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Renklerin müzikteki notalar gibi insan ruhunda titreşimlere neden olduğunu ileri süren sanatçı bu yüzden resimdeki nesne görüntülerini önce renge  dönüştürüp daha sonra soyutlayıp nesnel görüntüleri yok ediyordu. “Hakikat ruhsal birşey olduğuna göre, sanat da bunu yansıtmalı, kendini nesne boyunduruğundan kurtarmalıydı.” (Yılmaz, 2005, 63). Sanatçı bu görüşlerine neden olan olayı şöyle anlatır;

“Akşamüstü, elimde bir taslakla dışardan gelmiştim; karmaşık duygular içinde az önce yaptığım resmi düşünüyordum. İşliğin kapısını açtığımda birdenbire ışıl ışıl parlayan, anlatılamayacak kadar güzel bir resim gördüm. Şaşkınlık içinde bir an durakladıktan sonra dikkatimi toplayarak baktım. Resimde konu ya da tanınabilir bir nesne falan yoktu; baştan başa parlak renk benekleri vardı. Sonra, resme iyice yaklaştım. Bu, duvara yanlamasına dayanmış kendi resmimdi. Ertesi gün dışarıda aynı izlenimi yakalamayı denedim ama tam olarak başaramadım. Yanlamasına da olsa nesneleri hala seçebiliyordum. Üstelik, gurubun o güzel parıltısı da yoktu. Derken şunu fark ettim: Resimlerimin nesnelliğe, nesne betimlemelerine ihtiyacı yoktu; bunlar resimlerime zararlıydılar” ( İngo, 1996, 549).

Soyut resim temel prensip olarak  doğa taklitçiliğinden uzaklaşmayı öngörür. Müzik bu soyutlama sürecinde tinsel etkisiyle büyük bir rol üstlenir. Ancak van Gogh dışında gördüğümüz sanatçılar daha çok müziğin yapısıyla uğraşmışlardır. Van Gogh daha önce de belirtildiği gibi müziğin duyguya yaptığı etkiyi kullanarak resimlerini oluşturma eğiliminde olmuştur. Soyut resmin kurucusu sayılan Kandinsky de müziğin tinselliği ile ilgilenmiştir. “Renkleri ve sesleri çoğu kez birbirinden ayıramadığını söylüyordu. Renkleri tını olarak duyuyor ya da sesleri ruhsal titreşimler uyandıran renkler olarak görüyordu.” (İpşiroğlu, 1993, 52). Kandinsky’nin resimlerinde renkler ruhsal yansımayla birer nesnel varlık olarak hayat bulurlar. 
Rus sanatçı, resimlerinde mistisizmi ön plana çıkararak maddeye değil -müzikteki tinselliğin etkisiyle- ruha hitap etmeyi amaç edinmiştir. Bu yaratma edimini ortaya koyarken de müzikten faydalanmıştır. “Müziksel tını dolaysız bir yoldan ruha ulaşır. Orada hemen bir yansıma bulur, çünkü insanoğlu ‘müziği içinde taşımaktadır’.” (Kandinsky, 2009, 53). Müziğin bir sanat dalı olarak resimden daha ilerde olduğunu iddia eden sanatçı,  müzikten faydalanarak resimlerinde arzuladığı tinselliğe daha kolay ulaşacağını düşünüyordu. “Genelde renk, ruha doğrudan etki yapmanın bir
yoludur. Renk bir dokunuş, söz ona çarpan bir çekiçtir; ruh, binlerce telli müzik aletidir. Sanatçı ise şu ya da bu dokunuşun yardımıyla ruhtan doğru titreşimi elde eden bir eldir.” (Kandinsky, N. 2003, 89).
Kandinsky tıpkı Klee gibi müziği teknik olarak bildiği halde müzik yapısında resim yapmakla ilgilenmedi. O sanatta tinsellikle ilgileniyordu ve müzik de bu anlamda onun kılavuzuydu. Dış dünyayla ilgilenmek yerine, sadece kendi iç dünyasıyla yani kendi deyimiyle içindeki sesle ilgileniyor ona kulak veriyordu. O Bu yüzden nesneleri soyutlamak ihtiyacı duyuyor, bunu da soyut olan müzikten yardım alarak yapmayı yeğliyordu. Sanatçı bunu ‘içsel gereklilik ilkesi’ kavramıyla açıklar. “İçsel gereklilik ilkesi”, Kandinsky’nin yaşamının olduğu gibi sanatsal yaratısının da anahtar kavramıydı. Her şey bu kavrama bağlanmalıdır; bu kavram Kandinsky’nin bütün dışavurumundaki canlılığın, inandırıcılığın kaynağıdır. (Kandinsky. N. 2003, 81-82) 
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Resim 11: Wassily Kandinsky, Sarı Kırmızı Mavi, 1925.
Soyut resmin sembolü olarak kabul edilen “Sarı Kırmızı Mavi” (Resim 11) eserinde sanatçı maviyi daire, kırmızıyı dikdörtgen ve sarıyı da üçgen olarak betimlerken, tıpkı müzikteki varyasyonlar gibi renk geçişleriyle bütün yüzeyde bir renk armonisi yaratmıştır. Kandinsky, geometrik şekilleri ve çizgileri gerçek doğa görüntülerine tercih ediyor ve bu da onun soyuta kaymasının temel nedenlerinden birini oluşturuyordu. “Sarıyla doldurulmuş bir üçgen, mavili bir daire, yeşilli bir kare, gene yeşilli bir üçgen, sarılı bir daire, mavili bir kare vb. Bütün bunlar bütünüyle farklı ve farklı etki yapan varlıklardır.” (Kandinsky, 2009, 54). Sanatçı kullandığı bu ritmik çizgi ve geometrik şekillerle, müziğin mistik yaklaşımını yakalarken, renklerin de iç içe geçerek ara tonları ortaya çıkarmaları, tıpkı bir orkestranın farklı ve zengin enstrüman çeşitliliğine benzer bir algıyı izleyiciye hissettirmektedir.



                                 Resim 12: Piet Mondrian,  Kırmızı Mavi Sarı, 1920.
Müziğin de etki ve katkısıyla maddeyle bağını koparan  soyut resim, akıl yerine tamamen hissiyata yönelik  tavrıyla,  Kandinsky’nin sadeleşen çizgi ve renkleri  Piet Mondrian’la  kırmızı, mavi ve sarı dikdörtgenlere indirgenecektir (Resim 12). Kasemir Maleviç’le de sadece tek bir siyah karenin beyaz bir zemin üzerinde  ifade edilmesiyle yalınlığın doruk noktasına ulaşacaktır. Burada müziğin tinsel etkisinin yanında Kübizmin metafizik etkisi de, Abstract sanatın serüveninde etkili olacaktır. “Soyut biçimlerin oluşturduğu bu düzenin dışında, artık bir başka varlık düzeni yoktur. Varlık, yalnızca salt biçimlerdir...” (Tunalı, 2008, 167).
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Resim 13: K. Maleviç,  Siyah Kare, 1913.
Maleviç  ‘sığınabileceğim son biçim’ diye bahsettiği Siyah Kare (Resim 13) için; “geçmişle köprüleri atan  ve yeni bir sanat için başlangıç değeri taşıyan bir simge, susan hiçliğin simgesi”  (Yılmaz, 2005, 71)  ifadesini kullanacaktı. Sanatın bu kadar 
basite indirgenmesi birçok eleştiriyi de beraberinde getirebilir, ancak bu eleştirinin haklı olduğu anlamına da gelmez. Gombrich’in şu sözleri bu tartışmaya açıklık getirir niteliktedir;
“Belki bir Meryem tablosu karşısında, geçmişin bir sanatçısı, yalnızca iki kareden oluşan  bir tablo karşısında modern bir sanatçı kadar tasa çekmemiştir. Çünkü Meryem’i yapan ressam ne elde etmek istediğini biliyordu, ona kılavuz olacak bir gelenek vardı, ...Modern ressam, o iki tanecik karesiyle daha az imrenilecek bir durumdadır... nerede ve ne zaman duracağını hiç bilmeden, sonsuz sayıda olanaklar deneyebilir.” (Gombrich, 1980,464). 
Ancak kim ne derse desin sanatçı artık doğayla ilgisini koparmış,  sadece duygularına ve kendi iç dünyasındaki müziksel ritimle kulağına yerleşen tınılara kendini kaptırmıştır. Bu sonsuza giden bir yolculuktur ve geriye dönüşü de yoktur.
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Resim 14: D. Erbil, Titreşim-Renk-Boyut, 1999.
Müzikle doğrudan ilgilenmese bile son dönem resimleri müzikle bağlantılı olan Devrim Erbil’in “Kasabalar” ve “İstanbul” serileri kendi iç duyarlılığı ile ölçeklendirilmiş haritalarıdır. Bu resimlerin müzikle ilgileri hakkında bir şey söylemek biraz zor. Ancak bundan sonraki yeni bir doğa çeşitlemesi olan “Kuşlar”la birlikte tamamen soyuta yaklaşan  resimler üreten sanatçı, adlarından da belli olacak şekilde bu çalışmalarını müzikle ilişkili bulmuştur. 
Erbil soyutlama sürecinde resimlerini dış dünya izlenimlerinin yerine müziğin tınısı ve ritmiyle beslemiştir diye düşünülebilir. Erbil’in “Ritimsel Soyutlama”, “Dikey Ritim”, “Doğa Ritim Çeşitlemeler”, “Titreşim” (Resim 14) gibi adlar koyduğu resimlerinde keskin bir doğa gözlemcisi olmasının izleri yine de belirgindir. “Erbil’deki ritim tutkusunun, zaman kavramıyla iç içe bulunan müzikle değil, 
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Resim 15: D. Erbil, Ritmik Döngü, 1991.
doğrudan doğruya doğayla ilgili bir gerçeğin etkisinde oluştuğunu görüyoruz. Öyle ki, varlığı çepeçevre kuşatan evrensel bir yasallığın ritmidir bu.” (Ergüven, 2002, 277). Güneşin doğup batması, mevsimlerin rutin değişimi ve  denizin dalgaları gibi bilinen ritimsel olaylardır burada söz konusu olan.
Erbil’in resimleri soyuta olan yolculuklarında evrenin gerçekliğinden hareket edilmiş betimlemelerdir. Bunların soyuta varan alımlamaları sadece ve sadece hücrenin mikroskopla büyütüldüğü zamanki halleri gibi dururlar. “Ritmik Döngü” eseri, evrenin doğal yapısıyla uyumlu salyangoz biçiminde sarmal bir yapı oluşturur (Resim 15). DNA molekülleri, göldeki bir damla suyun meydana getirdiği dairesel hareket, galaksiler, örümcek ağı gibi örneklerde de olduğu gibi eserin de adını oluşturan doğal ritmik döngü her yerde hakim. Bu eser, somut bir şeyi birebir gözümüzün önüne koymaktan öte, tüm yaşamın ve kainatın özü olan ritmik devinimi tüm varlıkları temsil edercesine  soyut bir anlatımla aktarması gibidir. Sonuçta Erbil’in resimlerindeki bu müzikal ritim, özel bir çabanın dışında tamamen doğal olarak müziğin tinsel etki ve tınısıyla oluşmuş izlenimi veriyor. “Bir şiir okurken ya da dinlerken duyduğumuz hazza benzer bir hazla doluyorsak Erbil’in resimlerini izlediğimizde, bu özellik tablonun derinliğinden gelen “iç ses” nedeniyledir. Tınısı çok fazla yükselip alçalmaz bu sesin, ama aynı zamanda da monotonluğu aşmaya yöneliktir.” (Özsezgin, 2004, 17).

