Kurzübersicht - Struktur
Die Struktur des Buches orientiert sich grob an der Eigenwahrnehmung von innen nach außen und gliedert sich in drei Blöcke, vom SELBST über die ROLLE zum THEATER. Die Blöcke sind jeweils in vier Kapitel unterteilt. Am Ende wird es noch einen Anhang geben, unter anderem mit  vier Interviews – zu Wort kommen eine Choreographin, eine Gesangslehrerin und eine Sängerin.

Das SELBST
Kapitel I beschäftigt sich ganz grundsätzlich mit der Frage der inneren Haltung, dem Spannungsfeld zwischen Professionalität und innerem Schweinehund. Es geht um das Erkennen und Respektieren der eigenen Grenzen und die Möglichkeiten, diese zu erweitern. Es geht um gesellschaftliche und familiäre Konventionen und Vorurteile der künstlerischen Berufung gegenüber und wie  diese zu überwinden bzw. zu integrieren sind. Und es geht um persönliche Stärken und Schwächen, die eigene Bequemlichkeit und die Angst vor dem Erfolg.
Kapitel II widmet sich dem wichtigsten Werkzeug bzw. Instrument des Sängers: dem Körper. Es behandelt das Thema Spannung / Entspannung / Grundspannung im Blick auf die Arbeit auf der Bühne. Es beleuchtet den Aspekt des Zusammenspiels von Körper und Stimme und beschäftigt sich mit der Werkzeugpflege, sprich Kondition, Beweglichkeit, Konstitution und Konfektion. Und es stellt einige praktische Übungen vor, u.a. den Tanz der Fünf Rhythmen© nach Gabrielle Roth und den „Sieben-Minuten-Schlaf“. 
In Kapitel III dreht sich alles um das Thema Emotionen. Ausgehend von den sechs Grundbefindlichkeiten Angst, Wut, Trauer, Freude, Liebe und Lust habe ich eine Methode der Annäherung an diese Emotionen über die Körperwahrnehmung und den Atem  entwickelt. Die spezifischen Merkmale dieser Emotionen werden jeweils auf der körperlichen, der sinnlichen und der räumlichen Wahrnehmungsebene beobachtet. Auf dieser Grundlage geht es dann um die Übertragung ins Schauspiel und die Authentizität dabei, um die Unterscheidung von persönlich und privat und um die Bedeutung der Intuition in dem Ganzen. Wie kann ich in der Rolle die Emotionen ausleben ohne selber von ihnen überwältigt zu werden? Wie kann ich andere zum Lachen bringen, wenn mir selber zum heulen ist. Wie übertreibe ich etwas ohne an Glaubwürdigkeit zu verlieren?
Kapitel IV schließlich befasst sich mit der sinnlichen Wahrnehmung auf der Bühne. Erläutert werden spezifische Gesetzmäßigkeiten bei der Bühnenarbeit, der Umgang mit Raum, Zeit und Partner. Wie unterscheidet sich die Wahrnehmung des Bühnengeschehens aus der Perspektive der Darsteller zu der des Publikums? Und wie funktioniert der Umgang mit Requisiten?
Die ROLLE
Behauptung ist alles! Das ist die Grundaussage im Kapitel V, in dem es um die Bühne selber geht. Es dreht sich um Imagination, Illusion und Phantasie. Darum, wie das Spiel mit der vierten Wand funktioniert und trotzdem der dritte Rang noch erreicht wird. Schließlich betrachtet es noch den Begriff des magischen Moments. Wie verführe ich die Zuschauer dazu, mir zu glauben, was ich behaupte und zu sehen, was nicht da ist?
Kapitel VI widmet sich ganz der Arbeit an der Rolle, dem Finden von Charakter und Körperlichkeit einer Figur. Der Grundgedanke dabei ist, dass der Darsteller in erster Linie seiner Rolle verpflichtet ist. Das Kapitel erläutert den Anspruch, lebendige Menschen darstellen zu wollen und den Spagat zwischen Klischee und Wahrhaftigkeit, Pose und Lebendigkeit. Es zeigt den Umgang mit sogenannten Archetypen auf und bietet Wege an, diese in sich selbst zu entdecken und sichtbar werden zu lassen. Wie spielt man Macht und wo finde ich die Hure, wenn ich selber keine bin? Wie spielt man ein Kind, ein Fabelwesen, ein Monster? Wie geht sterben? 
In Kapitel VII kommen die Kolleginnen und Kollegen ins Spiel. Jetzt geht es um die Frage von Verantwortung für die Rolle und für das Ganze Bühnengeschehen, um die Spannung zwischen Einzelkämpfer und Teamplayer, zwischen Ensemblemitglied und Rampensau. Und es beleuchtet den Probenprozess unter den Aspekten Stellungsspiel und Improvisation.
Das Kapitel VIII hat schließlich das große Thema Kommunikation zum Inhalt. Der Umgang mit Text / Dialog / Begegnung, das Spannungsfeld von Sprechen und Singen, die nonverbale Kommunikation, das Problem mit den Fremdsprachen im Musiktheater – das werden die Schwerpunkte sein. Stichworte wie Subtext, Pathos, Timing, Mimik und Gestik oder auch das Sprechen von Versen werden erklärt. Und besonders werden die spezifischen Herausforderungen des darstellenden Singens, die Erfordernisse und Besonderheiten im Umgang mit dem „Gesangsapparat“ auf der Bühne zur Geltung kommen. 
Das THEATER
In Kapitel IX werden die verschiedenen Genres betrachtet und auf ihre Eigenheiten hin überprüft. Dabei geht es sowohl um die literarisch-dramatischen als auch um die musikalisch-dramatischen Vorlagen: Tragödie – Melodrama – Komödie – Comedia del‘ arte; Lied – Oper – Operette – Musical. Es werden die Gemeinsamkeiten und Besonderheiten hervorgehoben und Überschneidungen verdeutlicht. Und es wird praktische Hilfestellungen geben für den jeweils adäquaten Zugriff  und Umgang mit diesen verschiedenen Gattungen auf der Probe.
Kapitel X ist einem sehr wichtigen und gleichzeitig oft vernachlässigtem Bereich der Bühnenarbeit gewidmet: der Intimität. Es geht um Berührungen, um Umarmungen, Küsse, Schläge und auch um Nacktheit, Erotik und Sex. Persönliche Scham und professionelle Leidenschaft, wie verträgt sich das miteinander? Wie verhält es sich mit echten und behaupteten Gefühlen, mit falscher Rücksicht und verantwortungsvollem Verständnis dem (Bühnen-)Partner gegenüber? Wie erkenne ich den Unterschied zwischen authentisch und privat? Und warum trifft es zu, dass die Rolle meine Privatsphäre schützt wenn ich mich wirklich und ganz auf sie einlasse?
Kapitel XI trägt der Tatsache Rechnung, dass es am Theater viele kreative Köpfe gibt, die alle auf ihre Art und Weise mitreden und mitgestalten wollen. Es erklärt die Sinnhaftigkeit von Hierarchie am Theater und die dennoch notwendige persönliche und kreative Mitverantwortung und Mitarbeit  jedes einzelnen. Als Sängerinn bzw. Sänger bin ich nicht einfach Befehlsempfänger der Regie. Proben ist in erster Linie ein kommunikativer Prozess, ein Geben und Nehmen und beruht nicht unwesentlich auf gegenseitigem Vertrauen. Im Musiktheater tritt noch zusätzlich die musikalische Leitung in dieses empfindliche Geflecht. Auch dieser Besonderheit muss in angemessener Weise begegnet werden. Und schließlich soll ein Blick auf die vielen weiteren Gewerke verdeutlichen, in welchem komplexen Umfeld der Sänger sich bewegt. 
Kapitel XII geht noch einen Schritt weiter und lenkt den Blick auf das Gesamtgeschehen im Theater. Es geht um so besondere Situationen wie das Vorsingen, die Audition. Das unvermeidliche Lampenfieber wird thematisiert und beruhigend analysiert. Und erneut spezifisch für das Musiktheater geht es um die internationale Kompatibilität der Künstler und welche Erwartungen und Anforderungen diesbezüglich an sie gestellt werden. Und auch die Bedeutung einer Agentur wird beleuchtet.
