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ARES (MARTE ROMANO). DIOS DE LA GUERRA 
Ares es hijo de Zeus y Hera y pertenece a la segunda generación de dioses 
olímpicos. 

Es el dios de la guerra por excelencia en su aspecto más cruel y devastador, 
sembrando la muerte, a diferencia de Atenea.  

Es el espíritu de la batalla que se recrea en la sangre y la matanza. 

Su talla es sobrehumana y profiere gritos terribles. 

Generalmente combate a pie, aunque también aparece en un carro tirado por 
cuatro corceles. 

Se le representa con coraza, escudo, casco, lanza y espada. 

Ares habitaba en Tracia, situada al norte de Grecia y próxima a Macedonia, 
país semisalvaje de clima rudo, rica en caballos y poblaciones guerreras. 

En Tracia también moran las Amazonas, que son hijas de Ares. 

Los griegos, desde época homérica, se complacían en mostrar la fuerza bruta 
de Ares contenida o burlada por la inteligencia de Heracles o la prudencia de 
Atenea. 

Su espíritu agresivo hace que no sea un dios querido y que se le represente 
poco en el arte helénico, aunque tenemos algunos ejemplos como la copia 
romana del Ares Ludovisi de Lisipo, siglo IV a. C., teórico del arte griego que 
establece el canon de 8 cabezas y que le representa sentado en su carro de 
combate y sujetando su espada con aire pensativo. 

Su carácter bélico encajó mejor en Roma, donde se le rindió mayor culto y se 
le consideró el padre de los fundadores de la ciudad Rómulo y Remo. 

Según Homero era alto, fuerte, ágil y el más veloz de los dioses.  

La iconografía le representa como un joven imberbe y desnudo. 

Los animales consagrados a Ares son el perro y el buitre. 

La leyenda atribuye a Ares muchas aventuras amorosas, siendo las más 
famosas las que mantuvo clandestinamente con Afrodita, aunque también tuvo 
muchos hijos con mujeres, la mayoría de ellos violentos y crueles. 

Una de las leyendas sitúa a Eros como hijo de Ares y Afrodita. 
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VELÁZQUEZ. MARTE. MUSEO DEL PRADO 
Hacia 1638. Óleo sobre lienzo, 179 x 95 cm. 

El dios Marte de Velázquez está documentado por primera vez en la Torre de 
la Parada, una residencia real de caza de Felipe IV, su afición favorita. 

Se decoró principalmente con temas mitológicos ovidianos encargados en 1636 
a Rubens y a su taller.  
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Velázquez también estuvo representado en la Torre con Esopo, Menipo y 
varios retratos de enanos.  

Velázquez retrató a Marte en tamaño natural, a partir de un modelo vivo, quizá 
un soldado veterano, en una postura que recuerda al famoso Ares Ludovisi.  

El color cálido de las carnaciones da vida a la figura, que aparece bañada en 
una iluminación atmosférica realista, con el rostro ensombrecido por el casco.  

Los toques de bermellón y blanco crean un bello juego de pliegues y sombras. 

Como es habitual en Velázquez, hay un tratamiento cercano del mito, en el que 
sólo la armadura y otros atributos bélicos le relacionan con el dios romano. 

Marte lleva puesto el yelmo, pero la espada y la armadura yacen a sus pies. 

El uso de referencias a armaduras y objetos guerreros esparcidos o 
amontonados por el suelo tenía una larga tradición figurativa y literaria en la 
que hay que inscribir esta imagen.  

Generalmente se alude a la derrota de las armas con el Amor que todo lo 
vence, un tema que tuvo su expresión en la literatura y que probablemente 
subyace en esta pintura. 

(Texto extractado de Portús, J. en: El arte del poder. La Real Armería y el 
retrato de corte, Museo Nacional del Prado, 2010, p. 108). 

ARES LUDOVISI. PALAZZO ALTEMPS, MUSEO NACIONAL ROMANO 
Esta copia romana, del original griego de Lisipo, se conserva en el Palazzo 
Altemps, Museo Nacional Romano, en Roma (aunque también hay otra copia 
en el Museo de Nápoles) 

Es una obra de mármol, restaurado en mármol de Carrara por Bernini. 

Lisipo, como escultor griego buscaba un ideal de belleza basado en la 
proporción. 

Sus esculturas deben ser admiradas desde diferentes perspectivas, 
desvelandose nuevos aspectos en cada posición. 

En la estatua de Ares Ludovisi el dios de la guerra se presenta desnudo, 
sentado y con su espada en la mano izquierda. 

Se está conteniendo en su marcha, aguantando una pierna con las manos, 
impaciente, inquieto, como dios belicoso.  

Ares descansa después de haber sido tocado por su hijo Eros, el dios del 
Amor, que juega entre sus piernas. 
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Restauración 

El aspecto que nos ha llegado de la escultura es fruto de la restauración de 
1627 obra de Gian Lorenzo Bernini.  

Intentó recuperar la idea original de Lisipo, realizada en mármol pentélico, 
incorporando algunas partes perdidas en mármol de Carrara, el más similar, 
como la nariz del dios, la parte superior del escudo y parcialmente los pies y la 
cabeza de Eros. 

Infunde su estilo personal en la empuñadura de la espada, rematada con un 
duende burlón y en el recorte frontal de parte del pedestal original para dejar el 
pie volado, sin apoyar en el suelo, un detalle que consigue acentuar la 
sensación de reposo, al tiempo que el pequeño bloque eliminado sirvió al 
escultor para labrar otras partes mutiladas. 

El Ares Ludovisi recibe este nombre por haber formado parte de la grandiosa 
colección arqueológica reunida por el cardenal Ludovico Ludovisi, sobrino de 
Alessandro Ludovisi, pontífice bajo el nombre de Gregorio XV.  

Forma parte del Museo Nacional Romano ocupando actualmente una de las 
salas del Palacio Altemps de Roma. 

Otra copia de la escultura se conserva en el Museo Arqueológico de Nápoles. 

También hay una copia en yeso en la colección de Reproducciones Artísticas 
del Museo de Escultura de Valladolid. 

LISIPO. SIGLO IV A. C. (CANON DE 8 CABEZAS) 

Praxíteles, Scopas y Lisipo son los grandes escultores griegos del siglo IV a.C. 

Lisipo trata de nuevo los temas de atletas como Mirón y Policleto en el siglo V 
a.C., durante el periodo Clásico o época de Pericles. 

El Apoxiomenos, su obra más significativa, representa a un joven quitándose la 
arena después de la competición. En él presentó un nuevo canon del cuerpo 
masculino, cuyas proporciones son más esbeltas (8 cabezas).  

Frente al canon de Policleto (7 cabezas) propone una cabeza más pequeña y 
el torso y los miembros más esbeltos y largos.  

No se conserva ningún original griego suyo, sólo han llegado hasta nosotros 
copias de época romana.  

Fue elegido como el escultor de la corte de Alejandro Magno.  
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BOTTICELLI. VENUS Y MARTE. NATIONAL GALLERY, LONDRES 
1483. 69 x 173,5 cm. Temple sobre tabla. 

Sandro Botticelli representa a Venus y Marte (Afrodita y Ares) en uno de sus 
encuentros amorosos.   

Venus vigila el sueño de su amado, mientras unos pequeños faunos, genios 
campestres con cuernos y pezuñas de cabra, juegan con las armas del dios.  

El tema se interpreta como una alegoría del amor vencido por la guerra. 

 

El formato apaisado y la temática de esta tabla hacen pensar que estamos ante 
un panel para un arcón, uno de los regalos de boda más habituales entre las 
importantes familias florentinas.  

Las avispas alrededor de Marte indican que podría tratarse de un regalo para la 
familia Vespucci, que había adoptado la avispa en su escudo de armas.  

El tema de la tabla es el triunfo del amor sobre la guerra, consiguiendo Venus 
distraer a Marte y que los pequeños faunos utilicen sus armas como juguetes.  

Uno de los faunos intenta despertarle soplando una concha en su oído, 
mientras otros dos juegan con la lanza del dios, mientras uno se prueba el 
casco y el cuarto gatea con la coraza del dios.  

Las cintas doradas y un broche de perlas sobre el pecho adornan la blanca 
túnica de Venus. La armadura, el vestido, las joyas y el peinado están tomados 
de la moda quattrocentista florentina.  

Detrás de la figura de Venus hay plantas de mirto, que se cultivan por sus 
flores y sus hojas aromáticas.  

El mirto se consideraba símbolo del amor y la belleza y una de las plantas 
consagradas a la diosa Afrodita. 



8 
María teresa García pardo, doctora en historia del arte 

El mirto simbolizaba la fecundidad y la fidelidad.  

Plinio el Viejo describe, en su Historia Natura ritos nupciales en los que los 
esposos iban coronados con mirto durante el banquete.  

También se emplea como anticatarral y antiséptico. 

El mirto estaba consagrado a Venus a causa de su olor suave, porque estaba 
siempre verde, o bien porque las hojas de mirto brotaban de dos en dos, igual 
que el amor que debe ser recíproco.  

Otra historia del mundo clásico relaciona el mirto con significados funerarios: 
Dioniso bajando al Inframundo a rescatar a su madre, Sémele, muerta por los 
rayos de Zeus, tuvo que dejar allí un arbusto de mirto. 

En el Renacimiento está ligada al matrimonio. Por su hoja perenne se asoció a 
la fidelidad y al amor eterno y se representó en las alegorías matrimoniales. 

Es considerado un símbolo del amor romántico y se emplea en decoraciones 
de iglesias, salones de fiestas y ramos de novia o coronas.  

Es astringente y antiséptico y se emplea como anticatarral y contra el asma. 

El mirto ayuda en la caída del cabello y forma parte de muchos champús, 
jabones y perfumes. 
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