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Quando si giunge all’inaugurazione di una mostra è già tutto fatto. Quasi per incanto il percorso espositivo si apre alla curiosità dei visitatori come un magico scrigno di tesori in cui ognuno può scegliere ciò che preferisce ma anche godere nel suo complesso di un equilibrio che sembra fondersi perfettamente con gli ambienti circostanti.
Eppure quell’assieme è frutto di un paziente lavoro di ricerca e di confronto in cui, giorno per giorno, si costruisce l’evento volendo perseguire, durante l’elaborazione scientifica e tecnica del progetto, un ideale divulgativo e didattico destinato, nelle speranze e nelle aspettative dei curatori, a rimanere quale risultato permanente, attraverso le pagine del catalogo, di un processo di conoscenza a lungo perseguito. 
L’esperienza della mostra di Vilnius inizia nel 2016 nel corso di una nostra visita ad un’altra esposizione, In Collezione: un percorso d’arte dal XIII al XX secolo, promossa ed organizzata in Italia, a Firenze, dalla Fondazione Cassa di Risparmio nella sua sede, in pieno centro storico, dietro la Cattedrale di Santa Maria del Fiore. In quell’occasione la Fondazione, istituzione privata che persegue scopi di utilità sociale e culturale, apriva al pubblico la sua raccolta d’arte che, pure nella sua dimensione contenuta, rispecchia fedelmente, come è facilmente intuibile, un’idea della straordinaria ricchezza del patrimonio artistico che la Città di Firenze è in grado di mostrare al mondo.
Il nostro interesse per questa collezione scaturiva proprio dal fatto di poter abbracciare un ampio arco temporale, dal Rinascimento al Barocco, senza l’inevitabile dispersione dei grandi musei, perché tutto concentrato in quelle poche ma straordinarie sale della Fondazione stessa dove sono rappresentate le principali epoche che ci interessava di illustrare.
La possibilità inoltre di valorizzare una piccola ma ben formata collezione privata fiorentina, ci metteva nella favorevole condizione di aprire una finestra su una realtà articolata e diffusa di raccolte d’arte italiane che si sono costituite nel tempo (in alternativa a circuiti museali pubblici o privati più conosciuti), in primo luogo nell’ambito delle banche e delle fondazioni di origine bancaria ma anche, come in questo caso, di altre istituzioni invitate a partecipare: la Diocesi di Firenze, il Museo della Misericordia di Firenze, la Pinacoteca del Comune di Grosseto e la collezione dell’antiquario Gianfranco Luzzetti. Come si vede tutte realtà meno note ma che contribuiscono ugualmente alla definizione del patrimonio artistico e culturale italiano. 
Chiaramente il loro coinvolgimento era funzionale ai contenuti del progetto scientifico della mostra per talune coincidenze e affinità di opere che rendevano necessari vari confronti con quelle della Fondazione Cassa di Risparmio.
Ma alla fine l’obiettivo fondamentale era quello di proporre al pubblico lituano, attraverso una scelta selettiva e mirata di un numero adeguato ma non eccessivo di opere di qualità, uno strumento di approccio all’arte fiorentina nei suoi passaggi storici più importanti. Ci auguriamo con ciò di aver reso un servizio utile alla conoscenza e alla cultura.
Per quanto riguarda i contenuti della mostra, che si apre idealmente con le effigi dei santi protettori di Firenze – il San Giovanni Battista di Cesare Dandini, esponente della scuola fiorentina del XVII secolo -, e di Vilnius – il San Cristoforo di scuola dell’Italia settentrionale del XVI secolo -, una parte introduttiva è dedicata, attraverso pannelli esplicativi, a presentare Firenze e la sua immagine storica mediante una serie di Vedute d’epoca dal XVII al XIX secolo che forniscono ai visitatori un primo impatto visivo della capitale del Granducato di Toscana, per secoli centro di produzione di capolavori scaturiti dal genio artistico locale. Tutte opere queste messe a disposizione dalla Banca CR Firenze.
Ad integrare questo rapporto con la Città, la Fondazione Cassa di Risparmio di Firenze ha messo a disposizione la Veduta della Piazza del Mercato Vecchio, notevole testimonianza dell’antico cuore urbano distrutto alla fine dell'Ottocento, opera riferibile alla cerchia di Filippo Napoletano, attivo alla corte dei Medici nel secondo-terzo decennio del Seicento, e la splendida Veduta di Firenze con il fiume Arno alle Cascine, commissionata negli anni Settanta dai marchesi Gerini al pittore di origini polacche naturalizzato fiorentino Pandolfo Reschi e precorritrice del genere della ‘veduta di città’ che si afferma il secolo successivo. 
Nella sezione seguente sono ospitati i dipinti più antichi del XV-XVI secolo, a partire dalla pala di Bicci di Lorenzo (già attribuita a Pietro di Chellino), raffigurante l’Incoronazione della Vergine. Questa importante opera, emblematica della corrente tardogotica, non è mai stata esposta al pubblico completamente ripristinata nella sua originaria bellezza, se si esclude una brevissima apparizione di qualche giorno all’ultima edizione della Biennale dell’Antiquariato di Firenze nell’autunno 2017, quando era ancora in corso il restauro. 
Il primo rinascimento fiorentino è rappresentato ai massimi livelli dalla piccola ma preziosissima tavoletta (acquistata dalla Fondazione Cassa di Risparmio nel 2007) con un Beato Domenicano dipinta da Beato Angelico attorno al 1450.
Il percorso nel rinascimento fiorentino prosegue con il Compianto sul Cristo morto con Maria Maddalena e Nicodemo, affresco che Pietro Perugino dipinse nel 1497 per la parete esterna della Cappella Albizi nella Chiesa di San Pier Maggiore a Firenze; opera staccata e dispersa dopo la distruzione dell’edificio alla fine del XVIII secolo per ordine del granduca Pietro Leopoldo, e recuperata provvidenzialmente al patrimonio artistico italiano a Londra nel 1990, grazie al suo acquisto da parte della Fondazione. Essa riflette con grande sensibilità lo spirito devozionale e pietistico di stretta ascendenza savonaroliana, caratteristica del clima religioso fiorentino tra la fine del XV e gli inizi del XVI secolo, così come due deliziose tavole con la Sacra Famiglia e San Giovannino di Giovanni Antonio Sogliani, una del Museo della Misericordia di Firenze e l’altra della Fondazione Cassa di Risparmio. Quasi identiche tra loro, per la prima volta in una mostra sono accostate una accanto all’altra, a confronto, come esempio di un genere (quello di immagini sacre di uso privato) molto richiesto e, pertanto, replicato e riprodotto quasi in serie. 
Il Cinquecento in ambito fiorentino e toscano è testimoniato da una serie di interessanti dipinti tra cui un San Giovanni Evangelista attribuito a Pier Francesco Foschi, pittore influenzato dal maestro Andrea del Sarto e da Pontormo, una Scena allegorica, opera singolarissima nell’inusuale iconografia di origine biblica attribuita a Alessandro Allori e, soprattutto, due tavole con San Donato e San Domenico, eseguite nel 1563-1564 da Giorgio Vasari come laterali dell’Annunciazione (oggi conservata nel Museo del Louvre) e due sue suggestive figure allegoriche. 
Questa sezione è completata da un piccolo ma prezioso gruppo di opere coeve pertinenti a scuole pittoriche dell'Italia centro-settentrionale, a ideale confronto con l’area toscana: partendo da un Episodio della storia degli Argonauti, riconducibile all'ambito della scuola ferrarese della fine del XV secolo, tra Ercole de' Roberti e Lorenzo Costa, si può ammirare il bellissimo Ecce Homo,   dipinto inedito di grande qualità del pittore leonardesco milanese Giovan Pietro Rizzoli detto il Giampietrino, databile attorno al quarto-quinto decennio del XVI secolo. Il Ritratto del Cardinal Pietro Bembo, realizzato verso la metà del Cinquecento, e un San Rocco che viene esposto con la nuova attribuzione al pittore veronese Nicola Giolfino, completano l’insieme.
Per l’ultimo gruppo di opere l’attenzione è focalizzata su dipinti di scuola fiorentina del XVII secolo, che includono, oltre all’originale già in Collezione Luzzetti ed oggi nella Pinacoteca del Museo Archeologico e d’Arte della Maremma a Grosseto, anche una notevole replica (riferita al pennello di Michelangelo Vestrucci) della Deposizione di Ludovico Cardi detto il Cigoli, il grande iniziatore della pittura controriformata d'inizio secolo. Questo dipinto instaura un dialogo stimolante con il Compianto sul Cristo morto di Giovanni Martinelli che qui si volge verso un recupero purista, nell’alveo della tradizione fiorentina quattro-cinquecentesca. Segue un raro e prezioso dipinto su pietra di paragone realizzata da Stefano della Bella per la corte medicea nel quarto-quinto decennio del Seicento, con la scena del Carosello notturno nel giardino di Boboli, rappresentativo della raffinata corrente neo-manierista nata dall’estro bizzarro dall’incisore francese Jaques Callot, stabilitosi a Firenze.
Tra le tendenze pittoriche della scuola fiorentina del Seicento il Noli me tangere, capolavoro di Mario Balassi, illustra, a livelli di eccellenza, la fase barocca conseguente al soggiorno romano dell'artista, mentre i tre superbi quadri di Francesco Furini provenienti dalla prestigiosa collezione della famiglia Salviati, con Giuditta e la fantesca nella tenda di Oloferne (dalle forti suggestioni caravaggesche databile al 1636), la Cacciata dal Paradiso terrestre e Lot e le figlie (lavori incompiuti per la prematura morte dell'artista nel 1646) documentano la corrente morbida e sensuale della pittura fiorentina.
Il raffinatissimo rilievo in bronzo cesellato con la Visione di Santa Caterina de’ Ricci, unico elaborato esposto in mostra che esula dalla pittura, eseguito dal grande orafo Massimiliano Soldani Benzi per la corte medicea a cavallo tra Sei e Settecento, è chiamato a documentare l'insuperabile gusto artistico e il virtuosismo tecnico raggiunto dagli artisti attivi tra i due secoli nelle manifatture granducali, capaci di produrre gli oggetti più esclusivi e ricercati. 
Un ulteriore gruppo, ormai in pieno Settecento, è formato da due stupende versioni dello stesso soggetto, Santa Lucia in gloria, di Francesco Conti, una della Fondazione Cassa di Risparmio e l’altra della Diocesi di Firenze. Anche in questo caso si è cercato un confronto diretto che evidenzia il raffinato talento compositivo e cromatico di questo pittore del tardo barocco fiorentino.
                                                   

