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			Non arrendetevi. Superate le avversità. 
Incanalate l’inevitabile delusione nella vostra arte. 
Rompete gli schemi. Pensate. Create. 
E, cosa più importante, restate vivi. 
Nel frattempo, assicuratevi che anche gli altri facciano la stessa cosa. 
Sembra funzionare. 
Restate forti. Continuate a vivere. 
E potere al sognatore locale.

			Tyler Joseph 

		

	
		
			Nota introduttiva

			I testi delle canzoni citati in questo volume sono riportati esclusivamente a scopo di studio, analisi e commento, nel rispetto della normativa sul diritto d’autore – Legge 22 aprile 1941, n. 633 e successive modifiche. 

			Le trascrizioni originali sono tratte dai booklet originali, Spotify, Genius.com e YouTube. 

			I titolari dei copyright restano i legittimi proprietari dei diritti. 

			Tutte le informazioni presenti su questo libro sono tratte da fonti certe e sempre consultabili su: twentyonepilots.com, twentyonepilots.fandom.com, dmaorg.info e genius.com.

			Le interpretazioni, le riflessioni e i collegamenti proposti sono da intendersi come libere letture personali dell’autore, e non hanno alcuna pretesa di esaustività o ufficialità. 

			Ogni lettore è libero di attribuire ai testi significati diversi, secondo la propria sensibilità e il proprio punto di vista.

			


		

	
		
			[image: ]

		

	
		
			I TWENTY ONE PILOTS 

			Tyler Joseph (2009- presente)

			Josh Dun (2011- presente)

			Nick Thomas (2009-2011)

			Chris Salih (2009-2011) 

		

	
		
			PREFAZIONE

			“Ho creato questo mondo

			per sentire un po’ di controllo.”1

			Nella storia dell’Umanità ci sono alcune costanti che non mutano con il passare dei secoli e delle mode. Sono sempre lì a ricordarci che la ricchezza, la vera ricchezza dei Popoli, risiede in cose che in realtà non sono cose, piuttosto in qualità che innalzano lo spirito e che tramandano la memoria nei secoli. È il caso della poesia, della bellezza delle parole, o forse, della ricercatezza delle parole, poiché queste hanno un valore enorme. È l’attenzione che si dedica al modo in cui si esprime un concetto, la cura che si mette nel ricercarlo, nel coccolarlo e nell’infonderlo nelle menti degli altri. Questo è un vero potere e non tutti sanno maneggiarlo e padroneggiarlo. Anzi, non è da tutti riconoscerlo come tale. Ma c’è ancora qualcuno che crede nella sua forza: la poesia salva, abbraccia, dà conforto. Come la musica. Entrambe sono due muse che se si incontrano danno vita a qualcosa che va molto vicino alla perfezione. I Twenty One Pilots questa perfezione la accarezzano, la inseguono, la raggiungono, pur consapevoli della propria vulnerabilità. Forse i fan li amano anche per questo: in quelle crepe entra oro puro. 

			Sono figli del Ventunesimo secolo, ne sono totalmente assorbiti e immersi, eppure portano avanti valori forse antichi, magari per qualcuno fuori moda. La verità è che non hanno paura di raccontare la realtà che li circonda con raffinatezza, ricercatezza e poesia. Prendono i loro tormenti interiori e li decorano con metafore, perché creare un universo parallelo in cui collocare ciò che non va in se stessi sembra funzionare bene – d’altronde, la vita è una grande metafora, il cui senso spesso ci sfugge. Seguono l’istinto e ciò che le loro personalità brillanti e assolutamente non noiose sono capaci di percepire. Hanno il gran desiderio di contrastare le insoddisfazioni e le incertezze della propria vita e le frustrazioni e la confusione che si sentono dentro. Creano una realtà personale che è allo stesso tempo rifugio e controllo della mente e dei sentimenti. Ricercano una sorta di identità o compiono un atto di auto-affermazione, come se quel mondo ricostruito fosse un’estensione del proprio io, dove ogni dettaglio corrisponde a un desiderio di ordine o coerenza. 

			Avvicinarsi con questa premessa alla loro produzione discografica significa varcare una porta al di là della quale si trova un mondo che è sia simbolico sia tangibile. Un mondo che appartiene a ognuno di noi, che forse non avevamo considerato prima, ma che ci accoglie e ci nutre. La loro musica è anche svago, ma dietro quelle melodie orecchiabili c’è sempre un messaggio. La presa di coscienza che non tutto va come dovrebbe è un concetto che ripetono spesso, ma con la consapevolezza che la vera rivelazione è “mai perdersi d’animo”. Non vivono in una dimensiona fatata. Tutt’altro! Conosco bene la morte, le problematiche legate alle malattie mentali e al loro stigma. Sono in lotta con il loro lato spirituale e religioso, ma non inseguono il fanatismo, lo rifuggono. La redenzione è la strada. La sanità, la bellezza, la purezza, il talento a servizio dell’arte e della vita. La loro musica ci ricorda che andrà tutto bene, che si può provare a guardare negli occhi i propri demoni e metterli a tacere.

			I Twenty One Pilots, stilizzato in TØP – con il simbolo matematico dell’insieme vuoto al posto della O – sono popolari tra le ultime tre generazioni grazie alle loro facce pulite: niente droga, donne, festini, eccessi. Sono delle rockstar senza esserlo. Sono interessanti, cool e profondi, ma non noiosi. Le storie che raccontano sono le storie di chiunque; sono la realtà di altri milioni di anime sulle cui spalle gravitano un’infinità di esperienze diverse, immerse in un mondo spesso opprimente e ostile. 

			Nascono da prospettive estremamente intime e personali del loro autore Tyler Joseph, un ragazzo che “indossa” le proprie emozioni, vulnerabile e sincero, dal talento puro e sconfinato, che lo spinge a cercare l’evasione, ad andare oltre i suoi disagi interiori. La cura dei testi è il suo punto forte. È geniale, uno dei più grandi storyteller contemporanei. Non lascia niente al caso: dosa tutti gli elementi con maestria e intelligenza. Sa leggere dentro di sé e dentro gli altri e sa come raccontare ciò che vede. A chi gli dice: «Non puoi essere tutto per tutti» risponde sempre che non vuole essere niente di diverso da ciò che è. Non va sul palco a predicare alla gente ciò in cui dovrebbe credere, non dà soluzioni. Spera solo di infondere nei ragazzi il coraggio di non uniformarsi, di porsi sempre delle domande, quelle giuste.

			Ci sono alcuni elementi ricorrenti nella musica dei TØP, figure retoriche e parole che collegano una canzone all’altra, un album all’altro. Si tratta di una narrazione lunga e coesa che abbraccia l’intero inconscio umano. Non si limitano a raccontare una storia, ma a creare un mondo simbolico dove trasporre i propri sentimenti. Ogni porta ne apre un’altra, dando vita a un gioco di scatole cinesi perfettamente coerenti e ben progettate. I testi si muovono spesso su diversi livelli narrativi, dosando realismo, stati della coscienza, spiritualità, simbolismo e psicologia. 

			Sono interscambiabili e l’uno ingloba l’altro o viaggiano su binari paralleli, ma sono anche diretti e immediati. Un elemento su cui fanno leva è la condivisione che si concretizza attraverso gli spettacoli dal vivo, perché è lì che migliaia di persone entrano attivamente nel loro mondo, e si uniscono per vivere una sorta di esperienza catartica ed emotiva. E quando le luci si spengono, rimane la sensazione di aver assistito a qualcosa che unisce, che fa sentire tutti parte di un’esperienza collettiva. I loro show cambiano continuamente, si adattano alle loro diverse ere, con giochi acrobatici, apparizioni nel pubblico e camminate sulle mani alzate dei fan. 

			Per Tyler: «Quando ascolti la musica da solo, a casa, è lì che combatti contro i tuoi demoni. Ma quando vieni a uno spettacolo e vivi quella musica con un gruppo di altre persone, è lì che festeggi».2 

			Questo approccio al pubblico prende forma quando sono costretti a ricorrere a numeri spettacolari, quasi da stuntman, per farsi notare, poiché altrimenti non otterrebbero altro che l’indifferenza del pubblico. E anche dopo aver raggiunto il successo continuano a sentirsi vulnerabili e in debito con i propri fan. Mantengono un atteggiamento umile e non considerano mai scontato l’affetto di un pubblico esigente. La chiave è dare sempre il massimo e vedersi perennemente precari nel successo, nonostante gli ormai 28 milioni di ascoltatori mensili su Spotify e i sold out in palazzetti e arene. 

			Nonostante abbraccino più stili musicali, non si possono considerare uguali a nessun’altra band al mondo. Ma chi sono davvero, quando iniziano a scrivere musica e in che contesto si inseriscono? 

			In queste pagine cercherò di raccontarvi la complessità della loro discografia, toccando i punti salienti del loro intenso percorso. 

			

			

			
				
						1 Twenty One Pilots, Bandito. Trench, 2018.


						2 SiriusXM, Twenty One Pilots’ Tyler Joseph hears melodies in his daughter’s toys, YouTube, 24 maggio 2021.
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			Il battito del primo accordo

			La storia dei Twenty One Pilots inizia in un posto lontano dai luoghi patinati da cui spesso provengono i musicisti di successo. Non siamo a Los Angeles, né a New York o Londra. Siamo in Ohio, uno stato centro-occidentale degli Stati Uniti, in un’area chiamata Midwest. È una regione conosciuta principalmente per le ricche bellezze naturali, il fiume omonimo, le grandi distese agricole pianeggianti, il clima, che può essere molto freddo nelle stagioni invernali e caldo e piovoso in quelle estive. 

			Nella capitale, Columbus, il cui nome è un chiaro omaggio a Cristoforo Colombo, nasce Tyler Robert Joseph, il 1º dicembre del 1988. Cresce in una fervente famiglia cristiana, molto praticante e molto unita, circondato da genitori molto presenti – la madre è insegnante di matematica e il padre preside – e da due fratelli e una sorella. I primi anni riceve l’istruzione scolastica a casa e solo successivamente si iscrive a una scuola pubblica. 

			Nel 2007 è un normale adolescente, dalla corporatura esile e dalla faccia pulita, che passa il tempo tra una lezione e l’altra al college, gli amici e il suo sport preferito: il basket. Ha un carattere che spicca: è brillante, affabile e molto estroverso. È il classico bravo ragazzo che non è mai sopra le righe, non eccede mai, nemmeno con la droga o l’alcol. Però non è noioso, sa divertirsi e sa come far divertire gli altri con i suoi sketch comici un po’ buffi, piacevoli e innocenti. Sa come stare al centro dell’attenzione, che sia nella vita o sul palco della parrocchia del suo quartiere: ha un talento innato e una naturale propensione a essere “l’anima della festa”. 

			Quelli sono gli anni in cui su YouTube spopolano canali dedicati a vari temi, seguitissimi da un vasto pubblico giovane che si svaga e trae ispirazione proprio da quel nuovo modo di divertirsi. Tyler è incuriosito e di certo non si sottrae alla possibilità di aprire un canale tutto suo insieme a degli amici. Lo chiama Slushieguys, ossia “I ragazzi dello slushie”, un tipo di bevanda composta da ghiaccio e aromi, simile alle granite ma più liquida. Il nome lascia già intuire il tono scanzonato delle divertenti scenette e delle spassose parodie che mette in scena sul web. 

			Allo stesso tempo, però, non si sottrae agli allenamenti di pallacanestro della squadra universitaria, e gioca anche molto bene, tanto che gli viene offerta una consistente borsa di studio all’Università di Otterbein. Ma, inaspettatamente, la rifiuta perché nel frattempo un’altra fiamma si è accesa in lui e gli brucia dentro come nient’altro prima. 

			Un pomeriggio come tanti altri assiste a uno spettacolo di musica dal vivo. Non è la prima volta che succede, ma quella sera negli occhi ha un luccichio diverso, le mani sudate, lo stomaco chiuso in un groviglio, il cuore che batte più forte. Ha una folgorazione: da grande farà il musicista! Non sa come e quando questo avverrà, perché non ha mai preso lezioni di musica, ma sa che ce la farà. Pensa anche di iscriversi al Conservatorio, ma per farlo deve risultare “idoneo”, superare un test di ingresso e dimostrare di conoscere la teoria. In realtà, Tyler non è capace di leggere le note e per un attimo il suo sogno sembra disintegrarsi prima ancora di manifestarsi nella sua mente. È frustrato per questo, ma non può farci niente. Però non si perde d’animo e decide che qualcosa si inventerà. 

			Si ricorda di un vecchio regalo di sua madre di qualche Natale prima: una tastiera che aveva riposto distrattamente nell’armadio. Quando posa le dita per la prima volta su quei tasti è come se l’avesse suonata da tutta la vita. Si chiama talento innato, qualcosa cui si è destinati fin dalla nascita, passione che supera i propri limiti. 

			

			L’intraprendenza non gli manca e nemmeno l’intelligenza. Studia da autodidatta e la prima canzone che suona è un suo stesso componimento. Se la musica è un riflesso dell’anima, quella di Tyler è senza dubbio notevole, perché da quel momento arriverà a comporre dei capolavori che faranno breccia nel cuore di milioni di persone. 

			Passa mesi a scrivere demo nel seminterrato dei suoi genitori e appena un anno dopo, nel 2008, sul suo account di PureVolume – un sito web per il caricamento e lo streaming di file musicali – rilascia un EP con sei brani dal titolo No Phun Intended. Nella copertina compare un’auto americana rosa o marrone chiaro, forse di sua proprietà. Di copie fisiche ne vengono stampate pochi esemplari – oggi sono una rarità. Esiste anche un versione bootleg in cui confluiscono in tutto 19 demo attribuibili al cantante e recuperate dai fan sul web. Alcune saranno poi rielaborate e inglobate nei lavori futuri.

			Analizzando la musica e le parole di questo primo approccio artistico, emerge una natura meditativa e un rap molto frenetico in stile Eminem. Tyler è uno scrittore eccezionale: è coraggioso e vulnerabile, e piace perché è onesto. È qualcuno in cui identificarsi perché è autentico e mostra le sue debolezze, comuni a tanti suoi coetanei. In questo modo, chi lo ascolta non si sente solo, ma compreso, diventa meno critico con se stesso. Dietro quel ragazzo dal sorriso ingenuo sempre pronto a esplodere sulla sua bocca, così affabile ed esuberante, si nasconde un’anima delicata, emotiva, sensibile ed empatica, estremamente attenta e interessata ai problemi che riguardano la psiche, continuamente in conflitto, con domande filosofiche e religiose sull’esistenza. Non c’è solo il Tyler dei video comici e degli sketch allegri, c’è soprattutto un Tyler che fa delle considerazioni profonde su Dio, che lotta contro insicurezze e paure, che si interroga sul senso della vita e della morte, che soffre di ansia e ha pensieri depressivi. Forse finalmente la sua natura può venire fuori insieme a quelle note di pianoforte e alle parole che canta o rappa con una disinvoltura incredibile, come se lo avesse sempre fatto. 

			Quando parla, Tyler ha una voce flebile, sottile, a tratti rotta o roca, ma quando canta diventa emotiva, con quelle sue imperfezioni che arrivano dritte al cuore. È un cantato limpido, morbido, con acuti o falsetti o velocissime raffiche rap. Canta il sogno di trovare la sua strada, le insicurezze che lo bloccano. A volte crede che nessuno sosterrà la sua ambizione, forse nemmeno se stesso. Prova disperazione e frustrazione per questo e crede che finirà inghiottito nel buco dell’incapacità di seguire le sue passioni. Parla della sua insonnia e di come comprometta la sua razionalità. Descrive il senso opprimente della sua solitudine, cosa comporti perdere un amico che si suicida, il senso di impotenza e nostalgia. Dipinge la sua mente come un labirinto di corridoi in cui si sente rinchiuso, senza via di scampo. Sono temi che ritorneranno in tutta la sua discografia negli anni a venire e saranno arricchiti da nuovi elementi derivanti da future esperienze personali. 

			Taken By Sleep

			Una ballata hip-hop con una linea musicale molto sottile ed essenziale sul tema dell’insonnia e del suicidio. 

			It’s four, crack the door to the hallways in my dreams

			But it seems my hallway keeps closing in on me

			Forcing me out, making me think about you and how you’re gone

			I see 4:05 with teary eyes and then I write this song

			Sono le quattro, socchiudo la porta dei corridoi nei miei sogni

			Ma sembra che il mio corridoio continui a chiudersi su di me

			Costringendomi ad uscire, facendomi pensare a te e a come te ne sei andato

			Vedo le 4:05 con gli occhi pieni di lacrime e poi scrivo questa canzone

			I pensieri che lo tengono sveglio sono dedicati a un suo amico che qualche giorno prima si è tolto la vita. 

			I saw your face, I saw your light, you ran the race, you fought the fight

			But now it’s all being torn down for me tonight

			And I know it might be a little selfish for me to say

			But I need to know if you’ve thought of me at all today

			Ho visto il tuo viso, ho visto la tua luce, hai corso la gara, hai combattuto la lotta

			Ma ora sta crollando tutto per me stasera

			

			E so che potrebbe essere un po’ egoistico da parte mia dirlo

			Ma ho bisogno di sapere se hai pensato a me oggi

			Tyler ripensa al suo amico e alla depressione che lo ha spento e portato via per sempre. E ripercorrendo i ricordi che lo legano a lui, soffre e cerca la sua presenza disperatamente.  

			Drown

			Il titolo significa “annegare”, ed è quello che l’autore spera per sé quando i problemi lo tormentano. È ovviamente un’iperbole e un’amplificazione del suo senso di disperazione che lo porta a invocare l’annullamento di sé.

			I walk to you, rain falls from you

			Can you wash me, can you drown me?

			I wanna be a lot of things, so much pent up inside of me

			I wanna be stronger, too long I’ve sat here undecidedly

			Planning strategy, half of me know it’s all just a fallacy

			Failing miserably, drastically and then I crash dramatically

			Into a wall I’ve hit a hundred times before

			Cammino verso di te, la pioggia cade da te

			Puoi lavarmi, puoi annegarmi?

			Voglio essere un sacco di cose, così tanto represse dentro di me

			Voglio essere più forte, per troppo tempo sono stato seduto qui indeciso

			Pianificando la strategia, metà di me sa che è solo una falsa idea

			Fallire miseramente, drasticamente e poi schiantarmi drammaticamente

			Contro un muro che ho già colpito centinaia di volte in passato

			Chiede a Dio di purificarlo dalle sue inquietudini e di aiutarlo ad affrontare i ripetuti fallimenti. Dentro di sé ha tante cose che continua a reprimere per mancanza di coraggio e forza di volontà. Sa che dovrà percorrere una strada precisa per essere un uomo compiuto e libero dalla depressione, ma si sente di fare sempre un passo avanti e uno indietro, di rimanere fermo nella sua malattia. 

			È una canzone molto dolce dal punto di vista musicale: pianoforte e voce si evolvono in parti rap e un cantato più appassionato. Ha una melodia commovente ideale per sfogarsi e piangere. La sua voce è così perfetta nell’interpretare il suo dolore interiore, limpida ma emozionata. Riesce a dare a questo brano, come agli altri, profondità con diversi strati di seconde voci e cori, cambi di tonalità e modulazioni. 

			Parte del testo verrà ripreso in una traccia dell’anno successivo, Fall Away. 

			Tonight

			È una traccia al pianoforte e chitarra che contrappone l’universo dei giovani a quello dei vecchi per spiegare i due opposti nella sua testa.

			The old man sits all by himself

			And thinks of better years

			When he used to believe in stars

			And would dream away his fears

			The young boy moves so fast

			He doesn’t see the stars above

			And all his dreams are crushed by old men

			Who didn’t dream enough

			Il vecchio siede da solo

			E pensa ai suoi anni migliori

			Quando credeva nelle stelle

			E sognava le sue paure

			Il ragazzo si muove così velocemente

			Che non vede le stelle sopra di sé

			E tutti i suoi sogni sono schiacciati dai vecchi

			Che non hanno sognato abbastanza

			Le persone anziane e quelle giovani vivono il loro tempo con spirito diverso, ma entrambe non apprezzano le piccole gioie del presente: le prime ripensano con nostalgia al passato che ormai è perduto, le seconde sono troppo prese a inseguire il futuro. È un modo per raccontare il senso di insoddisfazione della sua anima e in generale del genere umano. Nel resto del testo definisce spesso “fragile” i sogni degli uomini, destinati a infrangersi con troppa facilità. Prima del bridge, c’è un assolo di chitarra, un’intensità crescente della musica che enfatizza un effetto vocale elettronico, per poi scemare in una linea così essenziale da sembrare quasi strumentale.  

			Save

			Questa canzone incarna la disperazione del suo autore. La vive, la sente, la urla al culmine del ritornello. Si distingue dal resto della produzione: ha un ritmo lento e cantilenante, accompagnato da note essenziali di piano e chitarra. 

			I won’t take much of Your time

			I just want You to see

			What I have made inside these lines

			It’s as good as I can be

			It’s as good as I can be

			This is all that I can be

			This is all that I can be

			All that I can be

			Non ti ruberò molto tempo

			Voglio solo che tu veda

			Cosa ho creato in queste righe

			È il meglio che posso essere

			È il meglio che posso essere

			Questo è tutto ciò che posso essere

			Tutto ciò che posso essere

			Si rivolge a Gesù e gli chiede di ascoltare ciò che sta per dire. Nella canzone cerca una connessione con Lui, perché l’arte è un modo per arrivare al Divino. È lì che si racconta, che racconta com’è fatta la sua anima, le sue paure e ciò che intende fare per salvarsi. 

			

			Head tilted down, knees on the ground

			And I will ask, “Please... Save!

			Save me! Please, save, save!”

			Testa inclinata verso il basso, ginocchia a terra

			E ti chiederò: “Per favore... Salvami!

			Salvami! Ti prego, salvami, salvami!”

			Con umiltà e con dedizione si prostra davanti a Lui e urla l’unica cosa di cui ha bisogno: la salvezza, anche se sa di non meritarla. È ben consapevole dei suoi peccati e dei suoi sbagli, ma vuole cambiare ed essere una persona migliore.  

			Hole in the Ground

			L’introduzione, un po’ più lunga, è elettronica e chitarra e poi fa spazio ad accordi alla tastiera. La sua voce emotiva fa percepire la sua profonda emozione. Rimane perfetto in quelle imperfezioni che rivelano la bellezza della sua autenticità e vulnerabilità. Anche qui c’è un bridge rappato e note pulite di pianoforte. 

			I try so hard

			To fly but my heart

			Won’t go very far

			No, no

			And my own two hands

			Will start bleeding again

			And the floor will turn to

			To a hole in the ground

			Ci provo così tanto

			A volare ma il mio cuore

			Non andrà molto lontano

			No, no

			E le mie stesse mani

			Ricominceranno a sanguinare

			E il pavimento si trasformerà in

			Un buco nel terreno

			Tutte le sue energie sono impegnate nel voler dare un senso alla sua vita. Sta lavorando affinché trovi la sua strada e realizzi i suoi sogni. “Volare” è anche inteso nel senso di “liberarsi dei suoi problemi mentali”, dei suoi peccati, così da essere più leggero e pronto a vivere davvero il presente. Sta confessando di voler diventare una persona migliore, di desiderare di elevare spirito e mente. Ma sa che è imperfetto e presto o tardi ritornerà alla disperazione.

			The plans that I make, roads that I take

			Break to holes that will go where I don’t know, they

			Are solid grounds illusions that write themselves off

			As perfectly normal solutions

			Pollution’s in my eyes

			My disguise will take me, break me

			Won’t save me this time

			I piani che faccio, le strade che percorro

			Si aprono in buchi che mi porteranno dove non so, sono

			Sono illusioni di basi solide che si autodefiniscono

			Come soluzioni perfettamente normali

			L’inquinamento è nei miei occhi

			Il mio travestimento mi prenderà, mi spezzerà

			Non mi salverà questa volta

			I tentativi che compie per elevarsi spesso falliscono e lo portano in un oblio spaventoso. Crede di poter costruire qualcosa di definitivo e stabile per la sua anima, ma poi si rende conto di essere in un loop di autodistruzione e fallimenti continui. Perché il problema è nella sua mente, non fuori. Se prima non la pulirà, forse nemmeno la musica lo salverà. Non serve più che indossi maschere per nascondere la sua condizione, non troverà la sanità mentale dietro sorrisi falsi. 

			Blasphemy

			Di questa canzone Tyler conserva il primo verso per la chiusura della futura Anathema. È una riflessione che raccoglie tutti i temi religiosi e psicologici a lui cari. In alcuni punti ricorda molto il tipico flow di Eminem, ma alterna rap a cantato e urla disperate. 

			Sing a song but don’t believe

			Blasphemy is just for me

			Hypocrite, take your pick

			‘Cause the poison’s on my lips

			Can I understand you?

			Canta una canzone ma non credere

			La blasfemia è solo per me

			Ipocrita, scegli tu

			Perché il veleno è sulle mie labbra

			Posso capirti?

			Si definisce blasfemo a causa dei suoi dubbi che esprime attraverso la musica. Le sue parole esprimono la sua fede che vacilla, ed è come veleno per la sua anima. Affronta apertamente Dio chiedendo di mostrarsi al suo sguardo perduto.

			Oh, I want to be alive

			When you see my eyes

			Can I see your eyes? 

			Oh, voglio essere vivo

			

			Quando vedi i miei occhi

			Posso vedere i tuoi occhi?

		

	
		
			Twenty One Pilots (Self-titled album, 2009)
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Fall Away
The Pantaloon
Addict with a Pen
Friend, Please
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Johnny Boy
Oh, Ms. Believer
Air Catcher
Trapdoor
A Car, a Torch, a Death
Taxi Cab
Before You Start Your Day
Isle of Flightless Birds
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			La nascita di un sogno

			Le prime canzoni sono per Tyler un allenamento: prende confidenza con il suo talento e gli strumenti musicali, sviluppa una sua tecnica e sfodera il coraggio di guardare in faccia il suo sogno. Ora che ha rotto il ghiaccio può provare a scrivere altro materiale. 

			Comincia a parlare di mettere su una band con il suo amico di vecchia data Nick Thomas, con il quale condivide tutto: il percorso scolastico, la squadra di basket, il tempo libero e la musica. Ha, infatti, già partecipato con la sua chitarra a diverse canzoni dell’EP. 

			Ma l’affare si concretizza quando, durante gli anni dell’università, incontrano Chris Salih a una festa. Il ragazzo rimane colpito dal talento di Tyler ed è lui a proporre di mettere su un progetto insieme. 

			Ha uno studio di registrazione tutto suo a casa ed è perfetto per poter creare qualcosa. Lui suona la batteria e Nick il basso. Alla voce e alle tastiere, Tyler. Non rimane che dare un nome alla formazione. 

			C’è un’idea di fondo alla base di questa band ed è la volontà di creare una forte connessione tra gli esseri umani. Come se in qualche modo tutti fossimo legati e responsabili gli uni degli altri. La responsabilità morale e l’unione di sentimenti comuni come si possono esprimere in poche parole? Usando un’ispirazione, un riferimento colto o una citazione letteraria. 

			Caso vuole che stiano frequentando un corso di teatro incentrato sulle opere del famoso drammaturgo Arthur Miller, in particolare sul dramma intitolato All my sons del 1947. La trama è costruita sulle tristi vicende di Joe Keller, un imprenditore americano che, durante la Seconda Guerra Mondiale, fornisce consapevolmente parti di aeroplani difettose, provocando così la morte di ventuno aviatori. Inizialmente scarica la responsabilità sul suo socio. Successivamente, il figlio Larry, anch’esso un soldato, apprende dello scandalo del padre e si toglie la vita. Il protagonista, devastato dai sensi di colpa per la morte del figlio, capisce che la sua responsabilità abbraccia un intero universo di persone, perché c’è in ballo una guerra che coinvolge interi popoli. Quei piloti morti a causa sua, in qualche modo, sono anche suoi figli. Alla fine, in preda alla disperazione, compie lo stesso gesto estremo. 

			Tyler è turbato e affascinato dall’insegnamento morale che si può trarre da questa opera. Così i ventuno piloti periti a causa della superficialità e dal cinismo umano diventano il simbolo delle scelte consapevoli che determinano la vita o la morte delle persone. Twenty One Pilots diventa il loro nome e il 29 dicembre 2009 lanciano il loro album omonimo con ben quattordici tracce hip-hop/elettroniche/pop/emo, tutte composte e scritte principalmente da Tyler. 

			L’esordio discografico non li porta subito all’attenzione di un pubblico più vasto, le canzoni non diventano delle hit, ma sono di qualità, con una scrittura ricercata e dei testi profondi. È un lavoro intenso riflessivo, intimo e poetico. Affronta temi come le crisi religiose, i dissidi con la figura di Dio, il senso di fallimento, il conflitto tra peccato e libero arbitrio e la sofferenza mentale. 

			In copertina, disegnata da John Rettstatt, un amico di Tyler, c’è un uomo sdraiato su una lastra di marmo, molto simile a una tomba. Ha le braccia aperte, quasi abbandonate e prive di vita, e la testa ripresa da dietro con il cranio aperto da cui si vede il cervello. È in bianco e nero, e contrasta con i colori fluidi che fuoriescono dalla testa, i quali una volta a terra formano una discarica su cui poggiano un albero e un complesso di edifici cittadini. Si notano anche altri elementi, come una catena con un lucchetto e la ruota di un ingranaggio. Sul capo di colui che rimanda un po’ alla figura di Cristo deposto dalla croce, c’è una lampadina in bianco e nero su uno sfondo viola e un ventilatore a soffitto rotto. È una cover che si presta a molteplici interpretazioni: c’è chi ci vede dei riferimenti al divino, con tutti gli elementi citati nelle canzoni che compongono il disegno; chi un’evidente traslazione delle notti insonni del cantante, tra pensieri ossessivi – che invadono la sua mente fino a esplodere in ansie e paure – e creatività che prende vita. Chi, invece, pensa sia un’astrazione della poetica dei testi. 

			Per promuovere il disco coinvolgono famiglia e conoscenti, i quali mettono in atto una vera e propria strategia di marketing, con opera di volantinaggio e regalando i biglietti dei loro spettacoli agli studenti fuori dalle università. 

			Si fanno conoscere in giro, si esibiscono in feste per amici e parenti, in piccoli club, ma anche in locali con un pubblico molto vario. Partecipano a dei concorsi artistici chiamati “Battle of the Band”, organizzati da importanti realtà culturali di Columbus. 

			Sul palco Tyler è un uragano. Mette in scena gli effetti che la musica ha su di lui quando è da solo a registrare nel suo seminterrato. Non si limita solo a eseguire con gli occhi fissi sul pianoforte, come è successo quella volta, la prima volta, nella caffetteria della contea. Si dice: “Perché dovrei nasconderlo? Io voglio rivivere tutte le emozioni sul palco”. E allora, lascia che il ritmo lo attraversi e lo muova come un burattino, e il pubblico è rapito da quello che vede.  

			Nel 2010 pubblicano sul proprio account SoundCloud una cover di Jar of Hearts e Time to Say Goodbye – un brano che campiona Con te partirò di Andrea Bocelli. 

			In questo periodo, inoltre, Tyler ha la possibilità di confrontarsi con nuove realtà artistiche, assorbe altri stili provenienti dalla scena hard rock, metal, punk, elettronica, pop e hip-hop. Il suo è un interesse per la musica a 360 gradi, non parlerà mai di precise e specifiche influenze musicali, piuttosto farà riferimento a svariate melodie di artisti diversi. Comincerà ad aver voglia di sperimentare e i risultati potranno apprezzarsi dall’album successivo in poi.  

			Implicit Demand for Proof 

			Una lunga e commovente introduzione a un pianoforte nebbioso ci conduce per mano nei virtuosismi e nelle atmosfere suggestive del disco. Il ritmo che si fa sempre più sostenuto sottolinea le domande disperate e angoscianti che Tyler rivolge a Dio, circa le prove della sua assistenza. Sembra riprendere il discorso iniziato con Blasphemy, brano che compare nell’EP solista. Dubita dei metodi del Divino, anche se ciò significa andare contro l’etica del buon cristiano. Ma lo fa perché mosso da un moto di disperazione in cui si trova. Fa riferimento a passi della Bibbia per descrivere meglio la sua fede. Il cantato è solenne e sfrontato, a tratti dolente e sa mescolarsi bene con la musica. 

			I mean no disrespect

			I am simply very perplexed by Your ways

			Why would you let us use your name?

			
Reign down and destroy me

			Non intendo mancarti di rispetto

			Sono semplicemente molto perplesso dai Tuoi modi

			Perché ci hai permesso di usare il tuo nome?

			
Regna e distruggimi

			Emerge tutto lo sforzo che fa per comprendere il disegno divino con una sorta di risentimento di spirito critico, perché è un fedele che si pone domande e non ubbidisce ciecamente ai dettami della Chiesa. Ma negli ultimi versi, ripetuti come una nenia, sembra riconoscere la potenza di Dio e si abbandona al suo volere.  

			Fall Away

			Incantevoli e commoventi note di piano accompagnano il tono sofferente di Tyler che canta i versi principali del secondo brano del disco: “I don’t wanna fall, fall away”, “Non voglio fallire”. Qui il conflitto nei riguardi della sua spiritualità si acuisce e la paura di sbagliare si fa sempre più reale e concreta. Il protagonista è combattuto se accettare le contraddizioni della sua fede o combatterle.

			Non vuole cadere in tentazione e lasciarsi risucchiare dall’oscurità della sua anima e della sua mente. Quando dice “Terrò le luci accese in questo posto” pensa alle tenebre che regnano sovrane lì dove non arriva la grazia di Dio e dove il cervello si disconnette dalla volontà, portando a pensieri suicidi e alla perdizione dell’anima. Può anche significare che vuole lasciare le luci accese durante la notte per sentirsi più al sicuro, come capita a chi soffre di depressione, più concentrato sui suoi problemi quando tutto il mondo dorme. Sono metafore a cui farà riferimento più volte nel corso della sua carriera e che ritorneranno anche in altre canzoni. 

			I disguise and I will lie 

			And I will take my precious time

			As the days melt away as I stand in line

			And I die as I wait, as I wait on my crime

			And I’ll try to delay what you make of my life

			But I don’t want your way, I want mine

			I’m dyin’ and I’m tryin’, but believe me, I’m fine

			But I’m lyin’, I’m so very far from fine

			Mi travestirò e mentirò

			

			E prenderò il mio tempo prezioso

			Mentre i giorni si sciolgono mentre sto in fila

			E muoio mentre aspetto, mentre aspetto il mio crimine

			E cercherò di ritardare ciò che farai della mia vita

			Ma non voglio la tua strada, voglio la mia

			Sto morendo e ci sto provando, ma credimi, sto bene

			Ma sto mentendo, sono così lontano dallo stare bene

			Tyler descrive cosa comporti soffrire di un disagio psicologico: è come mentire e indossare tutto il giorno un maschera per evitare di mostrare la propria sofferenza agli altri, a causa dello stigma che ancora persiste nella nostra società. Il mascheramento è una delle metafore più usate della band, e in seguito non sarà solo una metafora. Il punto è che intendono valorizzare la loro arte e non il loro ego, per questo motivo mantenere una specie di anonimato significa mettere in risalto la loro musica piuttosto che le loro persone. Il cantante vorrebbe percorrere la sua strada senza dover incappare nel severo giudizio di Dio. Uscendo dal progetto divino sa che perderà una parte di sé, sa che sarà giudicato, ma sa anche che dopo starà bene. Nel pre-ritornello ribadisce il suo scollamento dalla realtà e la sua sofferenza mentale e nella seconda strofa, che fa riferimento a Drown, una canzone contenuta nel suo album solista No Phun Intended, comunica pienamente la sua crisi psicologica, emotiva o spirituale, giungendo alla conclusione di essere ostaggio dei suoi errori che gli impediscono di compiere altre azioni, con una metafora che rimanda alla crisi di identità legata al suo nome. 

			Dal punto di vista musicale, c’è una interessante commistione di generi, dove accanto a un ritmo che assomiglia a una marcia, un ritornello melodico, trascinante e solenne, troviamo il veloce rap dei versi, con un substrato composto da un eco molto suggestivo, da pelle d’oca. Diventerà una delle tracce più amate dai fan e più significative dell’intera discografia della band. 

			The Pantaloon 

			Il brano successivo è costruito attorno a due metafore: a una maschera della Commedia dell’Arte italiana del XVI secolo, detta Pantalone, un personaggio del teatro comico che si fa beffa di tutti; e sul tempo che passa, visto come un mostro che divora ciò che incontra sul suo cammino e porta inevitabilmente al decadimento della mente e alla senilità. É un pezzo particolarmente personale e vicino all’esperienza di vita del suo autore. Tyler ha perso suo nonno a causa dell’Alzheimer, cominciando molti anni prima ad avere vuoti di memoria che gli hanno cancellato progressivamente i ricordi. Per la sua famiglia è come se fosse morto nel momento in cui è diventata estranea ai suoi occhi. 

			Your grandpa died when you were nine

			They said he had lost his mind

			You have learned way too soon

			You should never trust the Pantaloon

			Tuo nonno è morto quando avevi nove anni

			Dicevano che aveva perso la testa

			Hai imparato troppo presto

			Che non bisogna mai fidarsi di Pantalone

			È sviluppato un tema molto importante anche a livello sociale perché la patologia di cui parla da un punto di vista emotivo è un nemico silente e subdolo, che mina la stabilità dei cari che circondano chi ne viene colpito. 

			Da quello che si legge nel testo si comprende che Tyler all’inizio sia stato rassicurato sulle condizioni di salute di suo nonno, evidentemente per proteggerlo da una verità troppo dolorosa e difficile da accettare. 

			Continua cantando il ciclo della vita che attraversa diverse stagioni e tappe: da quando lasci la casa in cui sei cresciuto, trovi qualcuno con cui costruire una famiglia, fino a quando invecchi e tutte le persone che conoscevi piano piano muoiono e il tuo corpo conosce la decadenza e diventi più stanco. 

			You like to sleep alone

			It’s colder than you know

			‘Cause your skin is so

			Used to colder bones

			It’s warmer in the morning

			Than what it is at night

			Your bones are held together

			By your nightmares and your frights

			Ti piace dormire da solo

			Fa più freddo di quanto pensi

			Perché la tua pelle è così

			Abituata a ossa più fredde

			Fa più caldo al mattino

			Di quanto non faccia di notte

			Le tue ossa sono tenute insieme

			Dai tuoi incubi e dalle tue paure

			Il protagonista, alla fine del suo percorso terreno, ormai consumato nel fisico, sembra essersi abituato alla solitudine. Al mattino, i demoni scompaiono con la luce del sole e ritornano con il favore delle tenebre, in un ciclo continuo. Ciò che lo mantiene in vita sono le sue ansie e le sue preoccupazioni, poiché trae forza vitale proprio da ciò che lo tormenta. Un modo paradossale e malinconico di dire che i tormenti sono uno scopo, una ragione per agire e per continuare a muoversi. Senza, forse, si sentirebbe vuoto.

			Musicalmente, ha un ritmo regolare e la voce di Tyler risulta quasi teatrale, ma non impostata. Spicca un accompagnamento vigoroso al pianoforte e una batteria che domina il componimento. Nel bridge, Tyler si lancia in una performance hip-hop convincente e verso le battute finali anche in un scream liberatorio. 

			Addict with a Pen

			Ritorna il tema del divino in un pezzo con una strumentale essenziale che ne sottolinea ancora di più l’emozione cruda del protagonista che si rivolge a Dio per chiedere perdono per i suoi peccati. Tyler usa la metafora dell’acqua e del deserto e altri riferimenti biblici per descrivere il suo senso di disperazione. 

			Hello, we haven’t talked in quite some time

			I know I haven’t been the best of sons

			Hello, I’ve been traveling in the deserts of my mind

			And I haven’t found a drop of life

			I haven’t found a drop of You

			I haven’t found a drop

			I haven’t found a drop of water

			Ciao, è da un po’ di tempo che non ci sentiamo

			So che non sono stato il migliore dei figli

			Ciao, ho viaggiato attraverso i deserti della mia mente

			E non ho trovato una goccia di vita

			Non ho trovato una goccia di Te

			Non ho trovato una goccia

			Non ho trovato una goccia d’acqua

			Quando i suoi demoni interiori cominciano a perseguitarlo, lui cerca di correre disperatamente nella sabbia, di sfuggire ai suoi pensieri negativi, ma non è facile mantenere la stabilità emotiva e mentale su quel terreno precario. Intanto, si cimenta nella difficile impresa di non far versare l’acqua che porta nel palmo della sua mano, ossia la fede per Dio, che come l’acqua nel deserto, salva e tiene in vita: “‘Cause it’s all that I have and it’s all that I need”, “Perché è tutto ciò che ho ed è tutto ciò di cui ho bisogno”. 

			As an addict with a pen who’s addicted to the wind

			As it blows me back and forth, bindless, spineless, and pretend

			Come un tossicodipendente con una penna che è dipendente dal vento

			Mentre mi soffia avanti e indietro, senza vincoli, senza spina dorsale e finto

			Tyler si vede dipendente dall’arte, dalla penna che usa per scrivere i suoi testi e che lo trascinano e influenzano, come se non avesse una volontà propria. 

			My trial was filed as a crazy, suicidal head-case

			But You specialize in dyin’, You hear me screamin’, “Father!”

			And I’m lyin’ here just cryin’, so wash me with Your water

			Il mio processo è stato archiviato come un caso folle e suicida

			Ma Tu sei specializzato nella morte, mi senti urlare: “Padre!”

			E io sono qui sdraiato a piangere, quindi lavami con la Tua acqua

			Qualcuno, invece di aiutarlo, lo ha etichettato come una persona senza speranza e destinata a perire, quindi invoca Dio per avere salvezza. Per il tema e l’esibizione canora estremamente toccante, dal vivo risulta essere uno dei brani più emozionanti di questa era.  

		

	
		
		

	
		
			Friend, Please 

			Il disco continua addentrandosi in un tema particolarmente delicato e sentito sia dal cantautore che dai suoi fan: il suicidio. Questa volta, però, il protagonista è un suo amico che vuole togliersi la vita, ma viene distolto dal proposito da un disperato Tyler che esprime con la sua voce angosciata tutta la paura di perderlo. Gli comunica di essergli accanto e di non aver intenzione di lasciarlo solo. Ne descrive la sofferenza come dei ragni che si insinuano nella sua oscurità dove prima c’era la luce; come una condizione che pietrifica le proprie intenzioni e azioni; come la volontà di annullarsi completamente fino alla morte e di vivere come il fantasma di se stessi. 

			Friend, please remove your hands

			From over your eyes for me

			I know you want to leave

			But friend, please don’t take your life away from me

			Amico, per favore togli le mani

			Dai tuoi occhi per me

			So che vuoi andartene

			Ma amico, per favore, non portarmi via la tua vita

			Nel bridge, cantato con particolare passione e trasporto, Tyler teme che l’amico si possa fare del male appena gli volti le spalle, così decide di rimanere in silenzio accanto a lui finché non sarà di nuovo giorno e finché non starà di nuovo bene. A volte, le persone con questi pensieri hanno solo bisogno di essere ascoltate e capite. 

			A differenza dei brani precedenti, l’introduzione musicale questa volta ha una base elettronica e vede l’entrata vigorosa del pianoforte e della batteria solo a metà.   

			March To the Sea

			Il tema di questa canzone trae ispirazione dalla Marcia verso il mare di Sherman, un famoso evento avvenuto durante la guerra civile americana che portò il generale William Sherman a prendere il controllo della cittadina di Savannah, in Georgia. I soldati che hanno partecipato a questa operazione bellica hanno vissuto in condizioni terribili e precarie, rischiando di morire man mano che avanzavano sul campo. Come tutti gli esseri umani che si avvicinano alla morte ogni giorno che passa e come Tyler stesso, che è stanco di combattere contro le sue paure. 

			And we’re dying with every step we take

			We’re dying with every breath we make

			E stiamo morendo ad ogni passo che facciamo

			Stiamo morendo con ogni respiro che facciamo

			Il fatto storico è uno spunto per parlare della propensione delle persone a conformarsi ciecamente e stancamente agli altri, firmando una terribile condanna. Perché una vita senza la piena coscienza delle proprie azioni porta a una non-vita, mentre il tempo scorre inesorabile verso la fine, ogni giorno più vicina. 

			No one looks up anymore

			‘Cause you might get a raindrop in your eye

			And Heaven forbid they see you cry

			As we fall in line

			

			Nessuno alza più lo sguardo

			Perché potresti avere una goccia di pioggia nell’occhio

			E il cielo non voglia che ti vedano piangere

			Mentre ci mettiamo in fila

			Anche Tyler si adegua a questo stato di cose, accettando stancamente il suo destino. E quando è molto vicino alla fine, scorge la salvezza: rinsavisce e una voce nella sua testa gli dice che non tutto è perduto. Può essere la sanità mentale, come il richiamo della fede che lo salva. E comprende che seguire la massa, abbandonarsi al peccato, porta solo perdizione. Il brano si chiude con la pacificazione del protagonista col divino. 

			But again the voice inside my head says

			“Follow me instead”

			Ma ancora una volta la voce dentro la mia testa dice

			“Segui me invece”

			Si apre con un intro strumentale molto essenziale, solo voce e ukulele, per poi svilupparsi nella sua melodia di fondo. Come per le altre tracce dell’album, anche March To the Sea combina perfettamente la sua anima elettronica con quella melodica strumentale e la voce emotiva di Tyler che porta su di sé tutta la carica emozionale delle parole che canta. È un interprete perfetto perché vive ogni nota e rima e lo esprime con il cantato e il linguaggio del corpo nei live.  

			Johnny Boy

			Inizia con una progressione di accordi di piano ritmati, in cui si innesta un cantato sicuro e coinvolto. Una melodia apparentemente allegra incornicia un tema che sta a cuore al suo autore. È una sorta di lettera aperta al padre che è stato appena licenziato, per incoraggiarlo a reagire e a seguire ciò che gli dice il cuore, non quello che si aspetta una società che gli ha mancato di rispetto e non ne ha capito il valore. 

			Get up, Johnny Boy, get up, Johnny Boy

			Get up, ‘cause the world has left you lying on the ground

			You’re my pride and joy, you’re my pride and joy

			Get up, Johnny Boy, because we all need you now

			We all need you now

			Alzati, Johnny Boy, alzati, Johnny Boy

			Alzati, perché il mondo ti ha lasciato a terra

			Sei il mio orgoglio e la mia gioia, sei il mio orgoglio e la mia gioia

			Alzati, Johnny Boy, perché tutti abbiamo bisogno di te ora

			Abbiamo tutti bisogno di te ora

			È un autentico attestato di stima nei suoi confronti, una dichiarazione d’amore verso un genitore in un momento delicato della sua vita e denota un grado elevato di maturità, senso di responsabilità e dedizione alla sua bellissima famiglia unita. 

			Oh, Ms. Believer

			Qui Tyler gioca con le parole del titolo, che letto velocemente potrebbe suonare come “misbeliever”, ossia miscredente, l’esatto contrario del significato originario, “Signorina Credente”, appunto. Già da questo equivoco si intuisce il tema centrale del brano che scivola su inadeguatezze e insicurezze, difetti e paure. Parla di una mente intrappolata in pensieri depressivi, usando metafore della neve e del freddo. 

			Oh, Ms. Believer, my pretty sleeper

			Your twisted mind is like snow on the road

			Your shaking shoulders prove that it’s colder

			Inside your head than the winter of dead

			Oh, signorina Credente, mia bella dormiente

			La tua mente contorta è come la neve sulla strada

			Le tue spalle tremanti dimostrano che fa più freddo

			Nella tua testa che nell’inverno dei morti

			Con “dormiente” potrebbe riferirsi a coloro che non credono in Dio, che hanno pensieri non giusti nella loro testa, pericolosi come la neve sulla strada che fa scivolare. E le spalle tremanti possono essere sintomo di dubbi e paure, in una persona che non vive nella grazia di Dio, ma nella vacuità interiore. 

			Musicalmente, si inserisce perfettamente nello stile dell’album, con una base di piano, sintetizzatori, batteria che scandisce perfettamente il tempo e sorregge il brano, e un suono di campane in stile natalizio, come a richiamare l’atmosfera fredda e invernale della metafora della neve dell’anima.  

			Air Catcher

			Forse la meno conosciuta dell’album, ma non meno meritevole di altre canzoni. Parte con delle note alla tastiera e poi evolve in una composizione in stile Britpop per parlare di quanto si senta vulnerabile quando è innamorato. Normalmente la sua mente mette in atto un meccanismo di difesa, qui simboleggiato dal paracadute che in situazioni di pericolo si apre e lo riporta a terra sano e salvo. Ma pare che il nostro si stia innamorando e ha paura di affidare i suoi sentimenti all’altra persona per timore di soffrire. I suoi pensieri diventano allo stesso tempo distruttivi e confortanti. Il primo verso è una tenera descrizione del momento preciso in cui si accorge di questa ragazza:

			I don’t fall slow like I used to, I fall straight down

			You’ve stolen my air catcher that kept me safe and sound

			My parachute’s what got me safely to ground

			But now my cord’s not workin’ and I see you staring me down

			Non cado lentamente come facevo prima, cado dritto verso il basso

			Mi hai rubato il paracadute che mi teneva sano e salvo

			Il mio paracadute è ciò che mi ha portato sano e salvo a terra

			Ma ora il mio cavo non funziona e ti vedo che mi fissi 

			Trapdoor 

			Questa è una delle canzoni più amate dai fan, non solo per la tematica, ma anche per l’interpretazione estremamente emotiva di Tyler, che volteggia su una base con un’andatura da marcia. I meccanismi di una mente che soffre vengono messi sotto una lente di ingrandimento e snocciolati con grande coraggio dal giovane cantautore americano. La botola alla quale fa riferimento nel titolo altro non è che il buco sotto i piedi del condannato a morte. E metaforicamente è una trappola dove vive chi soffre di disturbi mentali. Il testo mette in evidenza la dualità della persona sofferente: divisa tra quello che si porta dentro e l’apparente benessere che deve dimostrare agli altri. 

			He thinks that faith might be dead

			Nothing kills a man faster than his own head

			He used to see dreams at night

			But now he’s just watching the backs of his eyes

			
He pretends he’s okay, but you should see

			Him in bed late at night, he’s petrified

			Pensa che la fede potrebbe essere morta

			Niente uccide un uomo più velocemente della sua stessa testa

			Era solito fare dei sogni la notte

			Ma ora guarda solo il retro dei suoi occhi

			
Finge di stare bene, ma dovresti vederlo

			Lui, a letto tardi la notte, è pietrificato

			

			Il protagonista di questa storia ha probabilmente perso la fede e la sanità mentale, autoinfliggendosi pensieri di sconfitta che albergano la sua mente e che sono più letali delle pistole. Questa condizione lo ha fiaccato, gli ha ucciso i sogni e la serenità. Ora è preda del vuoto e passa le notti insonni, pensando solo ai suoi problemi. Indossa una maschera per nascondere la verità, per non far trapelare che in verità si sente come un morto, senza entusiasmo per la vita. Ritorna la metafora della notte come momento della giornata in cui si sente atterrito e pietrificato dai suoi pensieri, incapace di risollevarsi da quello stato doloroso. Nel ritornello, invoca la fine per le sue miserie e sofferenze, paragonandosi a un animale ferito. 

			Anche la struttura della canzone è significativa del suo porsi in relazione con il tema: sposta la narrazione dalla terza alla prima persona, così chi ascolta capisce che è l’autore il protagonista e vive una sorta di dissociazione tipica della depressione. Mentre le persone lo guardano cadere attraverso la botola della sua malattia e scomparire dal mondo e dalla memoria di tutti.  
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