèlia y Magda Bolumar, París, 1967
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1964
Neix el seu fill Nahum, nom que li posa en record a Naum Gabo. 
Aquest mateix any presenta el llibre “Cop de poma” realitzat 
juntament amb Joan Miró, Joan Brossa, Antoni Tàpies i Josep 
Maria Mestres Quadreny.
Abandona temporalment les canyes per experimentar amb 
nous materials com el fibrociment, el formigó, els metalls, el 
polièster, etc. que són molt més resistents i perdurables. 

1965
Realitza el projecte del “Jardí de la Ricarda”, de Ricard Gomis, al 
Prat de Llobregat (Barcelona).

1966
Produeix unes sèries de jocs per a infants que s’exposen a 
la galeria Belarte de Barcelona i que són presentades pel 
col·leccionista i psiquiatra Joan Obiols Vié.
Exposa a la galeria Seiquer de Madrid a finals d’any.

1967
Presenta una mostra a la galeria René Metras de Barcelona.
L’Institut Francès li concedeix una beca per viatjar a París on hi 
resideix durant mig any. Freqüenta Yvon Taillandier i Georges 
Raillard. Durant aquesta etapa, a la capital francesa, realitza una 
gran col·lecció de dibuixos concentrant-se sobretot en les obres 
de paper. Produeix també una sèrie de llibres entre els quals 
destaquen “El poeta atrapado en un libro” i “Los hombres en 
calidad de alambre”.
L’arquitecte Ignasi de Rivera li encomana els plafons del vestíbul 
de l’Hospital de Sant Rafel de Barcelona.
L’arquitecte vietnamita Tram Van Than li encarrega una escultura 
per al Pavillon de l’Aurore situat al Parc de Sceaux, prop de París.
Produeix una sèrie de dibuixos “Ligne de Sceaux” o 
“Contaminacions” i el llibre “Segmentacions”. 
 
1968
L’Institut Francès de Barcelona li organitza una exposició amb les 
escultures i els dibuixos creats a París.
Realitza el Jardí de la galeria René Metras de Barcelona. 

1969
Viatja a l’Argentina on coneix la Fundació Torcuato Di Tella 
dirigida per Jorge Romero Brest. Finalitza el llibre “Cometes”. 
Després se’n va a Quito (Equador) i incorpora els bambús de 
grans dimensions a la seva obra escultòrica.

1970
A través d’Henri Lesson col·labora en la remodelació del parc “El 
Ejido” de Quito (Equador). Allà també realitza el jardí “Mena”.
La seva dona Magda i el seu fill Nahum es reuneixen amb ell a 
Quito (Equador).

1971 
Col·labora en la direcció de la galeria Siglo XX de Quito 
(Equador). 
Amb l’ajuda de l’Institut Antropològic estudia els segells Pirus i 
Pikenus de la cultura Quitu-Cara, activa des de l’any 500 a. de C. 
fins l’any 500 d. de C.
Presenta una exposició a la galeria Siglo XX d’escultures 
realitzades amb canyes de gran format anomenades “Guadues”.  

1972
Torna amb la seva família a Barcelona però s’estableix 
definitivament a Molló, un petit poble del Pirineu gironí. 
Freqüenta a Brossa, Tàpies, Cirici, Joaquim i Odette Gomis.
Realitza escultures amb fusta de salze, i treballa en les seves 
“Estratigrafies” i en la sèrie “Llavors de manglar”.

1974
L’editorial Polígrafa publica la primera monografia sobre la seva 
obra, realitzada per Maria Lluïsa Borràs. Es presenta a la Sala 
Gaspar on Villèlia, aquest mateix any, també exposa una mostra 
de canyes, teles d’aranya, talles i dibuixos.
Participa en una col·lectiva d’artistes espanyols a la galeria 
Rizzoli de Nova York..

1982
Forma part del II Simposium Llatinoamericà del Bambú.
Aquest mateix any exposa a la Diputació de Girona, al Museu de 
Belles Arts de Sabadell, a l’Escola Massana i al Museu de Bilbao.
És seleccionat per a participar en el Premi d’Escultura de Càceres. 

1986
Experimenta amb la incorporació de la ceràmica en les seves 
escultures de bambú. Aquesta integració parteix d’una idea 
constant des de la seva estada a Amèrica: la constatació del 
fet que totes les cultures que dominen el bambú, tant si són 
americanes com asiàtiques, també tenen un gran coneixement 
de la ceràmica. Només li falta fer efectiva aquesta simbiosi de 
materials.

1987
La Sala Gaspar presenta la seva temporada d’exposicions amb 
una mostra de gravats de Picasso i una altra amb una gran 
selecció d’escultures recents de Villèlia.
Participa en la col·lectiva “París a la Hora de España” presentada 
al Grand Palais de París i organitzada pel Ministeri de Cultura. 

Moisès Villèlia al seu taller, Can Dillaire, Molló, 1980
Moisès Villèlia en su taller, Can Dillaire, Molló, 1980
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1974
La editorial Polígrafa publica la primera monografía sobre su 
obra, realizada por Maria Lluïsa Borràs. Esta  se presenta en la 
Sala Gaspar donde, Villèlia, este mismo año, también expone 
una muestra de cañas, telas de araña, tallas y dibujos. 
Participa en una colectiva de artistas españoles en la galería 
Rizzoli de Nueva York.

1986
Experimenta la incorporación de la cerámica en sus esculturas 
de bambú. Esta integración parte de una idea constante desde 
su estancia en América: la constatación del hecho de que todas 
las culturas que dominan el bambú, ya sean americanas como 
asiáticas, también tienen un gran conocimiento de la cerámica. 
Tan solo le hace falta hacer efectiva esta simbiosis  de materiales. 

1987
La Sala Gaspar presenta su temporada de exposiciones con una 
muestra de grabados de Picasso y otra de una gran selección de 
esculturas recientes de Villèlia.
Participa en la colectiva “París a la Hora de España” presentada 
en el Grand Palais de París y organizada por el Ministerio de 
Cultura.  

1989
Participa en la exposición “La vanguardia de la escultura 
catalana” presentada en el Centro de Arte Santa Mònica de 
Barcelona.
Escribe una obra de teatro: “El artista”.

1990
Se estrena la obra “El artista” en la exposición antológica 
organizada en el Centro de Arte Contemporáneo de Girona.
Realiza la escultura pública “Los guardianes del agua” en Olot 
(Girona).

1992
Expone la serie “Tela de Araña” en la Sala Brok de Barcelona.
Con motivo de la Exposición Universal de Sevilla, la Generalitat 
de Cataluña presenta una exposición de su obra en el Pabellón 
de Cataluña. En la muestra, organizada por Maria Lluïsa Borràs, 
se pueden ver una serie de móviles de gran tamaño.
Produce una escultura monumental de hierro para la Plaza de la 
Brisa de Mataró (Barcelona).
Publicación del libro “Síntesis histórica de la comunicación y el 
periodismo en el Ecuador” en el que se reconocen los estudios y 
descubrimientos relativos a la cultura Quitu-Cara.

1993
Renueva su interés por las obras denominadas “Telas de araña” 
que marcaron sus inicios y que están hechas a base de laca y 
alambre.
Participa en la exposición “Artistas Catalanes del Fondo de Arte 
de la Generalitat de Cataluña” realizada en el Espai Blanquerna 
de Barcelona.  

1994
Moisès Villèlia muere en Barcelona el 28 de septiembre.

    

Moisès Villèlia, Magda Bolumar i el seu fill Nahum, Sala Gaspar, 
Barcelona, 1974
Moisès Villèlia, Magda Bolumar y su hijo Nahum, Sala Gaspar, 
Barcelona, 1974
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1989
Participa en l’exposició “L’avantguarda de l’escultura catalana” 
presentada al Centre d’Art Santa Mònica de Barcelona. 
Escriu una obra de teatre: “L’artista”.

1990
S’estrena l’obra “L’artista” a l’exposició antològica organitzada al 
Centre d’Art Contemporani de Girona.
Produeix l’escultura pública “Els guardians de l’aigua” a Olot 
(Girona).

1992
Exposa la sèrie “Teranyina” a la Sala Brok de Barcelona.
Amb motiu de l’Exposició Universal de Sevilla, la Generalitat de 
Catalunya presenta una exposició de la seva obra al Pavelló de 
Catalunya. A la mostra, organitzada per Maria LLuïsa Borràs, es 
poden veure una sèrie de mòbils de gran format. 
Produeix una escultura monumental de ferro per a la Plaça de la 
Brisa de Mataró (Barcelona).
Es publica el llibre “Síntesis histórica de la comunicación y el 
periodismo en el Ecuador”, en el qual es reconeixen els seus 
estudis i descobriments relatius a la cultura Quitu-Cara.

1993
Renova el seu interès per les obres anomenades “Teranyines” 
que van marcar els seus inicis i que estan fetes a base de laca 
i filferro.
Participa en l’exposició “Artistes Catalans del Fons d’Art de la 
Generalitat de Catalunya” realitzada a l’Espai Blanquerna de 
Barcelona.

1994
Moisès Villèlia mor a Barcelona el 28 de setembre. 

Moisès Villèlia amb el seu fill Nahum, Can Dillaire, Molló, 1985
Moisès Villèlia con su hijo Nahum, Can Dillaire, Molló, 1985
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EXPOSICIONS INDIVIDUALS 
I COL·LECTIVES

EXPOSICIONES INDIVIDUALES
Y COLECTIVAS
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EXPOSICIONES INDIVIDUALES

1954
Museo Municipal, Mataró.

1955
Museo Municipal, Mataró.

1958
Sala Gaspar, Barcelona. Presentado por el Club 49.

1959
Fensten Düren, Alemania.
Museo Municipal, Mataró.

1960
Museo Municipal, Mataró. Presentado por Club 49.
Exposición del Museo de Arte Contemporáneo, ubicado en 
el Fomento de las Artes Decorativas (FAD), cúpula del Cine 
Coliseum, Barcelona.

1962
Museo Municipal, Badalona.
Arte juguetón, galería Dumont, Colonia (Alemania).

1963
Instituto Vascongado de Cultura Hispánica, Bilbao. 
Galería Dumont, Colonia, Alemania.
Pájaros para los niños, galería René Metras, Barcelona.
Colegio de Arquitectos de Cataluña y Baleares, Barcelona. 
Organizado por el Club 49.

1964
Sala Santa Catalina, Ateneo de Madrid.

1966 
Juegos para niños, galería Belarte, Barcelona.
Linoleum y juegos, galería Séiquer, Madrid.
Presentación del “convivent” en la galería Belarte. Presentado 
por el Club 49. Concurso del juego. Texto de presentación del 
psiquiatra Dr. Obiols.

1967
Galería René Metras, Barcelona.

1968
Instituto Francés, Barcelona.

1969
Instituto Vascongado de Cultura Hispánica, Bilbao.
Galería Siglo XX, Quito (Ecuador).

1971
Galería Siglo XX, Quito (Ecuador).

1974
Sala Gaspar, Barcelona.

1975
Biblioteca Popular, Caja de Ahorros Layetana, Mataró 
(Barcelona).

1976
Esculturas y dibujos, Sala Gaspar, Barcelona.

1977
Castillo de Manzanares, Manzanares el Real (Madrid).

1979
Exposición de caña, galería Dreistel, Colonia (Alemania).
Galería Martha Jackson, Nueva York.
Sala Gaspar, Barcelona. 

1982
Museo de Bellas Artes, Bilbao.
Sala Gaspar, Barcelona. 
Sala Jaume Busquets, Escuela Massana, Barcelona. 
Museu de Belles Arts, Sabadell (Barcelona). 
Diputación de Girona, Girona.  
Las cañas. Museo Arqueológico del Banco del Pacífico, 
Guayaquil (Ecuador) con motiu del II Simpòsium  Internacional 
del  Bambú.

1983 
Antológica, Fundació Joan Miró, Barcelona.
Biblioteca Pública, Tarragona. 
Centre Cultural de la Caixa de Terrassa, Terrassa (Barcelona). 
Museu Balaguer, Vilanova i la Geltrú (Barcelona). 
Escuela de Artes y Oficios, Vic (Barcelona). 
Servicios territoriales de la Generalitat de Cataluña, Tortosa 
(Tarragona). 
Casa de Cultura Tomás de Lorenzana, Girona. 
Can Xamar, Mataró (Barcelona). 
Centre de Lectura, Reus (Tarragona). 
 
1985 
Obra reciente, Sala Gaspar, Barcelona.
 
1987 
Galería Aele, Madrid. 
Sala Gaspar, Barcelona. 
 
1990 
Antológica 1950-90, Espais, Centre d’Art Contemporani, Girona. 
Obra reciente, Museu de l’Empordà i Antic Escorxador, Figueres 
(Girona). 
 
1992 
Obra reciente, galería Brok, Barcelona. 
Pabellón de Cataluña, Expo de Sevilla. 

1993 
Esculturas y proyectos para grandes espacios, Sala Gaspar, 
Barcelona. 
 
1999 
Antológica, Institut Valencià d’Art Modern (IVAM), Valencia.
 
2005 
Moisès Villèlia y la articulación del vacío, Oriol Galeria d’Art, 
Barcelona. 
La Fontana d’Or, Fundació Caixa de Girona, Girona.
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EXPOSICIONS INDIVIDUALS

1954 
Museu Municipal, Mataró.

1955 
Museu Municipal, Mataró.

1958 
Sala Gaspar, Barcelona. Presentat pel Club 49.

1959 
Fensten Düren, Alemanya.
Museu Municipal, Mataró.

1960 
Museu Municipal, Mataró. Presentat pel Club 49.
Exposició del Museu d’Art Contemporani, ubicat en el Foment 
de les Arts Decoratives (FAD), cúpula del Cinema Coliseum, 
Barcelona.

1962 
Museu Municipal, Badalona.
Art juganer, galeria Dumont, Colònia (Alemanya).

1963 
Instituto Vascongado de Cultura Hispánica, Bilbao. 
Galeria Dumont, Colònia, Alemanya.
Ocells per als infants, galeria René Metras, Barcelona.
Col·legi d’Arquitectes de Catalunya i Balears, Barcelona. 
Organitzat pel Club 49.

1964 
Sala Santa Catalina, Ateneu de Madrid.

1966 
Jocs per a infants, galeria Belarte, Barcelona.
Linòleum i jocs, galeria Séiquer, Madrid.
Presentació del “convivent” a la galeria Belarte. Presentat pel 
Club 49. Concurs del joc. Text de presentació del psiquiatra Dr. 
Obiols.

1967 
Galeria René Metras, Barcelona.

1968
Institut Francès, Barcelona.

1969 
Instituto Vascongado de Cultura Hispánica, Bilbao.
Galeria Siglo XX, Quito (Equador).

1971 
Galeria Siglo XX, Quito (Equador).

1974 
Sala Gaspar, Barcelona.

1975 
Biblioteca Popular, Caixa d’Estalvis Laietana, Mataró 
(Barcelona).

1976 
Escultures i dibuixos, Sala Gaspar, Barcelona.

1977 
Castillo de Manzanares, Manzanares el Real (Madrid).

1979 
Exposició de canya, galeria Dreistel, Colònia (Alemanya).
Galeria Martha Jackson, Nova York.
Sala Gaspar, Barcelona. 

1982 
Museo de Bellas Artes, Bilbao.
Sala Gaspar, Barcelona. 
Sala Jaume Busquets, Escola Massana, Barcelona. 
Museu de Belles Arts, Sabadell (Barcelona). 
Diputació de Girona, Girona.  
Les canyes. Museo Arqueológico del Banco del Pacífico, 
Guayaquil (Equador) amb motiu del II Simpòsium  Internacional 
del  Bambú.

1983 
Antològica, Fundació Joan Miró, Barcelona.
Biblioteca Pública, Tarragona. 
Centre Cultural de la Caixa de Terrassa, Terrassa (Barcelona). 
Museu Balaguer, Vilanova i la Geltrú (Barcelona). 
Escola d’Arts i Oficis, Vic (Barcelona). 
Serveis territorials de la Generalitat de Catalunya, Tortosa 
(Tarragona). 
Casa de Cultura Tomás de Lorenzana, Girona. 
Can Xamar, Mataró (Barcelona). 
Centre de Lectura, Reus (Tarragona). 
 
1985 
Obra recent, Sala Gaspar, Barcelona.
 
1987 
Galeria Aele, Madrid. 
Sala Gaspar, Barcelona. 
 
1990 
Antològica 1950-90, Espais, Centre d’Art Contemporani, Girona. 
Obra recent, Museu de l’Empordà i Antic Escorxador, Figueres 
(Girona). 
 
1992 
Obra recent, galeria Brok, Barcelona. 
Pavelló de Catalunya, Expo de Sevilla. 
 
1993 
Escultures i projectes per a grans espais, Sala Gaspar, Barcelona. 
 
1999 
Antològica, Institut Valencià d’Art Modern (IVAM), València.
 
2005 
Moisès Villèlia i l’articulació del buit, Oriol Galeria d’Art, 
Barcelona. 
La Fontana d’Or, Fundació Caixa de Girona, Girona.
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2006  
Sala de exposiciones de la Fundació Caixa Girona, Campdevànol 
(Girona).
Sala de exposiciones de la Fundació Caixa Girona, Puigcerdà 
(Girona).
Quitu-Cara, una cultura entre los dos hemisférios, La Fontana 
d’Or, Fundació Caixa Girona, Girona. (Estudio de Moisès Villèlia 
sobre los sellos Pikenus.) 
Torre Muntadas, Sala de Arte Josep Bages, El Prat de Llobregat 
(Barcelona). 
Sala de Exposiciones del Museo Pablo Gargallo, Zaragoza. 
 
2011  
Memoria, galería Pilar Riberaigua, Andorra la Vella. 
 
2014 
Moisès Villèlia, creador de mundos oníricos, Fundació Vila Casas - 
Can Mario, Palafrugell (Girona).
 
2015-2016 
Moisès Villèlia. El equilibrio de las formas, galería Joan Gaspar, 
Barcelona. 
 
2016
Moisès Villèlia. 1928-1994. Esculturas de bambú, galería Michel 
Soskine, Madrid. 
 
2017
Villèlia, Fundació Vila Casas - Espai Volart 2, Barcelona. 

2018
Moisès Villèlia, galería Michel Soskine, Madrid. 

EXPOSICIONES COLECTIVAS

1949 
Sant Lluc, Museo Municipal, Mataró (Barcelona).
 
1950 
Sant Lluc, Museo Municipal, Mataró (Barcelona). 

1951 
Sant Lluc, Museo Municipal, Mataró (Barcelona). 
 
1954 
Semana del clavel español, Museo Municipal, Mataró 
(Barcelona)
 
1955 
Museo Municipal, Mataró (Barcelona). 
 
1956 
Exposición del grupo Arte Actual, Museo Municipal, Mataró 
(Barcelona). 
Museo Municipal, Granollers (Barcelona). 
Biblioteca de Sant Boi de Llobregat (Barcelona).
IX  Salón de Octubre, Barcelona. 
 
1957 
X Salón de Octubre, Barcelona. 

1958 
Artistas del Maresme, Palau Güell, Barcelona.  
 
1959 
III Salón de Mayo, Antiguo Hospital de la Santa Creu, Barcelona. 
Anteproyecto de la Escuela de Formación Professional, Museo 
Municipal, Mataró (Barcelona). 
 
1960 
IV Salón de Mayo, Antiguo Hospital de la Santa Creu, Barcelona. 
85ª Promoción de Arquitectos de Cataluña y Baleares, Sala 
Gaspar, Barcelona. 
Pro Jornada Comarcal de la Juventud del Maresme, Museo 
Municipal, Mataró (Barcelona). 
I Exposición de dibujo, pintura, escultura y fotografía, 
Ayuntamiento de Cabrils (Barcelona).
 
1961 
V Salón de Mayo, Antiguo Hospital de la Santa Creu, Barcelona. 
Exposición de Arte Catalan Contemporáneo, Academia de la 
Lengua Catalana, Barcelona. 
Homenaje de los escultores catalanes a Ángel Ferrant, Museo de 
Arte Contemporáneo, Barcelona.
 
1962 
Exposición dedicada a la ciudad de Mataró, Museo 
Municipal, Badalona (Barcelona). 
Arte Contemporáneo, Sala Gaspar, Barcelona.  
Presencia 1945-1962, galería René Metras, Barcelona.

1963 
Exposición-Subhasta de Arte, Sala Gaspar, Barcelona. 
III Bienal de París, Museo de Arte Moderno, París (França).
Biblioteca Popular de Mataró, Barcelona.
El arte y la paz, Organitzada por el Club de Amigos de la Unesco, 
Museo de Arte Contemporáneo, Barcelona. 
 
1964 
Homenaje a Leonci Quera Tísner, Diputación Provincial de 
Girona. 
Biblioteca Popular, Mataró (Barcelona).
Galería Juana Mordó, Madrid.
Exposición para presentar el libro “Cop de Poma”, galería 
Belarte, Barcelona. 

1965 
Grabados para un calendario de 1966. 
12 artistas catalanes, galería Antorcha, Sant Feliu de Guíxols 
(Girona). 
 
1967 
Forma, espacio, materia, Escultura Española 
Contemporánea, Colegio Oficial de Arquitectura de Valencia, 
Valencia. 
MAN 67 (Muestras de Arte Nuevo), Sala del Antiguo Hospital 
de la Santa Creu, Barcelona.
 
1972 
Exposición Nacional de Escultura Contemporánea, Girona.   
  
1974 
II Muestra Provincial de Arte Fontana d’Or, Caja de Ahorros 
Provincial de Girona, Girona.
Artistas Españoles, galería Rizolli, Nueva York.
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2006  
Sala d’exposicions de la Fundació Caixa Girona, Campdevànol 
(Girona).
Sala d’exposicions de la Fundació Caixa Girona, Puigcerdà 
(Girona).
Quitu-Cara, una cultura entre els dos hemisferis, La Fontana 
d’Or, Fundació Caixa Girona, Girona. (Estudi de Moisès Villèlia 
sobre els segells Pikenus.) 
Torre Muntadas, Sala d’Art Josep Bages, El Prat de Llobregat 
(Barcelona). 
Sala d’Exposicions del Museo Pablo Gargallo, Saragossa. 
 
2011  
Memòria, galeria Pilar Riberaigua, Andorra la Vella. 
 
2014 
Moisès Villèlia, creador de mons onírics, Fundació Vila Casas - 
Can Mario, Palafrugell (Girona).   
 
2015-2016 
Moisès Villèlia. L’equilibri de les formes, galeria Joan Gaspar, 
Barcelona. 
 
2016
Moisès Villèlia. 1928-1994. Escultures de bambú, galeria Michel 
Soskine, Madrid. 
 
2017
Villèlia, Fundació Vila Casas - Espai Volart 2, Barcelona. 
 
2018
Moisès Villèlia, galeria Michel Soskine, Madrid. 

EXPOSICIONS COL·LECTIVES

1949 
Sant Lluc, Museu Municipal, Mataró (Barcelona).
 
1950 
Sant Lluc, Museu Municipal, Mataró (Barcelona). 

1951 
Sant Lluc, Museu Municipal, Mataró (Barcelona). 
 
1954 
Semana del clavel español, Museu Municipal, Mataró 
(Barcelona)
 
1955 
Museu Municipal, Mataró (Barcelona). 
 
1956 
Exposició del grup Art Actual, Museu Municipal, Mataró 
(Barcelona). 
Museu Municipal, Granollers (Barcelona). 
Biblioteca de Sant Boi de Llobregat (Barcelona).
IX  Saló d’Octubre, Barcelona. 
 
1957 
X Saló d’Octubre, Barcelona.

1958 
Artistes del Maresme, Palau Güell, Barcelona.  
 
1959 
III Saló de Maig, Antic Hospital de la Santa Creu, Barcelona. 
Avantprojecte de l’Escola de Formació Professional, Museu 
Municipal, Mataró (Barcelona). 
 
1960 
IV Saló de Maig, Antic Hospital de la Santa Creu, Barcelona. 
85ª Promoció d’Arquitectes de Catalunya i Balears, Sala Gaspar, 
Barcelona. 
Pro Jornada Comarcal de la Joventut del Maresme, Museu 
Municipal, Mataró (Barcelona). 
I Exposició de dibuix, pintura, escultura i fotografia, Ajuntament 
de Cabrils (Barcelona).
 
1961 
V Saló de Maig, Antic Hospital de la Santa Creu, Barcelona. 
Exposició d’Art Català Contemporani, Acadèmia de la Llengua 
Catalana, Barcelona. 
Homenatge dels escultors catalans a Ángel Ferrant, Museu d’Art 
Contemporani, Barcelona.
 
1962 
Exposició dedicada a la ciutat de Mataró, Museu 
Municipal, Badalona (Barcelona). 
Art Contemporani, Sala Gaspar, Barcelona.  
Presència 1945-1962, galeria René Metras, Barcelona.
 
1963 
Exposició-Subhasta d’Art, Sala Gaspar, Barcelona. 
III Biennal de París, Museu d’Art Modern, París (França).
Biblioteca Popular de Mataró, Barcelona.
L’art i la pau, Organitzada pel Club d’Amics de la Unesco, 
Museu d’Art Contemporani, Barcelona. 
 
1964 
Homenatge a Leonci Quera Tísner, Diputació Provincial de 
Girona. 
Biblioteca Popular, Mataró (Barcelona).
Galeria Juana Mordó, Madrid.
Exposició per presentar el llibre “Cop de Poma”, galeria Belarte, 
Barcelona. 
 
1965 
Gravats per un calendari de 1966. 
12 artistes catalans, galeria Antorcha, Sant Feliu de Guíxols 
(Girona). 
 
1967 
Forma, espai, matèria, Escultura Espanyola 
Contemporània, Col·legi Oficial d’Arquitectura de València, 
València. 
MAN 67 (Mostres d’Art Nou), Sala de l’Antic Hospital de la 
Santa Creu, Barcelona.
 
1972 
Exposició Nacional d’Escultura Contemporània, Girona.   
  
1974 
II Mostra Provincial d’Art Fontana d’Or, Caixa d’Estalvis 
Provincial de Girona, Girona.
Artistes Espanyols, galeria Rizolli, Nova York.
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1975 
66 Artistas Contemporáneos de Girona, Museo de San Telmo, 
San Sebastián.   
 
1976 
El arte no figurativo en Cataluña, Caja de Ahorros Layetana, 
Mataró (Barcelona). 
Escultura de pequeño formato, galería Artur Ramón, Barcelona.
 
1977 
Primer Encuentro de Arte de Manzanares el Real, Castillo de 
Manzanares el Real, Diputación Provincial de Madrid, Madrid. 
 
1978 
Dieciséis artistas y una bandera, Sala Gaspar, Barcelona. 
Semana Catalana en Berlín (Alemania)  
 Jahrhunderthalle-Hoetchst, Frankfurt (Alemania)
 
1981 
Kunstmarck. Düsseldorf (Alemania)
 
1982 
Presencias de  nuestro tiempo 1962-1982, galería René Metras, 
Barcelona. 
Doce escultores, presentados por el Real Comité Organizador 
de la Copa Mundial de Fútbol, Barcelona. 
Stand Sala Gaspar. Feria de arte Arco, Madrid.
 
1983 
Stand Sala Gaspar. Feria de arte Arco, Madrid.

1984 
Stand Sala Gaspar. Feria de arte Arco, Madrid.

1985-86 
Moisès Villèlia-Magda Bolumar Chertó-Nahum, Museo 
Municipal de Granollers (Barcelona).
 
1986 
III Bienal Europea de Cultura, Centro de Arte Contemporáneo, 
Jouy-sur-Eure (Francia).
 
1987 
París a la hora de España, Grand Palais, París (Francia). 
Naturalezas españolas 1940-1987, Museo Nacional Centro de 
Arte Reina Sofía, Madrid.
 
1989 
La vanguardia de la escultura catalana, Centre d’Art Santa 
Mònica, Barcelona.
 
1990 
Pintores y escultores catalanes de la segunda vanguardia, The 
Baruch College Gallery, Nueva York.
Fondo de arte, Centro de Arte Contemporáneo Espais, Girona.

1991 
La vanguardia de la escultura catalana, Espacio Cultural Le Pin 
Galant, Merignac (Francia).
 
1992 
Constantes del arte catalan actual, Pintura-escultura, Centre 
d’Art Santa Mònica, Barcelona.  

1993 
Artistas Catalanes del Fondo de arte de la Generalitat de 
Cataluña, Espacio Blanquerna, Barcelona. 
Katalanische Skulptur im 20. Jharhundert, Wilhelm Lehmbruck 
Museum, Duisburg; Städtische Museen; Kunstmuseum, Aarau.
 
1994 
Los artista del Círculo Maillol. Homenaje a Pierre 
Deffontaines, Salón del Tinell, Barcelona.

1996
Vermell vermell, galería Joan Gaspar, Barcelona.
 
1997 
Raíces de la escultura española contemporánea, galería 
Malborough, Madrid.
 
1998 
Esencias 3, Casal Solleric, Ayuntamiento de Palma de Mallorca. 
El mundo de Joan Perucho. El arte de cerrar los ojos, Centre d’Art 
Santa Mònica, Barcelona.

2000 
Club 49, Reabrir el juego 1949-1971, Centre d’Art Santa Mònica, 
Barcelona. 
Un bosque en obras. Vanguardias de la escultura española en 
madera, Sala de las Alhajas, Madrid. 
Museo de Arte Contemporáneo Esteban Vicente, Segovia. 
 
2001 
Rumbos de la escultura española en el siglo XX, Fundación 
Santander Central Hispano, Madrid. 
La colección del IVAM, Institut Valencià d’Art Modern (IVAM), 
Valencia.
 
2002 
Exposición de la inauguración del Museo Patio Herreriano de 
Arte Contemporáneo Español, Valladolid. 
Rumbos de la escultura española en el siglo XX, Las Palmas de 
Gran Canaria.
 
2003  
Volumenes del siglo XX, Oriol Galeria d’Art, Barcelona. 
Volúmenes del siglo XX, galería Guillermo de Osma, Madrid. 
La Spagna dipinge il Novecento. Museo del Corso de Roma, 
Roma. (En colaboración con el MNCARS).
 
2004 
España años 50: Una década de creación, Museo Municipal de 
Málaga. Exposición organizada por la Sociedad Estatal para 
la Acción Cultural Exterior (SEACEX) en colaboración con el 
Museo Nacional Centro de Arte Reina Sofía, Madrid. 
España años 50: Una década de creación, Mücsarnok Kunstalle, 
Budapest. 
España años 50: Una década de creación, National Galerie-
Veletrzní Palác, Praga. 
III Abstracciones-Figuraciones 1940-1975. Arte para un 
siglo, Colecciones del Museo Nacional Cento de Arte Reina 
Sofía, Madrid. Centro Cultural Cajasur, Palacio Revillagigedo, 
Gijón.
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1975 
66 Artistes Contemporanis de Girona, Museo de San Telmo, 
San Sebastià.   
 
1976 
L’art no figuratiu a Catalunya, Caixa d’Estalvis Laietana, 
Mataró (Barcelona). 
Escultura de petit format, galeria Artur Ramón, Barcelona.
 
1977 
Primer Encuentro de Arte de Manzanares el Real, Castillo de 
Manzanares el Real, Diputació Provincial de Madrid, Madrid. 
 
1978 
Setze artistes i una bandera, Sala Gaspar, Barcelona. 
Setmana Catalana a Berlín (Alemanya)  
 Jahrhunderthalle-Hoetchst, Frankfurt (Alemanya)
 
1981 
Kunstmarck. Düsseldorf (Alemanya)
 
1982 
Presències del nostre temps 1962-1982, galeria René Metras, 
Barcelona. 
Dotze escultors, presentats pel Reial Comitè Organitzador de la 
Copa Mundial de Futbol, Barcelona. 
Estand Sala Gaspar. Fira d’art Arco, Madrid.
 
1983 
Estand Sala Gaspar. Fira d’art Arco, Madrid.

1984 
Estand Sala Gaspar. Fira d’art Arco, Madrid.

1985-86 
Moisès Villèlia-Magda Bolumar Chertó-Nahum, Museu 
Municipal de Granollers (Barcelona).
 
1986 
III Biennal Europea de Cultura, Centre d’Art Contemporani, 
Jouy-sur-Eure (França).
 
1987 
París a l’hora d’Espanya, Grand Palais, París (França). 
Naturaleses espanyoles 1940-1987, Museo Nacional 
Centro de Arte Reina Sofía, Madrid.
 
1989 
L’avantguarda de l’escultura catalana, Centre d’Art Santa 
Mònica, Barcelona.
 
1990 
Pintors i escultors catalans de la segona avantguarda, The Baruch 
College Gallery, Nova York.
Fons d’art, Centre d’Art Contemporani Espais, Girona.
 
1991 
L’avantguarda de  l’escultura catalana, Espai Cultural Le Pin 
Galant, Merignac (França).
 
1992 
Constants de l’art català actual, Pintura-escultura, Centre d’Art 
Santa Mònica, Barcelona. 

1993 
Artistes Catalans del Fons d’art de la Generalitat de Catalunya, 
Espai Blanquerna, Barcelona. 
Katalanische Skulptur im 20. Jharhundert, Wilhelm Lehmbruck 
Museum, Duisburg; Städtische Museen; Kunstmuseum, Aarau.
 
1994 
Els artistes del Cercle Maillol. Homenatge a Pierre 
Deffontaines, Saló del Tinell, Barcelona.

1996
Vermell vermell, galeria Joan Gaspar, Barcelona.
 
1997 
Raíces de la escultura española contemporánea, galeria 
Malborough, Madrid.
 
1998 
Essències 3, Casal Solleric, Ajuntament de Palma de Mallorca. 
El món de Joan Perucho. L’art de tancar els ulls, Centre d’Art 
Santa Mònica, Barcelona.
 
2000 
Club 49, Reobrir el joc 1949-1971, Centre d’Art Santa Mònica, 
Barcelona. 
Un bosc en obres. Avantguardes de l’escultura espanyola en 
fusta, Sala de las Alhajas, Madrid. 
Museo de Arte Contemporáneo Esteban Vicente, Segovia. 
 
2001 
Rumbs de l’escultura espanyola al segle XX, Fundació Santander 
Central Hispano, Madrid. 
La col·lecció de l’IVAM, Institut Valencià  d’Art Modern (IVAM), 
València.
 
2002 
Exposició de la inauguració del Museo Patio Herreriano de Arte 
Contemporáneo Español, Valladolid. 
Rumbs de l’escultura espanyola al segle XX, Les Palmes de Gran 
Canaria.
 
2003  
Volums del segle XX, Oriol Galeria d’Art, Barcelona. 
Volúmenes del siglo XX, galeria Guillermo de Osma, Madrid. 
La Spagna dipinge il Novecento. Museo del Corso de Roma, 
Roma. (En col·laboració amb el MNCARS).
 
2004 
Espanya anys 50: Una dècada de creació, Museo Municipal de 
Málaga. Exposició organitzada per la Societat Estatal per a 
l’Acció Cultural Exterior (SEACEX) en col·laboració amb el 
Museo Nacional Centro de Arte Reina Sofía, Madrid. 
Espanya anys 50: Una dècada de creació, Mücsarnok Kunstalle, 
Budapest. 
Espanya anys 50: Una dècada de creació, National Galerie-
Veletrzní Palác, Praga. 
III Abstraccions-Figuracions 1940-1975. Art per un 
segle, Col·leccions del Museo Nacional Cento de Arte Reina 
Sofía, Madrid. Centro Cultural Cajasur, Palacio Revillagigedo, 
Gijón.
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2006
Arte y madera, Museo Nacional de Artes Visuales, Montevideo 
(Uruguay).
 
2008 
Más allá del objeto, Museu d’Art Jaume Morera, Lleida. 
(exposición itinerante organizada por el MACBA, Barcelona) 
Más allá del objeto, Fundació Palau, Caldes d’Estrac. (exposición 
itinerante organizada por el MACBA, Barcelona)

2009  
Más allá del objeto, Sala Antoni Garcia de l’Antic Escorxador, 
Tortosa. (exposición itinerante organizada por el MACBA, 
Barcelona) 
Más allá del objeto, Centre Cultural El Casino, Manresa. 
(exposición itinerante organizada por el MACBA, Barcelona)
Más allá del objeto, Museu de l’Empordà, Figueres. (exposición 
itinerante organizada por el MACBA, Barcelona).
Más allá del objeto, Can Palauet, Mataró. (exposición itinerante 
organizada por el MACBA, Barcelona) 
Más allá del objeto, Museu de Granollers, Granollers. 
(exposición itinerante organizada por el MACBA, Barcelona) 
La línea roja,  Institut Valencià d’Art Modern (IVAM), Valencia.
 
2010 
Josep Maria Mestres Quadreny, de ‘Cop de Poma’ a Trànsit Boreal, 
Centre d’Art Santa Mònica, Barcelona.
 
2011 
Olor Color. Química, arte y pedagogía, Centre d’Art Santa 
Mònica, Barcelona. 
3D Obra tridimensional, Aula de Cultura Caixa Penedès, Fòrum 
Berger Balaguer.                 
 Volum!, MACBA, Barcelona.
De Léger a Dubuffet. Signos y gestos del siglo XX, Oriol Galeria 
d’Art, Barcelona.
 
2012  
Escultura/ Objeto,  Fundació Suñol, Barcelona. 
Detrás del muro hay sol, Museo de Bellas Artes, Valencia. 
Miradas cruzadas. Abstracción y realismo, CaixaForum, Palma 
de Mallorca.      
         
2013 
De luces mixtas 2013, galería Marlborough, Madrid. 
Lo cotidiano en el arte contemporáneo. Obras de la Colección 
Alberto Jiménez-Arellano Alonso (UVA), Sala de Exposiciones 
Casa Junco, Palència. 
Modernidad en tiempos difíciles, Ca l’Arenas, Mataró 
(Barcelona). 
 
2014 
Motor de modernidad. Grupo R. Arquitectura, arte y diseño, 
MACBA, Barcelona
Moisès Villèlia/Antoni Tàpies. Aire y tierra, Ca l’Arenas, Mataró.
Ecléctica de verano, galería Pilar Riberaygua, Andorra la Vella.
Colección Bassat. Cuatro décadas, 50 artistas. 1940-1979, Nau 
Gaudí, Mataró (Barcelona).  
Lootz, Miura y Schlosser, Museo Patio Herreriano de Arte 
Contemporáneo Español, Valladolid. 

2015  
Colectiva de esculturas, Sala Gaspar, Barcelona.
Del segundo origen. Artes en Cataluña, 1950-1977, MNAC, 
Barcelona. 

2016
Stand galería Michel Soskine. Feria de arte Arco, Madrid.
Colección Bassat Arte Contemporáneo de Cataluña 1980-1989, 
Nau Gaudí, Mataró (Barcelona).

2017
Pintura, fotografía, escultura, galería Joan Gaspar, Barcelona.
Colectiva, galería Michel Soskine, Madrid.
Stand galería Michel Soskine. Feria de arte Arco, Madrid.
El bosque, galería Riberaygua, Andorra la Vella.
El arte y el sistema (del arte).Colección Artium, ARTIUM, Vitoria-
Gasteiz.
Stand galería Michel Soskine.  Feria de arte Art Cologne, Colonia 
(Alemania).
La belleza de la escultura y el dibujo, Museo Patio Herreriano de 
Arte Contemporáneo Español, Valladolid.
Colección Bassat. Arte Contemporáneo, Centro de Congresos y 
exposiciones Lienzo Norte de Ávila, Ávila.

2018
Arte Contemporáneo, Fundación Bassat, Nau Gaudí, Mataró 
(Barcelona).

2019
Stand galeria Marc Domènech. Feria de arte ARCO, Madrid.
Color, materia...¡gesto!, galería Marc Domènech, Barcelona.

2020
2120, La Colección después del Acontecimiento, Museo Patio 
Herreriano de Arte  Contemporáneo Español, Valladolid.
Estand galería Marc Domènech. Feria de arte  Art Paris, París.
Ángel Ferrant y Xavier Vidal de Llobatera. La amistad infinita, 
Fundació Vila Casas, Espai Volart, Barcelona.
Colectiva, galeria Marc Domènech, Barcelona

2020-2021
Todo lo solido se desvanece, Fundació Suñol, Barcelona. 

MUSEOS Y COLECCIONES (SELECCIÓN): 

MNCARS (Museo Nacional Centro de Arte Reina Sofía), Madrid. 
MACBA (Museu d’Art Contemporani de Barcelona), Barcelona. 
MNAC (Museu Nacional d’Art de Catalunya), Barcelona. 
Albright-Knox Art Gallery, Buffalo, USA. 
Wilhelm Lehmbruck Museum, Duisburg, Alemania. 
IVAM (Institut Valencià d’Art Modern), Valencia. 
Museu de Belles Arts de València, Valencia. 
Museo Patio Herreriano de Arte Contemporáneo 
Español,  Valladolid. 
ARTIUM, Vitoria-Gasteiz. 
Col·lecció ‘La Caixa’, Barcelona. 
Colección del Ajuntamiento de Zaragoza, Zaragoza. 
Fundació Joan Miró,  Barcelona.
Fundació Vila Casas, Barcelona.
Fundació Carmen i Lluís Bassat, Barcelona. 
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2006
Art i fusta, Museo Nacional de Artes Visuales, Montevideo 
(Uruguai).
 
2008 
Més enllà de l’objecte, Museu d’Art Jaume Morera, Lleida. 
(exposició itinerant organitzada pel MACBA, Barcelona) 
Més enllà de l’objecte, Fundació Palau, Caldes d’Estrac. 
(exposició itinerant organitzada pel MACBA, Barcelona)

2009  
Més enllà de l’objecte, Sala Antoni Garcia de l’Antic Escorxador, 
Tortosa. (exposició itinerant organitzada pel MACBA, 
Barcelona) 
Més enllà de l’objecte, Centre Cultural El Casino, Manresa. 
(exposició itinerant organitzada pel MACBA, Barcelona) 
Més enllà de l’objecte, Museu de l’Empordà, Figueres. (exposició 
itinerant organitzada pel MACBA, Barcelona). 
Més enllà de l’objecte, Can Palauet, Mataró. (exposició itinerant 
organitzada pel MACBA, Barcelona) 
Més enllà de l’objecte, Museu de Granollers, Granollers. 
(exposició itinerant organitzada pel MACBA, Barcelona) 
La línea roja,  Institut Valencià d’Art Modern (IVAM), València. 

2010 
Josep Maria Mestres Quadreny, de ‘Cop de Poma’ a Trànsit Boreal, 
Centre d’Art Santa Mònica, Barcelona.
 
2011 
Olor Color. Química, art i pedagogia, Centre d’Art Santa Mònica, 
Barcelona. 
3D Obra tridimensional, Aula de Cultura Caixa Penedès, Fòrum 
Berger Balaguer.                 
 Volum!, MACBA, Barcelona.
De Léger a Dubuffet. Signes i gests del segle XX, Oriol Galeria 
d’Art, Barcelona.
 
2012  
Escultura/ Objecte,  Fundació Suñol, Barcelona. 
Darrera del mur hi ha sol, Museo de Bellas Artes, València. 
Mirades creuades. Abstracció i realisme, CaixaForum, Palma de 
Mallorca.   
            
2013 
De llums mixtes 2013, galeria Marlborough, Madrid. 
Lo cotidiano en el arte contemporáneo. Obras de la Colección 
Alberto Jiménez-Arellano Alonso (UVA), Sala de Exposiciones 
Casa Junco, Palència. 
Modernitat en temps difícils, Ca l’Arenas, Mataró (Barcelona). 

2014 
Motor de modernitat. Grup R. Arquitectura, art i disseny, MACBA, 
Barcelona
Moisès Villèlia/Antoni Tàpies. Aire i terra, Ca l’Arenas, Mataró.
Eclèctica d’estiu, galeria Pilar Riberaygua, Andorra la Vella.
Col·lecció Bassat. Quatre dècades, 50 artistes. 1940-1979, Nau 
Gaudí, Mataró (Barcelona).  
Lootz, Miura i Schlosser, Museo Patio Herreriano de Arte 
Contemporáneo Español, Valladolid. 
 
2015  
Col·lectiva d’escultures, Sala Gaspar, Barcelona.
Del segon origen. Arts a Catalunya, 1950-1977, MNAC, 
Barcelona. 

2016
Estand galeria Michel Soskine. Fira d’art Arco, Madrid.
Col·lecció Bassat Art Contemporani de Catalunya 1980-1989, 
Nau Gaudí, Mataró (Barcelona).

2017
Pintura, fotografia, escultura, galeria Joan Gaspar, Barcelona.
Col·lectiva, galeria Michel Soskine, Madrid.
Estand galeria Michel Soskine. Fira d’art Arco, Madrid.
El bosc, galeria Riberaygua, Andorra la Vella.
L’art i el sistema (de l’art). Col·lecció Artium, ARTIUM, Vitoria-
Gasteiz.
Estand galeria Michel Soskine. Fira d’art Art Cologne, Colònia 
(Alemanya).
La bellesa de l’escultura i el dibuix, Museo Patio Herreriano de 
Arte Contemporáneo Español, Valladolid.
Col·lecció Bassat. Art Contemporani, Centro de Congresos y 
exposiciones Lienzo Norte de Ávila, Ávila.

2018
Art Contemporani, Fundació Bassat, Nau Gaudí, Mataró 
(Barcelona).

2019
Estand galeria Marc Domènech. Fira d’art ARCO, Madrid.
Color, matèria...gest!, galeria Marc Domènech, Barcelona.

2020
2120, La Col·lecció després de l’Esdeveniment, Museo Patio 
Herreriano de Arte  Contemporáneo Español, Valladolid.
Estand galeria Marc Domènech. Fira d’art Art Paris, París.
Ángel Ferrant i Xavier Vidal de Llobatera. L’amistat infinita, 
Fundació Vila Casas, Espai Volart, Barcelona.
Col·lectiva, galeria Marc Domènech, Barcelona

2020-2021
Tot el que és sòlid s’esvaneix, Fundació Suñol, Barcelona. 

MUSEUS I COL·LECCIONS (SELECCIÓ): 

MNCARS (Museo Nacional Centro de Arte Reina Sofía), Madrid. 
MACBA (Museu d’Art Contemporani de Barcelona), Barcelona. 
MNAC (Museu Nacional d’Art de Catalunya), Barcelona. 
Albright-Knox Art Gallery, Buffalo, USA. 
Wilhelm Lehmbruck Museum, Duisburg, Alemanya. 
IVAM (Institut Valencià d’Art Modern), València. 
Museu de Belles Arts de València, València. 
Museo Patio Herreriano de Arte Contemporáneo 
Español,  Valladolid. 
ARTIUM, Vitoria-Gasteiz. 
Col·lecció ‘La Caixa’, Barcelona. 
Col·lecció de l’Ajuntament de Saragossa, Saragossa. 
Fundació Joan Miró,  Barcelona.
Fundació Vila Casas, Barcelona.
Fundació Carmen i Lluís Bassat, Barcelona. 
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WOOD SCULPTURES BY VILLÈLIA: POINT OF BALANCE

Simplicity, lightness and a praise of nature are obvious, renowned 
and major characteristics of Villèlia’s work. In the case of this 
artist one could also add to these definitions that of the label 
of “bamboo sculptor”, which acknowledges a specific feature of 
his technique but could lead us into curtailing our knowledge 
of him. Changing our perspective and focusing our attention 
on Villèlia’s works in wood will help us not only to discover a 
complete series of unique and extremely subtle pieces, but 
also to review the entire body of his work and how to interpret 
its evolution, in addition to digging deeper into these aspects. 
When it comes to Villèlia, everyone recognises his originality but 
he should be better positioned in the history of modernity and 
rescued from certain pigeonholing in order to appreciate new 
layers of his plural poetics.

If we want to set aside bamboo to focus on wood and its artistic 
use, we should firstly briefly reflect on the concept of material, 
given that the use of specific types often serves to define artists, 
and especially sculptors, who do not create images (illusions) 
but rather physical, tangible objects. Matter and material are 
not the same. Matter is the real, natural or artificial substance 
that surrounds us (and of which we form part). Its diversity 
establishes for us the possibility of distinguishing between 
different matters. Materials are the raw or processed elements 
from which new forms or objects are made. Remember that at 
its etymological base, the word matter comes from the Latin 
term referring to wood used in construction. Wood undoubtedly 
therefore holds a privileged position in defining culture and 
humanity. And with this it reminds us of forests (especially after 
the Industrial Revolution and the change of tactile qualities in 
our surroundings with the triumph of the artificial), of a world of 
vegetation that we associate with unspoilt nature, a feared yet 
attractive universe of a life far removed from our own. Wood for 
Villèlia was both matter and material. He used it as a material 
to make objects, which he learned from his cabinetmaker 
father, but he also explored its own form as matter, its physical 
qualities, mystery and compact presence.

A problem of interpretation arose because of Villèlia’s interest 
in impoverished materials (cactus fibre, chopsticks, onions, 
cords, etc.), which made him, according to several authors, a 
clear precursor (with the nuances that we will soon see) of Arte 
Povera. This aspect ignores the fact that he used many other 
materials that were not always characterised by the organic 
linearity of the stem or fibre (remember that bamboo is a grass). 
He also used hard, grey industrial materials, such as certain 
metals and especially fibre cement, which is totally different 
from bamboo in terms of a structure of matter. Apart from this 
use of artificial materials, far removed from the vital flexibility 
of vegetation, we can see the constant recurrence of wood in 
Villèlia’s work in various waves. His work cannot be understood 
in terms of a glib radicalism, a false dichotomy between 
impoverished vegetation and the most solid wood, which would 
always lean towards humility. One should nevertheless know 
how to distinguish in his work a special form of exuberance, a 
luxury, if you will, viewed not as Baroque wastefulness but as the 
ability to bring out the light and richness of any matter. Wood 
could not remain outside this logic in which everything is likely 
to lead towards amazement.

Villèlia’s relationship with wood was complex for various reasons 
that could even be biographical or highly personal in nature. 
We know that his father, an excellent carver, was the director 
of a furniture store. Carpentry is the trade of “a good living”, as 
Salvat-Papasseit used to say, and even then it was linked to the 
manufacture of everything that a person needed to live. There is 
a primordial dignity and need for this knowledge and this work. 

We can see it represented in one of the capitals of the cathedral 
of Girona that shows the Old Testament episode of Noah and 
his son working the wood for the ark that would save humanity.

The demand for cutting-edge freedom that clearly marked 
Villèlia’s entire career should not confuse us: the trade and 
the tradition were essential for him and they came to him by 
his father teaching him how to work with word. Perhaps he 
needed to break with this heritage at a certain time in his life 
as a way of affirming his own personality, and that wood for 
him would be marked by a certain nostalgia belonging to a 
time that one wants to view as passed. But we must not be too 
hasty and fall into an excess of psychologism. The fact is that 
Villèlia constantly needed to encounter wood. It was a point of 
reference for him and not marginal. Wood was at the heart of his 
work like the growth rings of a trunk, a core from which to guide 
his adventures in other territories. This is why it reappeared on 
several occasions in order to develop new ideas and exercises.

There was a very early stage with wood at the beginning of 
the 1950s, a Villèlia prior to Villèlia, including figurative works 
of a symbolist nature. A certain tendency towards torsion can 
already be observed during this period, although with helical 
twisting that would later be abandoned. There is still a finesse 
here and complicated gesture of a young man wanting to test 
his technical skills. But Villèlia would very soon practice full 
abstraction. I am referring to the pieces of surprising maturity 
and fullness that he made from 1954, coinciding with his first 
solo exhibition at the Museu de Mataró, which would make him 
known in avant-garde circles.

Mataró at the time was a town with a remarkably flourishing 
culture, the most important city in Catalonia after Barcelona in 
promoting contemporary art. Rafael Estrany allowed the Museu 
de Mataró to open its doors to the avant-garde in collaboration 
with young enthusiasts such as Terri (Lluís Terricabres), all of 
whom acted as a bridge to Barcelona. Mataró was therefore the 
only city outside the Catalan capital where one could see the 
Saló d’Octubre of 1948, the true beginnings of experimental art. 
It was also here in 1953 that Antoni Tàpies staged his first solo 
exhibition in a museum. Villèlia took advantage of this platform 
to present himself with the Actual group (together with Lerín, 
Rabasseda, Lladó and Rué) in 1955 and 1956, and solo in 1954, 
1959 and 1960 with the backing of Club 49. These exhibitions 
were also staged at the Sala Gaspar in Barcelona.

We could explore some parallels between his abstract 
metamorphosis and the ideas of international avant-garde 
sculpture, although this would lead us to underline more the 
differences rather than the real contacts. It should be noted that 
abstraction in those triumphant years of the second half of the 
1950s and early 1960s alternated between geometric, lyrical 
and informalist options. Although Villèlia may seem closer to 
the latter, led in Catalonia by Antoni Tàpies, there are crucial 
differences. Informalism (sometimes described as “Matterism” 
or “Matter Painting”) contrasted matter to form by following 
classical dichotomy as a way of breaking with all Western 
idealistic tradition. Among sculptors, and especially with Villèlia, 
it is interesting that the question is posed differently: matter is a 
source of nobility and is associated with form and generating; it 
has a positive character.

Villèlia worked with emphatic, dense organic forms during this 
early stage. Curves are contained by voluptuous lines. Holes 
and empty spaces have a major presence. He could therefore be 
compared to a sculptor like Barbara Hepworth, who also worked 
with wood and used string to weave vanishing points inside her 
pieces. A potential genealogy obviously exists that would begin 
with Arp and include Henry Moore, but it is too generic in nature 
a reference. Or alternatively, we should refer to Naum Gabo 
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(who lived with Hepworth during the post-war period in the St 
Ives art colony in England) as the great teacher. Villèlia, on the 
other hand, was directly influenced by Madrid’s Ángel Ferrant, 
who had strong links with Catalonia. Ferrant summarised 
and sublimated the major steps of international avant-garde 
sculpture, from objects to mobiles and including his strange 
mannequins, with wood as his preferred medium. 

We can also see that this love for wood and its potential to 
evoke nature are not that different from the revolutionary work 
of Alvar Aalto (remember that in addition to poetry, one of 
Villèlia’s many other creative activities included that of design, 
which he brilliantly practiced in the 1960s). Aalto replaced the 
metal of modern furniture, in the style of Marcel Breuer, with 
the recovery of wood because of its warmth to the touch, 
its connection with Finnish craft traditions and its ability to 
rediscover a wavy line that symbolically became the alternative 
to the orthogonal stiffness of rationalism.

As part of the evocative power that Villèlia’s sculpture will 
always possess, the complexity of shapes and play of curves 
and counter-curves in some pieces would suggest living bodies, 
shells and creatures of the sea or air, although also at the same 
time outlandish musical instruments and old tools or weapons. 
The ideologue of Surrealism, André Breton, explained his 
theory of the magical object in L’Amour fou (Mad Love, 1937): 
discovered by chance and surprisingly triggering polysemy. Early 
Giacometti is intimately linked with this way of approaching 
objects as fetishistic knick-knacks. But what differentiated 
Villèlia from the legacy of Surrealism at this point is that none 
of his pieces are objects but movements. His homage to Joaquín 
Blume, a famous gymnast at the time who was renowned 
internationally on the apparatus of rings, clearly displays this: 
he was interested in dynamic balance, weightless tension and 
athletic grace. The spatial writing that Villèlia would practice 
with his mobiles was already in its infancy, anticipating the 
lightness that bamboo would bring.

After spending some time in Ecuador and Paris, Villèlia returned 
to Catalonia and alongside his family chose to immerse himself 
in nature, settling in a wooded hill near Molló. It was here that 
they built a home together, a refuge, a garden in which to seek 
comfort and the meaning of work, away from the whims of an 
artistic system that is not always easy to live with. This turning 
point in his life was once again accompanied by a re-encounter 
with wood. He now began to make a series of syncretic pieces 
comprising various materials, in which stone, bamboo and wood 
could be combined and colour was included. These are cabinet 
pieces in the true sense of the word: objects constructed as 
miniature landscapes accompanying our meditations in the 
studio, library or any other centre of dreaming and projection. 
Villèlia’s small sculptures are never trinkets, but instead, as 
Friedrich Schiller argued, devices for exercising the free play of 
our imagination. And it is here that we come across someone 
who was his friend and accomplice: Joan Brossa. It is precisely 
in this aspect that Villèlia can be compared to Calder: not in his 
mobiles, which are different in nature, but in his playfulness.

In line with romantic illustration, Villèlia followed the precept 
that art is play and play is knowledge. This explains the attention 
he devoted to designing and making several board games (in 
wood). But his work for gardens also displayed an ethic of play. 
His Montessori school childhood education obviously had a lot 
to do with this. His assemblies of 1964 followed a Meccano-
like tradition. He therefore designed changing and manipulable 
sculpture that triggers the imagination of a spectator who 
has ceased to be so and has become a co-creator of the work. 
Surely no one at the time was ready yet for this participatory 
consideration of the work of art, for this way of bringing 
sculpture down from its pedestal.

He designed some models for a park in 1990 that were like 
sculptures combining architecture and vegetation and seemingly 
constituting a space to be traversed, discovered and played. The 
group was displayed at the Sala Gaspar and negotiations began 
with Barcelona City Council to find a suitable location for them. 
This was occurring during preparations for the Olympics and 
the city had implemented a successful, innovative programme 
of incorporating modern sculpture into public spaces. But 
unfortunately none of them were ultimately built for reasons 
unknown. It would be highly productive to study the common 
elements of these pieces with the work of the American artist of 
Japanese origin Isamu Noguchi, who designed organic furniture, 
lamps, gardens and sculptures. His language was different, but 
his sensibilities were very similar. It could be said that there was 
an authentic and substantial Japonisme in Villèlia, given that 
he had already discovered yoga and Zen in Mataró. Sculpture 
is not a window or virtual space but an object, and in this case 
an object that has to do with nature. Like the Japanese, Aalto 
or even Gaudí, Villèlia knew how to position sculpture at the 
centre of his actions as a man. A kind of anarchistic, cultured pre-
environmentalism can be sensed in him, perhaps inherited from 
Ruskin, who advocated the need to think about our relationship 
with the cosmos and to begin to build a more just, serene society 
based on this.

At the peak of his powers around 1980, Villèlia created a series 
of graceful and dignified totemic figures and these are very 
well represented here. This reference to the individual reminds 
us of Villèlia’s humanism. The legendary Jean Arp, for example, 
developed an abstract organicism that corresponded to a 
deeply nihilistic and misanthropic ideology, which was that of 
a man wounded by the monstrous violence of the past century. 
Villèlia, on the other hand, attempted to cultivate a spirit of 
confidence and optimism underpinned by lovingly viewing small 
things that can be touched with the hands, capturing the soft 
vibrations of elements. His characters are free from all classical 
(classist) vanity and pretence. They are emblems of a humanity 
with the modest wisdom of approaching the world based on 
empathising with vital processes and moments. Villèlia would 
be very similar to Joan Miró in this aspect. Despite his well-
differentiated personality, it is obviously necessary to consider 
any commonalities with the fascinating radiant cosmologies of 
his companion, Magda Bolumar.

The memory of work in wood and use of this material can be 
found throughout Villèlia’s career and these regularly emerge 
at key moments. It was clearly a foundational underlying 
substance that supported him when he needed to step back from 
bamboo or experiments with unusual materials and rediscover 
an intimacy and home in which to recover from the noise 
and recover the energy to continue. Apart from the historical 
perspective that increasingly confirms to us the importance 
of Moisès Villèlia, what interests us now in approaching this 
figure is in fact his contemporaneity. At a time when global 
responsibility and the need for sensory enjoyment and moral 
enrichment are indispensable, at a time when contact with 
nature, intelligent hedonism or austerity without essentialisms 
appear to be increasingly relevant and necessary, at the dawn of 
this extremely strange 21st century, Villèlia speaks to us with a 
comforting and at the same time stimulating clarity. He found 
a point of balance from which to move forward audaciously 
and confidently by using wood as a personal reference and as 
privately esteemed matter. His is a shamefully philosophical 
art, as it implies a profoundly intuitive aesthetic position that is 
connected to nature, like that of the pre-Socratics. Perhaps we 
can find something to learn from this.

Àlex Mitrani
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BIOGRAPHY 

1928
Moisès Villèlia is born in Barcelona on 19 July, the son of the 
sculptor and carver Julián Villèlia and Emilia Sanmartín.

1942
His father is appointed director of a furniture factory in Mataró 
(Barcelona), a city he moved to with his family. It is there that 
Moisès Villèlia becomes an apprentice carver.

1945
His father leaves the furniture factory and opens a workshop 
with his son Moisès, who begins to take an interest in poetry, 
especially romantic and symbolist poetry (Amado Nervo, Rubén 
Darío, etc.). His exiled brother in Argentina sends him works by 
Alberti and Neruda, among others.

1949
He exhibits his first carving at the Museu Municipal de Mataró 
and collaborates with his father in creating the presbytery for 
the Basilica of Santa Maria in Mataró.

1950
He does his military service in Africa.

1953
He takes charge, together with his father, of all the carving work 
for the chapel of Santa Anna in Mataró. It is from this moment 
on that he devotes himself entirely to sculpture and comes 
into contact with various people in the art world, such as Cirici 
Pellicer and Joan Brossa.

1954
He has his first solo exhibition at the Museu Municipal de 
Mataró. He breaks with figurative work and sets up the Art 
Actual group with Lerín, Rabasseda, Lladó and Rué, among 
others. He began his friendship with Joan Brossa and becomes 
associated with Club 49.
He experiments with various organic materials such as cactus or 
pumpkin, eroded, perforated and twisted bark, or onion stalks, 
among others.

1956
He participates in the IX Saló d’Octubre in Barcelona and his 
piece there is the only abstract sculpture. His work begins to 
surprise and impress Sebastià Gasch and Josep M. de Sucre. Joan 
Prats introduces him to Club 49.

1957
He presents his first cane sculpture at the X Saló d’Octubre in 
Barcelona.
He alternates cane with materials such as cork, toothpicks and 
plant elements such as cactus fibre, pumpkin, cabbage stems, 
onion stalks and peanut seeds.

1958
He marries the painter Magda Bolumar Chertó.
He alternates his activity as a sculptor with that of industrial 
design, theatre and the creation of several gardens, such as those 
for Pros in El Masnou and La Ricarda in El Prat de Llobregat.
He exhibits at the Sala Gaspar and the sculptor Ángel Ferrant 
becomes interested in his work.

1959
Joan Prats invites figures from the international art world to 
visit the Villèlias in Mataró. Among them are Joan Miró, James 
Johnson Sweeney, Pierre Matisse and Frank O’Hara from the 
Museum of Modern Art in New York. Both Miró and Jacques 
Dupin or Pierre Matisse acquire sculptures by Villèlia. His studio 
is also visited by Sofu Teshigahara, from the International 
Institute for Aesthetic Research (Tokyo), the critic Michel Tapié 
and the museum directors Walter Holzhauser (Bonn), Kulterman 
(Leverkusen) and that of the Guggenheim in New York.

1960
He is chosen for the first exhibition at the new Museu d’Art 
Contemporani de Barcelona (MACBA). He collaborates with 
FAD’s School of Art, directed by Alexandre Cirici and Adrià Gual, 
in the section of Dramatic Art or Adrià Gual’s School.
He presents a solo exhibition at the Museu Municipal de Mataró 
in February with the support of Club 49, including a series of 22 
cane sculptures.
Staging of the play “La Jugada” by Joan Brossa at the Cooperativa 
de Cabrils theatre during the month of June.

1961
He is in charge of the direction, staging and costumes of Joan 
Brossa’s play “El Bell Lloc” at the FAD centre.
The Fundació d’Estudis de Disseny Industrial (FEDI, Industrial 
Design Study Foundation) is set up in Barcelona at the end of 
this year. It is an organisation dedicated exclusively to promoting 
and creating industrial designs and Moisès Villèlia is one of its 
founders, alongside Arrando, Bohigas, Cirici, Coderch, Cumella, 
Fabià Estapé, Marinel·lo, Marquina, Martorell, the Milà brothers, 
Moragas, Fargas and Tous.

1962
He stages an exhibition at the Museu de Badalona and Galerie 
Dumont in Cologne and participates in the group show 
“Presencias 1945-1962” at the Galeria René Metras in Barcelona.
He is in charge of the staging and costumes for the play “Miss 
Julie” by Strindberg, directed by Carlos Lucena at Teatre Guimerà 
in Barcelona.

1963
He refuses to represent Spain at the Sao Paulo Biennial, but 
participates in the “L’art i la pau” (Art and Peace) group show, 
organised by the Museu d’Art Contemporani de Barcelona 
(MACBA). He also participates in the exhibition by the Instituto 
Vascongado de Cultura Hispánica (Basque Institute of Hispanic 
Culture) and at the 3rd Paris Art Biennale.

1964
His son Nahum is born, a name that he chooses in memory of 
Naum Gabo.
He presents the book “Cop de poma” (Apple Blow) during this 
same year, jointly authored by Joan Miró, Joan Brossa, Antoni 
Tàpies and Josep Maria Mestres Quadreny.
He temporarily abandons cane to experiment with new materials 
such as fibre cement, concrete, metals, polyester and others, 
which are much more resilient and durable.

1965
He carries out the project for the “Jardí de la Ricarda” (La Ricarda’s 
Garden) by Ricard Gomis in El Prat de Llobregat (Barcelona).

1966
He produces a series of games for children that are displayed at 
the Galeria Belarte in Barcelona and are presented by the collector 
and psychiatrist Joan Obiols Vié.
He exhibits at the Galería Seiquer in Madrid at the end of this year.
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1967
He presents an exhibition at the Galeria René Metras in 
Barcelona.
The French Institute awards him a scholarship to travel to 
Paris, where he stays for six months. He regularly visits Yvon 
Taillandier and Georges Raillard. He creates a large collection of 
drawings primarily on paper during his time in the French capital. 
He also produces a series of books, including “El poeta atrapado 
en un libro” (The Poet Trapped in a Book) and “Los hombres en 
calidad de alambre” (Men as Wire).
The architect Ignasi de Rivera entrusts him with the panels in the 
lobby of the Hospital de Sant Rafel in Barcelona.
The Vietnamese architect Tram Van Than commissions a 
sculpture from him for the Pavillon de l’Aurore in Parc de Sceaux, 
near Paris.
He produces a series of “Ligne de Sceaux” (The Sceaux Line) or 
“Contaminacions” (Contaminations) drawings and the book 
“Segmentacions” (Segmentations).

1968
The French Institute in Barcelona organises an exhibition of his 
sculptures and drawings created in Paris.
He designs the gardens for the Galeria René Metras in Barcelona.

1969
He travels to Argentina, where he is introduced to the Fundación 
Torcuato Di Tella, directed by Jorge Romero Brest. He completes 
the book “Cometes”. He then travels to Quito (Ecuador) and 
incorporates large bamboo pieces into his sculptural work.

1970
He collaborates in remodelling the El Ejido park in Quito 
(Ecuador) through Henri Lesson. He also designs the Mena 
gardens there.
His wife, Magda, and son, Nahum, are reunited with him in Quito 
(Ecuador).

1971
He collaborates in managing the Galería Siglo XX in Quito 
(Ecuador).
With the help of the Anthropological Institute, he studies the 
Pirus and Pikenus seals of Quitu-Cara culture, which was active 
from 500 BC to 500 AD.
He presents an exhibition at the Galería Siglo XX of sculptures 
made with large-format cane pieces called “Guadues”.

1972
He returns with his family to Barcelona and settles permanently 
in Molló, a small town in the Girona Pyrenees. He regularly visits 
Brossa, Tàpies, Cirici, Joaquim and Odette Gomis.
He makes sculptures with willow wood and works on his 
“Estratigrafies” (Stratigraphies) and the series “Llavors de 
manglar” (Mangrove Seeds).

1974
Polígrafa publishes the first monograph on his work, written by 
Maria Lluïsa Borràs. It is presented at the Sala Gaspar, where he 
also exhibits this year a selection of his cane, spiderweb, carving 
and drawing work.
He joins a group of Spanish artists at the Rizzoli Gallery in New 
York.

1982
He attends the 2nd Latin American Bamboo Symposium.
During this year, he also exhibits at the Girona Provincial 
Council, Museu de Belles Arts de Sabadell, Escola Massana and 
Museo de Bilbao.
He is selected to compete for the Cáceres Sculpture Prize.

1986
He experiments with incorporating ceramics in his bamboo 
sculptures. This addition is based on a recurring idea from 
his stay in Latin America: the fact that of all the cultures that 
dominated bamboo, whether American or Asian, they also had a 
great knowledge of ceramics. He only needs to effectively bring 
to fruition this symbiosis of materials.

1987
The Sala Gaspar presents its season of exhibitions with one of 
Picasso’s engravings and another with a large selection of recent 
sculptures by Villèlia.
He participates in the group show “París a la hora de España” 
(Paris at Spanish Time) presented at the Grand Palais in Paris and 
organised by the Spanish Ministry of Culture.

1989
He participates in the exhibition “L’avantguarda de l’escultura 
catalana” (The Avant-garde of Catalan Sculpture) presented at 
the Centre d’Art Santa Mònica in Barcelona.
He writes the play “L’artista” (The Artist).

1990
“L’artista” premieres at the anthological exhibition organised at 
the Centre d’Art Contemporani de Girona.
He creates the public sculpture “Els guardians de l’aigua” (The 
Guardians of Water) in Olot (Girona).

1992
He exhibits the series “Tela de araña” (Spiderweb) at Sala Brok 
in Barcelona.
The Catalan Government presents an exhibition of his work 
at the Catalan Pavilion of the Universal Exhibition of Seville. 
A series of large format mobiles can be seen at the exhibition, 
which is organised by Maria Lluïsa Borràs.
He produces a monumental iron sculpture for Plaça de la Brisa 
in Mataró (Barcelona).
The book “Síntesis histórica de la comunicación y el periodismo 
en el Ecuador” (Historical Synthesis of Communication and 
Journalism in Ecuador) is published, in which his studies and 
discoveries related to the Quitu-Cara culture can be found.

1993
He renews his interest in his so-called “Tela de araña” 
(Spiderweb) works, which marked his beginnings and are made 
of lacquer and wire.
He participates in the exhibition “Artistes catalans del Fons 
d’Art de la Generalitat de Catalunya” (Catalan Artists from the 
Generalitat de Catalunya Art Fund), held at Espai Blanquerna in 
Barcelona.

1994
Moisès Villèlia dies in Barcelona on 28 September. 
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