Kiedy czasem się zastanawiam, co chciałabym studiować, gdybym miała jeszcze jedną szansę, przychodzi mi na myśl konserwacja zabytków z elementami wiedzy o inwentaryzacji dzieł sztuki. 

Zawsze pasjonowała mnie historia, myszkowanie w archiwalnych zdjęciach i dokumentach, dlatego udział w zakrojonym na wielką skalę projekcie „Niebo polskie” od początku wzbudził mój entuzjazm, mimo świadomości ogromu czekającej na nas pracy. 
Znalezienie się w siedmioosobowym zespole badawczym było dużym wyróżnieniem. Koordynator projektu, profesor Jacek Zdybel, skrzyknął grupę artystów z doświadczeniem w realizacjach wielkoformatowych, malarzy, którzy nie bali się działań na wysokościach. Oprócz profesora wyzwanie przyjęli: Aleksandra Kołwzan-Garczyńska, Przemek Garczyński, Tomasz Kucharski, Władysław Tyrkin, Michał Wirtel oraz autorka tego tekstu – Ania Waligórska. 
Szybko stworzyliśmy zgrany team, zresztą już wcześniej dobrze się znaliśmy, co ułatwiło nam pracę. Przebywanie przez cztery miesiące po osiem godzin dziennie w gronie tych samych ludzi, zmaganie się z najróżniejszymi kłopotami sprawiło, że z czasem rozumieliśmy się bez słów. Wszystko to umocniło przyjaźń i niewątpliwie podniosło nasze kompetencje. Mieliśmy za sobą wspólne projekty, związane z szeroko pojętym malarstwem ściennym. Każdy z nas ponadto posiadał odpowiednie umiejętności i warsztat, by móc zmierzyć się z malarstwem realistycznym.
Projekt wymagał zarówno działań twórczych, jak i odtwórczych, musieliśmy możliwie najwierniej zrekonstruować technikę malarską autorów przedwojennego malowidła, ich styl przedstawiania postaci, ruchy pędzla, paletę barw. Musieliśmy niejako „wejść w ich skórę”, mitygować własny temperament artystyczny i uzbroić się w atrybuty konserwatora. Dodatkowym wyzwaniem była kolorystyka fresku, którą, z braku barwnych fotografii, przywracaliśmy, sięgając po opisy zawarte w materiałach sprzed wojny. 
Zadanie okazało się trudne także w sensie fizycznym, chociażby dlatego, że kilka czy nawet kilkanaście razy dziennie musieliśmy wspinać się na ośmiometrowe rusztowanie, na naszą „podniebną platformę”, będącą ruchomą pracownią. Wejście i zejście po metalowej drabinie kosztowało nas sporo wysiłku, nie mogło być też mowy o lęku wysokości. Poza tym sam proces malowania w nienaturalnej pozycji, z wciąż zadartą głową i wyciągniętą do góry ręką, powodował, że zmęczenie następowało szybciej, a o efektywność trzeba było prowadzić heroiczną walkę. 
Zaczęliśmy od dwunastu monochromatycznych pejzaży miast, umieszczonych po dwóch stronach auli. Było to swego rodzaju preludium. Miasta malowaliśmy wszyscy, a jednocześnie kilka osób już działało na platformie, nakładając na sufit tynk i „podrzeźbiając” elementy reliefu nieba. 
Niełatwe było przenoszenie na sufit rysunku metodą przepróchy i odciskania. Samo przygotowanie kartonów (papierów) ze szkicem w skali jeden do jednego trwało dwa miesiące. Mimo udogodnień, jakie daje współczesna technika, pozwalająca wydrukować rysunek na papierze, z mozołem wypalaliśmy dziurki wzdłuż konturów. Używaliśmy do tego specjalnego narzędzia elektrycznego, ale samo prowadzenie go wzdłuż linii zajęło nam długie godziny. Podczas przenoszenia rysunku na sufit musieliśmy dbać o dokładne „odbicie” go na powierzchni plafonu, co wiązało się także z koniecznością pracy w niewygodnej pozycji, z obolałym karkiem i rękoma „mdlejącymi” od ciągłego trzymania ich w górze. 
Trzeba było zachować maksymalną czujność podczas dopasowywania do siebie kolejnych papierów. Po odciśnięciu konturów w miękkim jeszcze tynku i po późniejszym przeprószeniu pigmentu wzdłuż linii, kiedy cała powierzchnia plafonu pokryta została brązowym rysunkiem, marzyliśmy o jak najszybszym rozpoczęciu malowania; oczywiście po chwili wytchnienia i regeneracji nadwyrężonych karków.   
Sprawnie ustaliliśmy podział obowiązków. Każdy z nas wyspecjalizował się w odtwarzaniu poszczególnych elementów malowidła. Jacek, Tomek i Przemek odpowiadali za tkaniny, miękkie draperie sukni i rozwiane płaszcze; Michał zajął się atrybutami postaci, elementami martwych i żywych natur; Ola i ja stałyśmy się fachowcami od portretów, dłoni i bosych stóp. Nikt nie był jednak niezastąpiony i w każdej chwili mogliśmy zmieniać się rolami. Każdy z nas mógł swobodnie zacząć malować dowolny fragment plafonu, ważne było bowiem to, żeby zapomnieć o własnej sztuce i skupić się na jak najwiernierniejszym odtworzeniu malowidła oryginalnego. 

Cały czas towarzyszyła nam wizja nieubłaganie zbliżającego się terminu oddania realizacji. Chociaż spędzaliśmy na rusztowaniu całe dnie, rzetelnie realizując projekt, w pierwszym miesiącu postępy były nieznaczne. Wraz z upływającymi tygodniami nabieraliśmy szybkości, rozmachu i malarskiej swobody. Już wcześniej miałam do czynienia z techniką szkła wodnego Keima, ale teraz, po takiej przygodzie, mogę mówić o dojściu do perfekcji w tej dziedzinie. Również coraz lepsze opanowanie warsztatu i sposobu malowania typowego dla autorów przedwojennego fresku sprawiło, że praca postępowała coraz szybciej i bez straty jakości malarskiej. 

Ostatecznie nasze działania były sprawne i świetnie skorelowane. Warunki panujące w auli odbiegały jednak od idealnych. Warto wspomnieć, że pracowaliśmy zimą, sala była bardzo przestronna i wysoka na osiem metrów, lecz, mimo włączonych kaloryferów, źle ogrzana. Codziennie rano wciągałam na siebie warstwy ubrań, zimowe buty, rękawiczki, czapkę. W przerwach rozgrzewaliśmy się ciepłym jedzeniem i napojami, co nie zawsze chroniło nas przed zmarznięciem. Chorowaliśmy po kolei, przez co prace zwolniły, ale nasze morale podnosiło m.in. piwo marki Polskie Niebo, które uwarzył Tomek Kucharski, a które – zamknięte w butelkach o błękitnych kapslach i oklejone zaprojektowaną przez Michała etykietką z motywem zaczerpniętym z oryginalnego fresku – czekało na moment zakończenia projektu.
Nie mogłam doczekać się, aby zobaczyć całość ukończonego dzieła. W trakcie malowania trudno było obserwować zachądzące zmiany, ponieważ wielkie rusztowanie zawsze zasłaniało część plafonu. Dopiero po demontażu platformy sufit ujawnił się w całej okazałości. Nie byłam świadkiem pierwszego „odsłonięcia” sklepienia, tym większe wrażenie zrobił na mnie efekt końcowy, kiedy weszłam do pozbawionej zabezpieczającej folii, płyt i rusztowania wysprzątanej auli.  
Jestem dumna z tego, że fresk został odtworzony również z moim udziałem i mam nadzieję, że będzie służył swoim pięknem kolejnym pokoleniom. 
Anna Waligórska
