
Sahne Önü Oyunculukta Beden, Ses ve 
Karakter Çözümlemeleri  
(Metin Tabanlı E-kurs) 
Oyunculuk sanatı, insanlık tarihinin en eski ve en karmaşık ifade biçimlerinden biri olarak, 
bireyin fiziksel, ruhsal ve entelektüel kapasitesini tek bir potada erittiği bir "kendilik" 
performansıdır. Bu e-kurs, modern oyunculuk kuramlarının izinde, sahne üzerindeki oyuncunun 
en temel araçları olan bedeni, sesi ve zihinsel çözümleme yetisini bir bütün olarak ele almayı 
amaçlamaktadır. Sahne önü oyunculuğu, salt bir taklit eylemi değil, aksine yazarın kurguladığı 
"verili koşullar" içerisinde, oyuncunun kendi hakikatini inşa etme sürecidir.1 Bu yolculukta 
oyuncu, bir yandan kendi biyolojik sınırlarını keşfederken, diğer yandan bu sınırları estetik bir 
forma dönüştürmenin tekniklerini öğrenir. 

Modern oyunculuğun temelleri, Konstantin Stanislavski’nin psikolojik gerçekçilik arayışından, 
Vsevolod Meyerhold’un bedensel kesinliğine, Jerzy Grotowski’nin ruhsal arınma pratiklerinden 
Jacques Lecoq’un fiziksel şiirselliğine kadar uzanan geniş bir kuramsal yelpazeye yayılır.1 Bu 
metin boyunca, her bir kuramcının ortaya koyduğu temel prensipler, sadece teorik birer bilgi 
olarak değil, oyuncunun günlük pratiğine entegre edebileceği pedagojik bir akış içerisinde 
sunulacaktır. Bedenin plastisitesinden sesin özgürleşmesine, metin analizinden karakterin 
psikofiziksel inşasına kadar her aşama, oyuncunun sahne üzerindeki varoluşunu daha nitelikli, 
daha dürüst ve daha etkileyici kılması için tasarlanmıştır.5 

I. Bölüm: Bedenin Plastisitesi ve Hareketin 
Fenomenolojisi 
Oyunculuk eğitiminin ilk ve belki de en önemli durağı bedendir. Oyuncu için beden, sadece bir 
taşıyıcı değil, düşüncenin ve duygunun somutlaştığı, izleyiciyle kurulan iletişimin birincil 
mecrasıdır.8 Çoğu zaman günlük yaşamın alışkanlıkları, toplumsal roller ve fiziksel gerilimler, 
oyuncunun bedenini bir zırh gibi kuşatır ve onun yaratıcı potansiyelini sınırlar. Bu nedenle, 
bedensel çalışma her zaman bir "unlearning" (unutmama/başka bir form kazanma) süreciyle 
başlar. 

Vsevolod Meyerhold ve Biyomekanik Disiplini 
20.​yüzyılın başlarında Rusya’da Vsevolod Meyerhold tarafından geliştirilen Biyomekanik, 

oyunculuğu bir mühendislik disiplini titizliğiyle ele alır.5 Meyerhold, Stanislavski’nin içsel 
duygulardan dışsal eyleme giden yoluna bir tepki olarak, dışsal hareketin içsel duyguyu 
tetiklediği bir tersine süreç önerir. Bu yaklaşım, Sovyet döneminin makineleşen 
dünyasından ve Taylorizm’in verimlilik ilkelerinden etkilenmiştir. Meyerhold’un oyuncusu, 
kendi bedenine tam anlamıyla hükmeden, her bir kasını ve refleksini bir enstrüman gibi 



yöneten bir profesyoneldir.5 

Biyomekanik eğitimin temelinde "otkaz" (hazırlık), "posil" (eylem) ve "toçka" 
(durma/noktalama) döngüsü yatar. Bir hareketin gerçekleşmesi için önce onun tersi yönde bir 
hazırlık eylemi yapılmalı, ardından hareketin kendisi icra edilmeli ve son olarak hareket net bir 
şekilde sonlandırılmalıdır.5 Bu döngü, sahnede tesadüfiliğe yer bırakmaz ve oyuncunun her 
anının ritmik bir kesinlik taşımasını sağlar. Hareketin plastisitesi, sözcüklerin ötesinde bir anlam 
dünyası kurar; zira Meyerhold’a göre, insanların birbirleriyle olan gerçek ilişkisi sözlerde değil, 
duruşlarda, bakışlarda ve sessizliklerde gizlidir.5 

Jacques Lecoq: Hareketin Yedi Gerilim Düzeyi ve Nötr Maske 
Fransız tiyatro pedagoğu Jacques Lecoq, bedensel ifadeyi antropolojik ve anatomik bir 
düzlemde incelemiştir. Lecoq'un eğitimi "sessizlikle başlamayı" öğütler; çünkü dil ancak 
sessizlik artık taşınamaz hale geldiğinde devreye girmelidir.8 Lecoq’un en bilinen 
çalışmalarından biri olan "Yedi Gerilim Düzeyi", oyuncunun sahne üzerindeki enerjisini ve 
dramatik varlığını yönetmesi için bir yol haritası sunar. Bu düzeyler, en düşük enerji 
seviyesinden en yüksek trajik gerilime kadar bir spektrum oluşturur.12 

 

Gerilim Düzeyi Kuramsal Tanım Fiziksel Karşılık ve Örnek 

1. Bitkin (Katatonik) Hiçbir gerilimin 
bulunmadığı, yaşam 
enerjisinin en düşük olduğu 
hal. 

Denizanası gibi gevşek; 
konuşmak ve hareket 
etmek devasa bir çaba 
gerektirir.12 

2. Gevşek (Kaliforniya) Günlük rahatlık, hiçbir 
aciliyetin olmadığı, gevşek 
bir mevcudiyet. 

Sahilde güneşlenen veya 
çok rahat bir sohbetteki 
insan; sözlerin ağırlığı 
yoktur.13 

3. Nötr (Ekonomik) Tam denge hali; ne geçmiş 
ne gelecek vardır. Sadece 
"şimdi ve burada" olma hali. 

Bir eyleme başlamadan 
önceki kedi gibi; hazır, 
farkında ama gereksiz 
gerilimden uzak.12 

4. Tetikte (Meraklı) Çevreye olan ilginin arttığı, 
hafif bir aciliyetin başladığı 
seviye. 

Mr. Bean veya Jacques Tati 
karakterleri; sürekli bir keşif 
ve kararsızlık hali.12 



5. Askıda (Reaktif) Bir krizin yaklaştığı hissi; 
bedende enerjinin 
toplandığı, nefesin 
tutulduğu an. 

"Odada bir bomba mı var?" 
sorusuyla oluşan gerilim; 
tepki gecikmeli ve 
yoğundur.12 

6. Tutkulu Duyguların dışa vurduğu, 
enerjinin bedenden taştığı, 
kontrolün güçleştiği seviye. 

"Odada bir bomba var!" 
hali; öfke, korku veya aşırı 
neşenin patlaması.12 

7. Trajik Gerilimin o kadar arttığı ki 
bedenin taşlaştığı, 
hareketin imkansızlaştığı en 
üst nokta. 

Kral Lear’ın ölümü; felç 
edici bir gerilim, 
petrifikasyon (taşlaşma).12 

Lecoq eğitiminin bir diğer köşe taşı "Nötr Maske"dir. Oyuncu, hiçbir ifade taşımayan bu 
maskeyi taktığında, kendi kişisel alışkanlıklarından, tiklerinden ve kültürel bagajından sıyrılmak 
zorunda kalır.8 Nötr maske, oyuncunun bedensel dürüstlüğünü sağlar ve ona "evrensel olanı" 
buldurur. Bu durum, diğer tüm karakter özellikleri için bir temel oluşturur. Oyuncu nötr olmayı 
öğrendiğinde, hangi gerilim düzeyine veya karaktere geçerse geçsin, o eylemi en ekonomik ve 
en etkili şekilde yapma yetisi kazanır.11 

Bedensel Farkındalık ve Somatik Etkileşim 
Modern fiziksel tiyatro, oyuncunun bedeniyle olan kopukluğunu gidermeyi hedefler. Gündelik 
yaşamda hareketlerimiz otomatikleşmiştir; nasıl yürüdüğümüzün, nasıl oturduğumuzun 
farkında değilizdir.9 Oysa sahnede "boş" hareket yoktur. Her bir adım, her bir jest bir hikaye 
anlatmalı ve bir niyet taşımalıdır. Bu bağlamda, oyuncunun bedeni "tiyatronun kalbindeki 
yaratıcı nabız"dır.9 Beden ve bilinç arasındaki bağ koptuğunda, performans mekanik ve ruhsuz 
hale gelir. Lecoq’un da belirttiği gibi, "zihnin cahil olduğu şeyleri beden bilir"; bu yüzden 
oyuncu, entelektüel analizden önce bedensel duyumsamaya güvenmelidir.9 

II. Bölüm: Sesin Özgürleşmesi ve Vokal Dinamikler 
Ses, oyuncunun içsel dünyasını dışarıya, izleyiciye taşıyan bir vibrasyon, bir enerjidir. Ancak ses 
eğitimi sadece diksiyon, artikülasyon veya projeksiyon çalışması değildir. Ses, bireyin tüm 
yaşam deneyiminin, travmalarının, neşesinin ve fiziksel yapısının bir ürünüdür. Bu nedenle vokal 
çalışma, her zaman bir özgürleşme (freeing) çalışması olarak kurgulanmalıdır.15 

Kristin Linklater Yöntemi: Doğal Sesi Serbest Bırakmak 
Kristin Linklater, sesin eğitilmesinden ziyade "doğal sesin" üzerindeki engellerin kaldırılmasını 
savunur. Toplumda büyürken, duygularımızı bastırmayı öğreniriz ve bu bastırma işlemi 



genellikle boğaz, çene ve diyafram kaslarının kasılmasıyla sonuçlanır.6 Linklater yöntemi, bu 
psikofiziksel engelleri adım adım kaldırarak sesin tüm bedenden rezonans almasını sağlar. Bu 
yöntem, "Nasıl tınlıyorum?" sorusundan ziyade "Nasıl hissediyorum?" sorusuna odaklanır.16 

Linklater’ın aşamalı progresyonu, oyuncuyu fiziksel farkındalıktan metne doğru bir yolculuğa 
çıkarır. Bu süreçte omurganın desteği, nefesin özgürlüğü ve titreşimlerin bedendeki yolculuğu 
esastır. 

 

Çalışma Evresi Odak Alanı ve Amacı Temel Egzersizler ve 
İmgeler 

1. Fiziksel Farkındalık Omurganın nefesi 
desteklemesi ve bedendeki 
gereksiz gerilimin atılması. 

Omurga rulosu, yer 
çekimine teslimiyet, 
bedenin bir ağaç gibi 
köklenmesi.16 

2. Nefes Farkındalığı Nefesin bir kontrol 
mekanizması değil, bir 
ihtiyaç ve dürtü haline 
getirilmesi. 

Karın kaslarının 
gevşetilmesi, "vakum" ciğer 
çalışması, köpekleme 
soluma.17 

3. Sesin Dokunuşu İlk titreşimlerin başlatılması 
ve boğazdan bağımsız bir 
sesin keşfi. 

"Huh" sesiyle vibrasyonu 
başlatmak, sesi bedenin 
içine, karnına düşürmek.17 

4. Kanalların Açılması Çene, dil ve yumuşak 
damağın (soft palate) 
gevşetilmesi. 

Çene masajı, dili dışarı 
uzatıp "Hee-yuh" demek, 
esneme egzersizleri.17 

5. Rezonans Merdiveni Sesin farklı kemik 
boşluklarında 
güçlendirilmesi ve 
renklendirilmesi. 

Göğüs (samimiyet), ağız 
(netlik), diş (parlaklık), sinüs 
(projeksiyon) ve kafa 
rezonansı.16 

6. Kapasite ve Artikülasyon Sesin menzilinin 
genişletilmesi ve kelimelere 
dönüştürülmesi. 

Üç oktavlık geçişler, dil 
tekerlemeleri, 
"Buh-duh-guh-duh" 
artikülasyonu.16 

Linklater’a göre, bir oyuncunun sesi üç ya da dört oktavlık bir genişliğe sahip olmalıdır. Bu 
genişlik sadece teknik bir beceri değil, karakterin duygusal uçurumlarını ve doruklarını 



yansıtabilmek için gerekli bir araçtır.16 Sesin bir "merdiven" gibi göğüsten kafatasına kadar 
tırmanabilmesi, oyuncuya sahnede devasa bir ifade paleti sunar. 

Cicely Berry ve Patsy Rodenburg: Metin ve Mevcudiyet 
Cicely Berry, sesin metinle, özellikle de Shakespeare gibi yoğun dilsel yapıya sahip metinlerle 
olan ilişkisine odaklanır. Berry’ye göre, teknik bir amaç değil, duygunun akması için gerekli olan 
esnekliktir. Yanlış ses kullanımı, duyguyu kabızlaştıran, ifadeyi körelten ve idiyosinkraziyi 
(bireysel özgünlüğü) yok eden bir durumdur.6 Berry, oyuncunun kelimeleri sadece 
"söylemesini" değil, onları ağzında çiğnemesini, fiziksel enerjilerini hissetmesini ister. Dilin 
müziği, karakterin içsel ritmini belirleyen ana unsurdur.15 

Patsy Rodenburg ise "mevcudiyet" (presence) kavramı üzerinde durur. Bir oyuncunun sesi, 
izleyiciyi "yakalamalı" ve ona ulaşmalıdır. Bu, sadece yüksek sesle konuşmak değil, sesin 
arkasında bir niyet ve enerji (radiance) taşımaktır.15 Rodenburg’un vurguladığı "ikinci çember" 
mevcudiyeti, oyuncunun hem kendine hem de partnerine odaklandığı, enerjinin karşılıklı aktığı 
bir denge halidir. 

III. Bölüm: Karakter Çözümlemede Kuramsal 
Yaklaşımlar 
Karakter çözümlemesi, bir oyuncunun metni hayata geçirme sürecindeki en entelektüel ve aynı 
zamanda en sezgisel aşamadır. Karakter, metindeki satırların toplamından daha fazlasıdır; o, 
belirli arzuları, korkuları ve geçmişi olan yaşayan bir organizmadır.2 

Konstantin Stanislavski ve Sistemin Temelleri 
Modern oyunculuğun babası sayılan Konstantin Stanislavski, oyuncunun sahnede "görünmek" 
yerine "olmasını" hedeflemiştir. Stanislavski Sistemi, oyuncunun hayal gücünü harekete 
geçirmek için somut sorular ve analiz yöntemleri sunar.22 

1.​ Verili Koşullar (Given Circumstances): Oyun yazarının, yönetmenin veya tasarımcıların 
metinde sunduğu tüm gerçeklerdir. Oyun nerede geçiyor? Hangi yıl? Sosyal yapı nasıl? 
Hava nasıl? Karakterin geçmişinde ne oldu?.2 Oyuncu bu gerçekleri listelemekle 
yetinmemeli, onlarla kişisel bir bağ kurmalıdır. 

2.​ Sihirli Eğer (The Magic If): Oyuncunun "Eğer bu koşullar altında ben olsaydım ne 
yapardım?" sorusuyla karakterin durumuna girmesidir.23 Bu, oyuncuyu yapay bir 
taklitçilikten kurtarıp kendi gerçek duygularını ve tepkilerini kullanmaya davet eder. 

3.​ Duygusal Bellek (Emotional Memory): Oyuncunun karakterin yaşadığına benzer bir 
duyguyu tetiklemek için kendi geçmişinden anıları kullanmasıdır.22 (Not: Bu teknik daha 
sonra Lee Strasberg tarafından "Method" olarak geliştirilmiş, ancak Michael Chekhov gibi 
isimler tarafından psikolojik olarak tehlikeli bulunmuştur). 

4.​ Üst Amaç ve Amaçlar: Her sahnenin ve tüm oyunun bir hedefi vardır. Karakter ne istiyor? 



Neden istiyor? Bu isteğine ulaşmak için hangi taktikleri (aksiyonları) kullanıyor?.2 

5.​ Engeller (Obstacles): Karakterin amacına ulaşmasını engelleyen içsel veya dışsal 
bariyerlerdir. Dramatik çatışma, amaç ile engel arasındaki bu sürtünmeden doğar.7 

Michael Chekhov: Psikofiziksel Yaklaşım ve Hayali Beden 
Stanislavski’nin öğrencisi olan Michael Chekhov, ustasının kişisel belleğe dayalı yöntemini 
aşarak, hayal gücü ve fiziksel form üzerinden giden devrimsel bir yaklaşım geliştirmiştir.26 
Chekhov, oyuncunun kendi anılarını eşelemek yerine, karakterin "Hayali Bedenini" (Imaginary 
Body) inşa etmesini savunur. Bu hayali beden, karakterin boyu, kilosu, hareket hızı ve enerjisi 
gibi unsurları içerir ve oyuncu bu bedeni bir kostüm gibi giyer.26 

Chekhov yönteminin en güçlü aracı "Psikolojik Jest"tir (Psychological Gesture). Bu, karakterin 
tüm arzusunu, niyetini ve ruhsal yapısını özetleyen, fiziksel ve abartılı bir harekettir.26 Örneğin, 
sürekli olarak bir şeyleri saklayan veya kendine saklayan bir karakter için bedeni içe doğru 
kapayan, kolları göğüste birleştiren bir "Büzülme" jesti çalışılabilir. Oyuncu provada bu jesti en 
geniş ve en güçlü haliyle yapar, o jestin yarattığı duyguyu bedensel olarak hisseder ve sonra 
sahnede bu jesti "perdeler" (veil). Fiziksel hareket dışarıdan görülmese bile, jestin yarattığı 
içsel enerji ve duygu oyuncunun performansını beslemeye devam eder.28 

Chekhov ayrıca bedendeki "Enerji Merkezleri" kavramını geliştirmiştir. Bir karakterin enerjisi 
alnından (entelektüel), göğsünden (duygusal) veya karnından (irade/güdüsel) kaynaklanabilir.26 
Merkezin yeri, karakterin yürüyüşünden bakışına kadar her şeyi değiştirir. 

 

Arketipik Enerji Merkezi Konumu ve Niteliği Karakteristik Etkisi 

Zihinsel Merkez Alın veya başın tepesi; hafif 
ve keskin bir enerji. 

Entelektüel, mesafeli, 
gözlemci veya soğuk 
karakterler.28 

Duygusal Merkez Göğüs kafesi veya kalp 
bölgesi; sıcak ve yayılan bir 
enerji. 

Şefkatli, aşık, heyecanlı 
veya duygusal olarak 
kırılgan karakterler.26 

İrade Merkezi Güneş sinirağı (solar 
plexus) veya karın; güçlü ve 
itici bir enerji. 

Lider, saldırgan, hayatta 
kalma odaklı veya cinsel 
dürtüleri yüksek 
karakterler.26 

Dışsal Merkez Bedenin dışında, bir Takıntılı, akıl sağlığı yerinde 
olmayan veya bir şeye aşırı 



nesnede veya mekanda. bağlı karakterler.28 

David Mamet ve Pratik Estetik (Practical Aesthetics) 
David Mamet ve William H. Macy tarafından geliştirilen bu yöntem, Stanislavski ve Meisner 
ilkelerini Stoacı felsefeyle birleştirir.22 Pratik Estetik, oyunculuğu gereksiz psikolojik 
derinliklerden arındırarak, "eyleme" odaklanan dört adımlı bir analiz süreci sunar: 

1.​ Litaral (Harfiyen) Analiz: Sahnede gerçekten ne oluyor? Karakterler ne söylüyor? Hiçbir 
yorum katmadan sadece olayları belirleme.29 

2.​ İstek (Want): Bir karakterin sahnedeki diğer karakterden istediği şey nedir? "Neden" 
istediği önemli değildir, sadece "ne" istediği önemlidir.2 

3.​ Temel Aksiyon (Essential Action): Oyuncunun sahnede yaptığı şeyin evrensel özü 
nedir? (Örneğin: Af dilemek, birine ders vermek, birini yanına çekmek).29 

4.​ "Sanki" (As If): Bu temel aksiyonun oyuncunun kendi hayatındaki bir duruma 
benzetilmesi. "Bu durum sanki benim arkadaşımdan borç istemem gibi..." Bu, sahnede 
gerçek bir kişisel risk ve enerji yaratır.29 

IV. Bölüm: Jerzy Grotowski ve Yoksul Tiyatro 
Polonyalı yönetmen Jerzy Grotowski, tiyatroyu her türlü süsten (kostüm, makyaj, dekor, ışık 
efektleri) arındırarak, geriye sadece oyuncu ve izleyici arasındaki o saf, çıplak karşılaşmayı 
bırakmayı hedeflemiştir.3 Bu "Yoksul Tiyatro" felsefesi, oyuncudan yüksek bir disiplin ve ruhsal 
bir teslimiyet bekler. 

Via Negativa: Eksiltme Yolu 
Grotowski'nin yöntemi, oyuncuya yeni beceriler öğretmekten ziyade, onun doğal yeteneğini ve 
dürüstlüğünü engelleyen psikolojik ve fiziksel blokajları ortadan kaldırmaya (via negativa) 
odaklanır.3 Oyuncu, toplumsal hayatta takındığı maskeleri bir kenara bırakarak, sahne üzerinde 
kendini kurban eden "kutsal oyuncu"ya (holy actor) dönüşmelidir. Grotowski'ye göre oyunculuk 
bir kariyer değil, bir "kendini bağışlama" (self-donation) eylemidir.31 

Bu süreçte şu unsurlar esastır: 

●​ Kutsal Oyuncu vs. Fahişe Oyuncu: Fahişe oyuncu, yeteneğini izleyicinin alkışını almak 
için kullanan, klişelere sığınan kişidir. Kutsal oyuncu ise kendi derinliklerine iner, zaaflarını 
sergiler ve izleyiciyi de kendi ruhsal yolculuğuna davet eder.31 

●​ Fiziksel Skor: Oyuncu, provada bulduğu tüm o dürüst ve organik hareketleri titizlikle bir 
"skor" haline getirmelidir. Bu skor, performansın her gece aynı dürüstlükle ve disiplinle 
tekrarlanmasını sağlar.31 

●​ Zaman ve Mekan: Grotowski sahnede "temsil" değil, bir "karşılaşma" ister. Bu nedenle 
izleyici bazen oyuncunun hemen yanında, bazen üstünde konumlandırılır; dördüncü duvar 



yıkılır.4 

V. Bölüm: Metinden Sahneye Uygulama ve Sentez 
Eğitimin son aşaması, bedensel hazırlık, vokal özgürleşme ve karakter analizinin sahne 
üzerinde birleştirilmesidir. Bir oyuncu, eline bir metin aldığında onu nasıl yaşayan bir 
performansa dönüştürür? Bu süreç pedagojik bir sıra izlemelidir. 

Adım Adım Sahne İnşası 
1.​ Okuma ve Birimlere Ayırma (Beats): Metin, aksiyonun veya niyetin değiştiği küçük 

birimlere ayrılır. Her birim, karakterin yeni bir taktik denediği bir dönüm noktasıdır.7 

2.​ Verili Koşulların İçselleştirilmesi: Metindeki ipuçlarından yola çıkarak karakterin dünyası 
hayal edilir. "Bu karakter nasıl bir çocukluk geçirdi?", "Neden bu şekilde konuşuyor?" gibi 
sorularla karakterin biyografisi oluşturulur.2 

3.​ Fiziksel Taslak: Lecoq’un gerilim düzeyleri kullanılarak karakterin genel fiziksel hali 
bulunur. Sahnenin başında hangi seviyededir, sonunda nereye tırmanır?.11 

4.​ Psikolojik Jestin Bulunması: Karakterin sahnedeki en büyük ihtiyacını anlatan o tek, 
güçlü hareket bulunur ve provada bu jestten doğan duyguyla sahne çalışılır.26 

5.​ Diyalog ve Subtext: Sözler sadece sesletilmez; her cümlenin altındaki gizli niyet (subtext) 
eyleme dökülür. Stanislavski’nin dediği gibi, "Eylem her şeydir".7 

Sürekli Gelişim 
Oyunculuk sanatı, hiçbir zaman "tamamlanmış" bir süreç değildir. En usta oyuncu bile her 
rolünde yeniden bir öğrenci haline gelir. Bu e-kursta sunulan teknikler—bedenin disipline 
edilmesi, sesin özgürleşmesi ve karakterin titizlikle analizi—oyuncuya sadece bir temel sunar. 
Bu temelin üzerine ne inşa edileceği, oyuncunun kendi gözlem gücüne, disiplinine ve hayata 
duyduğu merakla ilgilidir. Sahne önü oyunculuğu, kendi hakikatini başkasının maskesi altında 
arama cesaretidir ve bu yolculukta teknik, oyuncuyu karanlıkta bırakan klişelerden koruyan en 
parlak fenerdir.31 

Profesyonel bir oyuncu için eğitim, perde kapandıktan sonra da devam eder. Beden her gün 
yeniden esnetilmeli, ses her gün yeniden uyandırılmalı ve zihin her metinde yeniden meydan 
okumaya hazır tutulmalıdır. Zira sahnede "yaşamak", sadece nefes almak değil, her anın, her 
duygunun ve her hareketin sorumluluğunu üstlenmektir.1 
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