
Kamera Önü Temel Oyunculuk Eğitimi
Ataşehir Adıgüzel Meslek Yüksek Okulu

60 Saatlik Profesyonel Eğitim Programı



Eğitim Programına Hoş Geldiniz

Bu 60 saatlik eğitim programı, kamera karşısında profesyonel oyunculuk becerilerini kazanmanız için tasarlanmıştır. Program 
boyunca, temel oyunculuk tekniklerinden kamera önü performans stratejilerine, ses ve diksiyon çalışmalarından karakter analizi 
yöntemlerine kadar geniş bir yelpazede bilgi ve deneyim edineceksiniz. Her oturum, teorik bilgilerin pratik uygulamalarla 
pekiştirildiği interaktif çalışmalardan oluşmaktadır. Eğitim sonunda, profesyonel prodüksiyonlarda yer alabilecek yetkinliğe sahip 
olacaksınız.



Oyunculuk Nedir ve Neden Önemlidir?

Oyunculuk, bir karakteri canlandırarak izleyiciye hikaye anlatma sanatıdır. Bu sanat formu, fiziksel ve duygusal ifade yeteneğini, 
yaratıcılığı ve empati kapasitesini bir araya getirir. Kamera önü oyunculuk ise tiyatro oyunculuğundan farklı olarak, daha ince ton 
değişiklikleri, küçük jestler ve kontrollü enerji kullanımını gerektirir. Kamera, oyuncunun en küçük mimik değişikliğini bile 
yakalayabilir, bu nedenle doğallık ve içselleştirme kritik öneme sahiptir. İyi bir oyuncu, karakterin duygusal dünyasını anlar ve bunu 
izleyiciye inandırıcı bir şekilde aktarır.



Eğitim Programının Temel Hedefleri

Teknik Beceriler
Kamera açıları, kadraj bilgisi, ışık 
kullanımı ve set protokollerini 
öğrenerek profesyonel çalışma 
ortamlarına hazır hale geleceksiniz.

Performans Yetkinliği
Doğal ve inandırıcı performans 
sergileme, duygu aktarımı ve karakter 
yaratma becerilerinizi 
geliştireceksiniz.

Profesyonel Hazırlık
Seçmelere hazırlanma, portfolyo 
oluşturma ve sektörde kariyer 
geliştirme stratejilerini edineceksiniz.



Kamera Önü Oyunculuğun Temel Prensipleri

Kamera önü oyunculuk, tiyatro oyunculuğundan birçok açıdan ayrılır. İlk olarak, kameranın bakış açısı ve çekim ölçeği oyuncunun 
enerji seviyesini doğrudan etkiler. Yakın çekimde çok abartılı mimikler yapay görünürken, geniş planda yetersiz enerji karakteri silik 
bırakır. İkinci olarak, süreklilik (continuity) kritik önem taşır; aynı sahnenin farklı açılardan çekilen tekrarlarında oyuncunun 
performansı tutarlı olmalıdır. Üçüncü olarak, ses kaydı ayrı yapıldığından, oyuncunun ses ve beden dilini koordine etmesi gerekir. 
Dördüncü olarak, sahneler genellikle kronolojik sırada çekilmez, bu nedenle oyuncu karakterin duygusal yolculuğunu zihninde 
haritalamalıdır.



Eğitim Programının Yapısı

1

Temel Aşama
İlk 20 saatte oyunculuk temelleri, beden dili, ses tekniği ve 

kamera bilgisi öğretilir.

2

Gelişim Aşaması
İkinci 20 saatte karakter analizi, sahne çalışması ve 

doğaçlama teknikleri uygulanır.

3

Uygulama Aşaması
Son 20 saatte kamera önü performans, seçmeler ve final 

projesi gerçekleştirilir.



Oyunculukta Beden Dili ve Hareket

Oyunculukta bedeniniz en önemli ifade aracınızdır. Her hareket, duruş ve jest, karakteriniz hakkında bilgi verir. Kamera önünde 
beden dilini etkili kullanmak için öncelikle bedeninizi tanımalı ve kontrol edebilmelisiniz. Gergin kaslar kamerada görünür, bu nedenle 
rahatlamayı öğrenmek esastır. Duruş, karakterin özgüvenini, geçmişini ve duygusal durumunu yansıtır. El hareketleri doğal ve 
karaktere uygun olmalı, abartılı ya da tekrarlayan jestlerden kaçınılmalıdır. Yürüyüş tarzınız bile karakteri tanımlar. Eğitim sürecinde, 
farklı beden dili kalıplarını deneyerek kendinize özgü bir performans dili geliştirmeyi öğreneceksiniz.



Beden Dili Egzersizleri

1

Rahatlatma
Nefes egzersizleri ve kas gevşetme 
teknikleriyle bedeninizdeki gerginliği 
azaltın.

2

Farkındalık
Ayna karşısında farklı duruşlar 
deneyerek bedeninizin verdiği 
mesajları gözlemleyin.

3

Karakter Çalışması
Farklı karakterlerin yürüyüş, oturuş ve 
hareket kalıplarını uygulayarak 
repertuarınızı genişletin.



Ses ve Diksiyon Çalışması

Sesiniz, kamera önünde görünen ikinci önemli araçtır. Net diksiyon, doğru tonlama ve uygun ses seviyesi, karakterinizi ve mesajınızı 
etkili şekilde iletmenizi sağlar. Sesle ilgili temel prensipler şunları içerir: Nefes desteği, sesinizin gücünün kaynağıdır ve doğru nefes 
alımı yorulmadan konuşmanızı sağlar. Rezonans, sesinizin zenginliğini artırır ve farklı ses tınıları üretmenize yardımcı olur. 
Artikülasyon, her hecenin ve sesin net telaffuzunu sağlar. Tempo ve ritim, duygusal durumu ve hikayenin akışını destekler. Vurgu ve 
melodi, anlamı netleştirir ve izleyicinin dikkatini yönlendirir. Eğitim boyunca bu teknikleri geliştirecek çeşitli egzersizler yapacaksınız.



Ses Çalışması İçin Temel Egzersizler
01

Nefes Egzersizi
Sırtüstü yatarak diyafram nefesi alın, karnınızın şişip indiğini 
hissedin. Dört sayma nefes alın, dört sayma tutun, sekiz sayma 
verin.

02

Rezonans Geliştirme
Kapalı ağızla "mmm" sesi çıkararak dudaklarınızda titreşim 
hissedin. Ardından farklı sesleri (a, e, i, o, u) ekleyerek rezonansı 
genişletin.

03

Artikülasyon Pratik
Tekerleme çalışarak dilinizi ve dudaklarınızı çalıştırın. Yavaş 
başlayıp hızlanarak net telaffuzu korumaya çalışın.

04

Tonlama Çalışması
Aynı cümleyi farklı duygularla (sevinç, üzüntü, öfke, korku) 
tekrarlayarak ses tonunuzu değiştirmeyi pratik edin.



Kamera Bilgisi ve Teknik Altyapı

Kamera önünde başarılı olmak için kamera tekniğinin temellerini bilmek şarttır. Kamera açıları karakterin algılanış biçimini etkiler: 
yüksek açı karakteri küçük ve zayıf gösterirken, alçak açı güçlü ve tehditkar hissettirir. Çekim ölçekleri performansınızı doğrudan 
şekillendirir. Yakın çekimde (close-up) en ince mimik hareketleri bile görünür, bu nedenle kontrollü ve içsel bir oyun gerekir. Orta 
çekimde (medium shot) beden dili daha belirgin hale gelir. Geniş planda (wide shot) ise genel enerji ve hareket önem kazanır. Ayrıca, 
kamera hareketlerini anlamak (pan, tilt, zoom, dolly) sahnede nerede duracağınızı ve nasıl hareket edeceğinizi bilmenizi sağlar.



Temel Kamera Açıları ve Etkileri

Göz Hizası Açı
Karakterle izleyici arasında eşit güç ilişkisi yaratır, doğal ve 
nötr bir perspektif sunar.

Yüksek Açı
Kamera karakterin üstünden çeker, karakteri küçük, 
savunmasız veya zayıf gösterir.

Alçak Açı
Kamera karakterin altından çeker, karakteri güçlü, baskın 
veya tehditkar gösterir.

Kuş Bakışı
Karakteri çok yukarıdan gösterir, genellikle dramatik veya 
sembolik anlar için kullanılır.



Çekim Ölçekleri ve Performans Uyarlaması

Her çekim ölçeği, oyuncudan farklı bir performans yaklaşımı ister. Extreme close-up (detay çekim) sadece gözleri veya dudakları 
gösterir ve en ufak kas hareketi bile anlamlı hale gelir; bu ölçekte performans minimalisttir. Close-up (yakın çekim) yüzü çerçeveler 
ve duygusal yakınlık yaratır; mimik ifadeleri burada en önemli araçtır. Medium close-up (göğüs çekimi) baş ve omuzları içerir, hem 
yüz hem üst beden kullanılır. Medium shot (bel çekimi) beden dilini daha fazla görünür kılar. Full shot (tam çekim) karakterin 
tamamını gösterir ve genel enerji, duruş ve hareket ön plana çıkar. Oyuncu, hangi ölçekte çekim yapıldığını bilerek performansını 
buna göre ayarlamalıdır.



Set Protokolü ve Profesyonel Davranış

Profesyonel bir sette çalışmak, belirli kuralları ve davranış normlarını bilmeyi gerektirir. İlk kural, zamanında gelmektir; setler sıkı 
programlara göre işler ve gecikme tüm ekibi etkiler. İkinci kural, sessizlik ve konsantrasyondur; çekim sırasında hareket etmemeli ve 
ses çıkarmamalısınız. Üçüncü kural, ekiple saygılı iletişimdir; yönetmen, görüntü yönetmeni, ses teknisyeni ve diğer ekip üyeleriyle 
profesyonel bir ilişki kurmalısınız. Dördüncü kural, esnekliktir; sahneler değişebilir, beklenmedik durumlar olabilir ve buna açık 
olmalısınız. Beşinci kural, kişisel hazırlıktır; repliğinizi ezberlemeli, karakterinizi çalışmalı ve sahneye hazır gelmelisiniz. Bu kurallara 
uymak, sektörde saygın bir oyuncu olarak tanınmanızı sağlar.



Karakteri Anlama ve Analiz Etme

Bir karakteri canlandırmadan önce, onu derinlemesine anlamalısınız. Karakter analizi, oyuncunun hazırlık sürecinin temelidir. İlk 
adım, metni dikkatlice okumak ve karakterin tüm repliklerini, eylemlerini ve ilişkilerini not etmektir. İkinci adım, karakterin hedefini 
(objective) belirlemektir: Bu karakter ne istiyor? Neden istiyor? Bu hedef, karakterin tüm davranışlarını motive eder. Üçüncü adım, 
karakterin engellerini (obstacles) tanımlamaktır: Hedefine ulaşmasını ne engelliyor? Dördüncü adım, karakterin taktiklerini (tactics) 
keşfetmektir: Hedefine ulaşmak için ne yapıyor? Beşinci adım, karakterin geçmişini (backstory) hayal etmektir: Bu karakter nerede 
doğdu, nasıl büyüdü, hangi deneyimler yaşadı? Bu analiz, karaktere derinlik ve inandırıcılık katar.



Karakter Analizi İçin Temel Sorular

1

Kim?
Karakter kimdir? Adı, yaşı, mesleği, 
sosyal statüsü, kişiliği nedir?

2

Ne?
Karakter ne istiyor? Ana hedefi, 
arzusu, ihtiyacı nedir? Her sahnede 
somut hedefi ne?

3

Neden?
Karakter neden bunu istiyor? 
Motivasyonu, geçmiş deneyimleri bu 
isteği nasıl şekillendirdi?

4

Nasıl?
Karakter hedefine nasıl ulaşmaya çalışıyor? Hangi taktikleri, 
stratejileri kullanıyor?

5

Ne Zaman ve Nerede?
Sahne ne zaman ve nerede geçiyor? Zaman ve mekan 
karakterin davranışını nasıl etkiliyor?



Duygu ve İfade Teknikleri

Duygusal gerçeklik, iyi oyunculuğun kalbindedir. İzleyici, oyuncunun gerçekten hissettiğine inanmalıdır. Duygusal ifade için kullanılan 
tekniklerden biri duygusal hafızadır (emotional memory): kendi geçmiş deneyimlerinizden duyguları hatırlayarak karaktere 
aktarırsınız. Ancak bu teknik yoğun olabilir ve her zaman gerekli değildir. Alternatif olarak, hayal gücünü kullanarak "eğer ben bu 
durumda olsaydım nasıl hissederdim?" sorusunu sorabilirsiniz. Duygusal ifadede önemli olan içselleştirmedir; duygu yüzeyde değil, 
içinizden gelmelidir. Ayrıca, her duygunun fiziksel bir karşılığı vardır: korku kasları gerir, sevinç bedeni hafifletir, üzüntü omuzları 
çöker. Bu fiziksel bileşenleri kullanarak duyguyu somutlaştırabilirsiniz.



Temel Duygular ve Fiziksel Göstergeleri

Mutluluk
Gözler parlak, ağız yukarı kıvrık, kaslar 
gevşek, beden açık ve yukarı yönelimli.

Üzüntü
Gözler donuk, ağız aşağı kıvrık, omuzlar 
çökük, beden içe kapalı ve ağır.

Öfke
Kaşlar çatık, çene gergin, kaslar gerilmiş, 
beden saldırgan ve ileri dönük.

Korku
Gözler büyük, nefes hızlı, kaslar gergin, 
beden geri çekilir veya donar.

Şaşkınlık
Gözler ve ağız açık, kaşlar yukarı kalkmış, 
beden ani durur veya hafif geriye gider.



Replik Çalışması ve Ezber Teknikleri

Replikleri ezberleme süreci, sadece sözcükleri öğrenmekten daha fazlasıdır. Etkili ezber için öncelikle metni anlamalısınız: her 
cümlenin anlamı, alt metni ve karakterin neden bunu söylediği önemlidir. Mekanik ezberleme yerine, anlamsal ezberleme yapın. 
Replikleri yüksek sesle tekrarlamak, hafıza ve kas hafızası yaratır. Farklı tonlarda, hızlarda ve duygularla deneyerek esneklik kazanın. 
Repliğinizi ezberledikten sonra, partneri dinlemeye odaklanın; replik söylemek bir tepkidir, mekanik bir tekrar değildir. Ayrıca, sahne 
içindeki hareketlerinizle replikleri birleştirin; fiziksel eylem, hafızayı güçlendirir. Final aşamada, replikleri unutup karakterin içinde 
yaşamaya başlayın; sözcükler doğal ve spontane gelmelidir.



Replik Ezber Aşamaları

Okuma ve Anlama
Metni birkaç kez okuyun, alt metni ve bağlamı kavrayın. Anlamadığınız sözcükleri araştırın.

Parçalama ve Tekrar
Metni küçük bölümlere ayırın ve her bölümü yüksek sesle tekrarlayın. Anlamsal gruplar halinde ezberleyin.

Eylemle Birleştirme
Replikleri söylerken sahne içinde hareket edin, bu fiziksel hafıza yaratır.

Partnersiz Prova
Karşı replikleri hayal ederek kendi repliklerinizi pratik edin, ritim ve tempo çalışın.

Partnerle Çalışma
Replik partnerinizle prova yapın, karşılıklı dinleme ve tepki verme becerisi geliştirin.



Dinleme ve Tepki Verme

Oyunculukta en önemli becerilerden biri gerçek anlamda dinlemektir. Birçok acemi oyuncu, kendi sırasını beklerken iç sesinde 
repliğini tekrar eder ve partnerini gerçekten dinlemez. Ancak kamera, bu sahteliği yakalar. Gerçek dinleme, partnerinizin 
sözcüklerine, tonuna, beden diline tam dikkat vermenizi gerektirir. Dinleme aktif bir süreçtir; içinizde bir şeyler değişir, duygusal bir 
tepki oluşur. İyi oyunculuk, partnerin repliğine spontane tepkiler vermektir. Bu tepkiler sadece sözel değildir; bir göz kırpma, bir 
nefes alma, bir durakma, bir bakış değişimi de tepkidir. Sahne partneriyle gerçek bir bağlantı kurmak, performansınızı yaşayan, 
nefes alan bir şeye dönüştürür.



Aktif Dinleme İçin İpuçları

İç Sesi Susturun
Kendi repliğinizi kafanızda tekrarlamayı bırakın ve 
partnerinizin söylediklerine odaklanın.

Göz Teması Kurun
Partnerinize bakmak, bağlantıyı güçlendirir ve 
tepkilerinizi otantik kılar.

Duyguyu Hissedin
Partnerinizin söyledikleri sizi nasıl etkiliyor? İçinizdeki 
değişimi fark edin.

Fiziksel Tepki Verin
Dinleme sadece işitme değildir; bedeninizle de tepki 
verin, duruşunuz değişebilir.



Doğaçlama ve Spontanelik

Doğaçlama, belirli bir senaryo olmadan yaratıcı performans üretme sanatıdır. Kamera önü oyunculukta doğaçlama becerileri, 
karaktere canlılık ve tahmin edilemezlik katar. Doğaçlama egzersizleri, oyuncunun yaratıcılığını, spontaneliğini ve tepkime yeteneğini 
geliştirir. "Evet, ve..." prensibi, doğaçlamanın temelidir: partnerinizin önerisini kabul edersiniz ve üzerine bir şey eklersiniz. Bu, 
sahnede akışı sağlar ve engelleri ortadan kaldırır. Doğaçlama aynı zamanda risk almayı öğretir; hata yapma korkusu olmadan 
denemeler yaparsınız. Setlerde bile, yönetmenler bazen oyunculardan sahnede doğaçlama yapmalarını isteyebilir. Güçlü doğaçlama 
becerileri, oyuncuyu esnek ve yaratıcı bir sanatçı haline getirir.



Doğaçlama Egzersiz Örnekleri

Durum Doğaçlaması
İki oyuncuya bir durum verilir (örn. otobüs durağında 
bekliyorlar) ve karakterlerini o anda yaratırlar. Diyalog 
spontane gelişir.

Duygusal Geçiş
Bir oyuncu bir duyguyla sahneye girer, sonra başka bir 
duyguya geçmesi istenir. Geçiş yumuşak ve inandırıcı 
olmalıdır.

Nesne Doğaçlaması
Hayal edilen bir nesneyle (örn. ağır bir kutu) etkileşim 
kurulur. Nesnenin ağırlığı, dokusu hissedilmelidir.

Karakter Değişimi
Oyuncu, verilen farklı karakterleri (örn. yaşlı, çocuk, robot) 
anında canlandırır. Her karakterin kendine özgü sesi ve 
bedensel dili olmalıdır.



Monolog Çalışması

Monolog, tek bir karakterin kesintisiz konuşmasıdır ve oyuncunun yeteneğini gösteren güçlü bir araçtır. Monolog çalışmak, replik 
çalışmasının tüm bileşenlerini içerir ancak ek bir zorluk vardır: izleyicinin dikkatini tek başınıza tutmalısınız. İyi bir monolog 
performansı, karakterin duygusal yolculuğunu net bir şekilde anlatır; başlangıç, orta ve son vardır. Monolog sırasında enerji 
dalgalanmaları yaratın; monoton olmamalıdır. Dinleyici olmadığı için, kime hitap ettiğinizi netleştirin: izleyiciye mi, kendinize mi, hayal 
edilen birine mi konuşuyorsunuz? Monolog seçiminde, kişiliğinize ve oyunculuk aralığınıza uygun metinler tercih edin. 
Monologunuzu ezbere bilmek temeldir, ancak her seferinde taze ve yeni söylüyormuş gibi hissettirmelisiniz.



Başarılı Monolog Performansının Unsurları

1
Net Hedef
Karakteriniz bu monologla ne elde etmeye çalışıyor? Her cümlenin bir amacı olmalıdır.

2
Duygusal Yolculuk
Monolog boyunca duygu değişiklikleri olmalı, karakterin içsel gelişimi gösterilmelidir.

3
Tempo Değişimleri
Hızlanan ve yavaşlayan anlar yaratın, ritim değişiklikleri dikkati canlı tutar.

4
Fiziksel İfade
Beden diliniz sözcüklerinizi desteklemeli, ancak abartılı olmamalıdır. Her hareket anlamlı olmalı.

5
Odak Noktası
Kime konuştuğunuz belli olmalı, göz hizanız ve enerji yönelimi bu odağı göstermelidir.



Diyalog ve İkili Sahne Çalışması

Diyalog çalışması, iki veya daha fazla karakter arasındaki etkileşimi canlandırmayı içerir. Başarılı bir diyalog performansı, karşılıklı 
dinleme, tepki verme ve ritim oluşturma becerilerini gerektirir. İlk olarak, sahnenin dinamiğini anlayın: güç dengesi kimde? Kim bir 
şey istiyor? Kim engel oluyor? Bu dinamik, performansınızı şekillendirir. İkinci olarak, diyalogun ritmini keşfedin: hızlı ve enerjik mi, 
yavaş ve düşünceli mi? Cümlelerin üst üste mi geldiği yoksa aralarında duraklamalar mı olduğunu belirleyin. Üçüncü olarak, alt metni 
bulun: karakterler söylediklerinin altında ne demek istiyor? Sözler ve gerçek duygular arasındaki farklar, performansa derinlik katar. 
Son olarak, partnerinizle prova yaparak kimyayı geliştirin; gerçek bağlantı, diyalogu yaşayan bir şeye dönüştürür.



Diyalog Çalışmasında Dikkat Edilmesi Gerekenler

Kesişme ve Örtüşme
Gerçek konuşmalarda insanlar bazen birbirinin sözünü keser veya aynı anda konuşur. Senaryoda belirtilmişse veya 
doğal hissediyorsa, buna izin verin.

Duraklamalar
Her replikten sonra hemen konuşmayın. Duraklama, düşünme, tepki verme anlarıdır. Etkili kullanılan sessizlik, bazen 
sözcüklerden güçlüdür.

Enerji Alışverişi
Bir karakter yüksek enerjide konuşurken, diğeri nasıl tepki veriyor? Enerji karşılıklıdır; birisi verir, diğeri alır.

Fiziksel İlişki
Karakterler arasındaki fiziksel mesafe ve beden yönelimi, ilişkiyi yansıtır. Yakın mı, uzak mı duruyorlar? Birbirlerine 
dönük mü, başka yöne mi bakıyorlar?



Kamera ile İlişki Kurma

Kamera, oyuncunun izleyiciye açılan penceresidir. Kamerayla doğru ilişki kurmak, performansınızın etkileyici olmasını sağlar. İlk 
olarak, kamera lensi sizin gözünüzdür; lense bakmak, izleyiciye doğrudan bakmaktır. Ancak bunu yaparken doğal kalın; kameraya 
bakışınız sert veya rahatsız edici olmamalıdır. İkinci olarak, kameranın konumunu bilin; nerede olduğunu bilmek, hangi açılardan 
görüneceğinizi anlamanızı sağlar. Baş hareketlerinizi kameraya göre ayarlayın; hızlı dönüşler bulanık görüntüye yol açabilir. Üçüncü 
olarak, kameranın sizi nasıl çerçevelediğini anlayın; hangi bölümleriniz görünüyor ve performansınızı buna göre ölçeklendirin. 
Kameraya karşı rahat ve özgüvenli hissetmek, pratikle gelir; kendinizi kamera çekimlerinde görmek ve analiz etmek bu süreci 
hızlandırır.



Kameraya Bakış Türleri

Doğrudan Bakış
Lense doğrudan bakmak, izleyiciyle 
direkt bağlantı kurar. Sunumlar, iç 
sesler veya izleyiciye hitap 
sahnelerinde kullanılır.

Dolaylı Bakış
Kameranın yanındaki bir noktaya 
bakmak, doğal ve sahneye uygun 
görünür. Çoğu diyalog bu şekilde 
çekilir.

Kaçınma
Kameradan kasten kaçınmak, 
karakterin içe dönüklüğünü veya 
rahatsızlığını gösterir. Bilinçli bir seçim 
olarak kullanılır.



Kamera Prova Süreci

Kamera prova süreci, seti tanımak, teknolojiye alışmak ve performansınızı ince ayarlamak için kritiktir. İlk aşamada, teknik prova 
yapılır: oyuncular konumlarını öğrenir, yönetmen ve görüntü yönetmeni kamera açılarını belirler, ışık düzenlenir. Bu sırada oyuncu, 
sahneyi yarı enerjide oynar; henüz tam performans verilmez. İkinci aşamada, tam prova yapılır: kamera kaydeder, ses alınır ve 
oyuncu performansını tam verir. Bu prova, montajda kullanılabilir, bu nedenle ciddiye alınmalıdır. Üçüncü aşamada, gerçek çekim 
(take) yapılır. Genellikle birden fazla çekim yapılır; her çekimde biraz farklı seçimler deneyerek en iyisini bulmaya çalışın. Prova 
sonrası, yönetmenle konuşarak geri bildirim alın ve gerekli ayarlamaları yapın.



Çekim Gününde Yapılacaklar
01

Hazırlık ve Varış
Zamanında gelin, kostümünüzü giyin, 
makyajınızı yaptırın. Repliğinizi gözden 
geçirin ve karakterinize odaklanın.

02

Teknik Prova
Set üzerinde konumlarınızı öğrenin, ışık ve 
kamera ayarları yapılırken sabırla bekleyin. 
Sorularınızı sorun.

03

Tam Prova
Performansınızı tam enerjiyle verin, ancak 
kendinizi en iyi çekim için saklayın. Bu 
prova da kullanılabilir, ciddiye alın.

04

Çekimler
Her çekimde taze ve konsantre kalın. Yönetmenin notlarını 
dinleyin ve gerekli ayarlamaları yapın.

05

Değerlendirme
Çekim sonrası, mümkünse kaydı izleyin ve kendinizi 
değerlendirin. Öğrendiğiniz dersler bir sonraki çekime taşıyın.



Seçmelere Hazırlık

Seçmeler (audition), oyuncunun kendini tanıtma ve rol alma şansıdır. Seçmelere hazırlık, profesyonel başarı için hayatidir. İlk olarak, 
size gönderilen materyali dikkatlice okuyun: senaryo, karakter tanımı, çekim sahnesi gibi bilgiler önemlidir. Eğer belirli bir sahne 
istenmişse, o sahneyi çalışın; istenmemişse, karaktere uygun bir monolog hazırlayın. İkinci olarak, karakteri araştırın ve analiz edin; 
hızlıca da olsa karakter çalışması yapın. Üçüncü olarak, kendinizi kaydedin ve izleyin; kamera önünde nasıl göründüğünüzü görmek 
size avantaj sağlar. Dördüncü olarak, seçim zamanı zamanında ve hazır gidin; profesyonel görünün ve olumlu enerji taşıyın. Beşinci 
olarak, esnek olun; yönetmenler size farklı yönlendirmeler verebilir, buna açık olun ve hızlıca adapte olun.



Başarılı Seçme Performansı İçin İpuçları

Materyali İyi Tanıyın
Repliği ezberleyin ama kağıda da bakmaktan çekinmeyin; önemli olan karakteri anlamanızdır.

Özgüvenli Olun
Korkulu veya özür diler gibi değil, güvenle ve canlı girin. İlk izlenim önemlidir.

Yönlendirmeleri Kabul Edin
Yönetmen size farklı bir yaklaşım isterse, hemen uygulayın. Esneklik değerlidir.

Pozitif ve Profesyonel Olun
Nezaketli, işbirlikçi ve olumlu bir tavır sergileyin. Kişilik de rol alımında etkilidir.



Kendi Çalışma Yönteminizi Geliştirmek

Her oyuncunun kendine özgü bir çalışma yöntemi geliştirmesi önemlidir. Bazı oyuncular Stanislavski metodunu tercih eder; bu 
yöntem duygusal gerçeklik ve karakter içselleştirme üzerine kuruludur. Bazıları Meisner tekniğini kullanır; bu teknik spontanelik ve 
anında tepki verme üzerine odaklanır. Bazıları ise Method Acting'i benimser; burada oyuncu karakterle neredeyse bütünleşir ve 
gerçek hayatta da karakter gibi yaşamaya çalışır. Ancak tek bir yönteme sıkı sıkıya bağlı kalmak gerekmez. Farklı tekniklerden faydalı 
olanları alıp kendi hibrit yönteminizi oluşturabilirsiniz. Önemli olan, size işleyen, karaktere gerçeklik katan ve sizi rahat hissettiren bir 
süreç geliştirmektir. Zamanla deneyim kazandıkça, yönteminiz evrilecek ve olgunlaşacaktır.



Popüler Oyunculuk Metotları

Stanislavski Sistemi
Karakterin iç dünyasına odaklanır, 

duygusal hafıza ve hedef-engel-taktik 
analizi kullanır.

Meisner Tekniği
Partneri dinleme, anında tepki verme 
ve tekrar egzersizleriyle spontanelik 
geliştirir.

Method Acting
Oyuncunun kişisel deneyimlerini 
karaktere aktardığı, derin özdeşleşme 
yaratan yöntem.

Fiziksel Tiyatro
Beden dilini ve hareketi merkeze alan, 

sözsüz iletişime vurgu yapan yaklaşım.



Sürekli Gelişim ve Pratik

Oyunculuk, sürekli öğrenme ve gelişme gerektiren bir sanattır. Bu eğitim programı bittiğinde, öğrenme yolculuğunuz devam 
etmelidir. İlk olarak, düzenli olarak pratik yapın; sadece rol aldığınızda değil, boş zamanlarınızda da oyunculuk egzersizleri yapın. 
İkinci olarak, tiyatro, sinema ve dizi izleyin; başkalarının performanslarını analiz etmek, kendi repertuarınızı genişletir. Üçüncü olarak, 
okuyun; oyunlar, senaryolar, karakter analizleri ve oyunculuk üzerine kitaplar okuyarak teorik bilginizi derinleştirin. Dördüncü olarak, 
atölyelere ve kurslara katılmaya devam edin; farklı eğitmenlerden öğrenmek farklı bakış açıları kazandırır. Beşinci olarak, sektörde ağ 
oluşturun; diğer oyuncular, yönetmenler ve prodüksiyon ekipleriyle bağlantılar kurun. Son olarak, kendinizi kaydedin ve izleyin; kendi 
performansınızı objektif olarak değerlendirmek en iyi öğretmendir.



Kendinizi Geliştirme İçin Kaynaklar

Tiyatro ve Sinema İzleme
Düzenli olarak oyunlar, filmler ve diziler izleyerek farklı 
oyunculuk tarzlarını inceleyin ve ilham alın.

Oyunculuk Kitapları
Stanislavski'nin "Oyuncunun Çalışması", Uta Hagen'in 
"Respect for Acting" gibi klasikleri okuyun.

Online Kurslar ve Atölyeler
Uzaktan eğitim platformlarında oyunculuk dersleri alarak 
bilginizi genişletin.

Yerel Tiyatro Toplulukları
Amatör veya profesyonel tiyatro gruplarına katılarak pratik 
yapın ve deneyim kazanın.



Kamera Önü Oyunculukta Sık Yapılan Hatalar

Acemi oyuncuların yaptığı bazı yaygın hatalar, performansı olumsuz etkiler. İlk hata, kameraya fazla enerji vermektir; tiyatrodan farklı 
olarak, kamera ince detayları yakalar, bu nedenle abartılı mimikler ve jestler sahte görünür. İkinci hata, repliği mekanik olarak 
ezberlemek ve her çekimde aynı şekilde söylemektir; spontanelik kaybolur. Üçüncü hata, partneri dinlememek; kamera bu sahteliği 
hemen yakalar. Dördüncü hata, kameranın varlığını unutmak veya ona fazla odaklanmaktır; denge gerekir. Beşinci hata, yönetmenin 
yönlendirmelerine direnmek veya kendi fikirlerine aşırı bağlı kalmaktır; esneklik önemlidir. Altıncı hata, set protokolünü bilmemek ve 
profesyonel davranmamaktır; sektörde itibar her şeydir. Bu hataların farkında olmak ve bunlardan kaçınmak, başarılı bir kariyer için 
temeldir.



Kaçınılması Gereken Hatalar

Aşırı Oyun
Kamera önünde abartılı mimik ve jestler kullanmak, 
performansı yapay hale getirir. Daha sade ve içsel 
oynayın.

Monotonluk
Repliği her seferinde aynı tonla söylemek, canlılığı 
öldürür. Her çekimde yeni keşifler yapın.

Dinlememe
Partnerin repliğini gerçekten dinlememek, tepkileri sahte 
kılar. Aktif dinleme pratiği yapın.

Hazırlıksızlık
Set günü hazırlıksız gelmek, hem performansınızı hem de 
ekibin zamanını harcar. Her zaman hazırlıklı olun.



Portfolyo ve Showreel Hazırlama

Profesyonel oyunculukta kendinizi tanıtmak için bir portfolyo ve showreel'e ihtiyacınız vardır. Portfolyo, profesyonel fotoğraflarınız, 
özgeçmişiniz ve referanslarınızı içeren bir dosyadır. Showreel ise, en iyi kamera önü performanslarınızdan kısa bir video 
derlemesidir. İyi bir showreel, 1-2 dakika uzunluğunda, sizin yeteneklerinizi ve çeşitliliğinizi gösteren sahnelerden oluşur. Farklı 
karakterler, duygular ve stiller içermeli, ancak tutarlı bir kalite seviyesi olmalıdır. Showreel'inizin başına en güçlü sahnenizi koyun; ilk 
10 saniye dikkat çeker. Ayrıca, profesyonel bir fotoğraf çekimi yaptırın; bu fotoğraflar sizi seçmelere davet ettirir. Portfolyonuzu ve 
showreel'inizi düzenli olarak güncelleyin, yeni projeler ekledikçe eski materyali çıkarın. Bu materyaller, ajanslar, yönetmenler ve 
casting direktörleriyle paylaşacağınız kartvizitinizdir.



Etkili Showreel Unsurları

Çeşitlilik
Farklı karakter tipleri, türler ve duygusal tonlar gösterin. 
Drama, komedi ve aksiyonu dengeleyin.

Kısalık
1-2 dakikayı aşmayın. İzleyicilerin dikkat süresi kısadır, uzun 
showreel'ler sıkıcı olabilir.

Kalite
Sadece en iyi çalışmalarınızı ekleyin. Zayıf sahneler genel 
izlenimi düşürür, seçici olun.

Profesyonel Görüntü
Yüksek kaliteli video ve ses kullanın. Amatör görünümlü 
kayıtlar profesyonel imajınıza zarar verir.



Oyunculuk Kariyerine Başlamak

Oyunculuk eğitimi aldıktan sonra kariyer oluşturma süreci başlar. İlk adım, sektörde görünür olmaktır; sosyal medya profillerinizi 
profesyonel tutun, oyunculuk topluluklarına katılın ve networking yapın. İkinci adım, küçük projelerle başlamaktır; kısa filmler, 
öğrenci projeleri, reklam çekimleri deneyim kazanmanızı ve portfolyonuzu oluşturmanızı sağlar. Üçüncü adım, bir ajansa kaydolmayı 
düşünmektir; iyi bir ajans, size seçmeler ve iş fırsatları sağlar. Dördüncü adım, sürekli seçmelere gitmektir; her seçme bir öğrenme 
deneyimidir ve ağınızı genişletir. Beşinci adım, sabırlı ve dirençli olmaktır; oyunculuk rekabetçi bir sektördür, redler kaçınılmazdır 
ancak vazgeçmemek önemlidir. Son olarak, başka beceriler geliştirin; seslendirme, dublaj, tiyatro veya prodüksiyon alanlarında da 
çalışmak, kariyerinizi çeşitlendirir.



Kariyer Basamakları

Temel Eğitim
Oyunculuk eğitimi alın, temel becerileri kazanın ve kendinizi tanıyın.

İlk Deneyimler
Küçük projeler, öğrenci filmleri ve amatör prodüksiyonlarda yer alın.

Portfolyo Oluşturma
Showreel hazırlayın, profesyonel fotoğraflar çektirin ve online varlık oluşturun.

Networking
Sektör içinde bağlantılar kurun, ajanslarla görüşün ve seçmelere katılın.

Profesyonel Projeler
Dizi, film ve reklamlarda rol alın, profesyonel kariyerinizi ilerletin.

Uzmanlaşma
Kendinize özgü bir tarz geliştirin, tanınan bir oyuncu olun ve 
kariyerinizi sürdürün.



Zihinsel ve Fiziksel Sağlık

Oyunculuk, zihinsel ve fiziksel olarak zorlayıcı bir meslektir. Uzun çalışma saatleri, duygusal yoğunluk ve sürekli ret sağlığınızı 
etkileyebilir. Bu nedenle, kendinize iyi bakmanız esastır. Fiziksel sağlık açısından, düzenli egzersiz yapın; esneklik, dayanıklılık ve 
enerji oyuncu için önemlidir. Sağlıklı beslenin ve yeterli uyuyun; yorgun bir vücut iyi performans veremez. Zihinsel sağlık açısından, 
stres yönetimi teknikleri öğrenin; meditasyon, yoga veya nefes egzersizleri yardımcı olabilir. Duygusal sınırlarınızı koruyun; her 
karakteri canlandırdıktan sonra ondan uzaklaşmayı öğrenin, karakter sizi tüketmemelidir. Destek sisteminizi güçlü tutun; aile, 
arkadaşlar ve meslektaşlarla bağlantıda kalın. Gerekirse profesyonel psikolojik destek alın; oyunculuk duygusal olarak yoğundur ve 
konuşmak iyileştiricidir.



Oyuncular İçin Öz Bakım Stratejileri

Fiziksel Egzersiz
Yoga, pilates veya jimnastik yaparak 

bedeninizi esnek ve güçlü tutun.

Zihinsel Rahatlama
Meditasyon ve mindfulness pratiği 
yaparak stresi azaltın ve odaklanma 
yeteneğinizi artırın.

Kaliteli Uyku
Düzenli uyku saatleri belirleyin ve her 
gece 7-8 saat kaliteli uyku alın.

Dengeli Beslenme
Enerji seviyenizi yüksek tutmak için 
sağlıklı, dengeli ve düzenli beslenin.

Sosyal Destek
Sevdiklerinizle zaman geçirin ve duygusal 

desteğinizi güçlü tutun.

Profesyonel Yardım
Gerektiğinde terapist veya koçla 

çalışarak duygusal sağlığınızı koruyun.



Eğitim Programının Sonuçları ve Beklentiler

Bu 60 saatlik eğitim programını tamamladığınızda, kamera önü oyunculuğun temellerinde sağlam bir bilgi ve beceri birikimine sahip 
olacaksınız. Beden dili, ses tekniği, karakter analizi, kamera bilgisi, sahne çalışması ve profesyonel davranış konularında yetkinlik 
kazanmış olacaksınız. Ancak unutmayın ki, bu eğitim bir başlangıçtır; gerçek ustalık, yıllarca süren pratik, deneyim ve sürekli 
öğrenme ile gelir. Eğitim sonunda hazırlanmış bir showreel'e ve portfolyoya sahip olacaksınız. Seçmelere gitmeye, küçük projelerde 
rol almaya ve kariyerinizi inşa etmeye hazır hissedeceksiniz. Ancak başarı, yeteneğin yanı sıra azim, disiplin ve sabır gerektirir. 
Redleri kişisel olarak almayın, her deneyimden öğrenin ve ilerlemeye devam edin. Oyunculuk, tutkulu, dayanıklı ve sürekli kendini 
geliştiren insanlar için bir yaşam tarzıdır.



Eğitim Sonrası Yol Haritanız

İlk Ay
Showreel'inizi tamamlayın, ajanslarla görüşmeye 

başlayın ve ilk seçmelere gidin.

İlk 3 Ay
Düzenli olarak egzersiz yapın, küçük projelerde yer alın 
ve portfolyonuzu genişletin.

İlk 6 Ay
İlk profesyonel rolünüzü alın, sektörde tanınmaya 

başlayın ve ağınızı büyütün.
İlk Yıl
Tutarlı bir kariyer yolu oluşturun, daha büyük projelerde 
çalışın ve kendinizi tanıtın.

Uzun Vadede
Uzmanlaşın, kendi tarzınızı geliştirin ve sürdürülebilir bir 

kariyer inşa edin.



Başarı İçin Son Tavsiyeler

Bu eğitim yolculuğunun sonunda, size birkaç son tavsiye vermek istiyoruz. Birincisi, asla öğrenmeyi bırakmayın; oyunculuk sonsuz 
derinlikte bir sanattır ve her zaman geliştirilecek yeni beceriler vardır. İkincisi, özgün olun; binlerce oyuncu var, ancak sizin gibi 
sadece bir tane siz varsınız. Kendinize özgü sesinizi, tarzınızı ve yorumunuzu bulun. Üçüncüsü, mütevazı ve açık fikirli olun; en 
büyük oyuncular bile öğrenmeye devam eder. Dördüncüsü, işinizi sevin; oyunculuk kolay bir meslek değildir, ancak tutkuyla 
yaklaşırsanız en zorlu anlar bile anlamlı hale gelir. Beşincisi, toplulukla bağlantıda kalın; diğer oyuncularla, öğretmenlerle ve 
mentorlarla ilişkilerinizi sürdürün. Son olarak, kendinize inanın; ret ve zorluklar olacak, ancak kalbiniz oyunculukta ise, vazgeçmeyin. 
Sahnede ve kamera önünde parlamaya devam edin. Başarılar dileriz!



İletişim Bilgileri

Eğitim programı hakkında daha fazla bilgi almak, sorularınızı iletmek veya kayıt olmak için bizimle iletişime geçebilirsiniz.

Kurum: Ataşehir Adıgüzel Meslek Yüksek Okulu

Telefon: +90 216 606 39 70

E-posta: egitim.sem@adiguzel.edu.tr

Kamera önü oyunculuk eğitimine katılarak profesyonel kariyerinizin ilk adımını atın. Sizi aramızda görmekten mutluluk duyarız!


