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TRIO ARKAEDE

Founded in 2006, Trio Arkaéde unites three friends and exceptional musicians who complement each other
musically as well as in personality. Flautist Karin Aurell, violinist Isabelle Fournier and pianist Julien LeBlanc are all
active soloists and chamber musicians. With a passion for chamber music, the group offers eclectic programming
that brings lesser-known works to the forefront. Few composers beyond the Baroque period have written trios
for flute, violin and piano. This collection of French music from the first part of the 20th century includes some
rarely heard gems, as well as important sonatas by Debussy and Poulenc. Two of the works pair the flute and
piano with the warm sonority of the viola.

Flautist Karin Aurell is a chamber musician who lives in Sackville, New Brunswick. Born in Sweden, Karin had a
long career as an orchestral player before moving to Canada in 2001 to pursue her dream of playing chamber
music full-time. She is the co-founder of the woodwind quintet Ventus Machina, and she performs new music
across North America with new music group Motion Ensemble. Karin teaches flute at Université de Moncton and
Mount Allison University.

Violinist and violist Isabelle Fournier is principal second violinist of Symphony Nova Scotia in Halifax. She is an
active soloist and chamber musician and has made appearances throughout Canada, the United States, Japan,
Taiwan and Europe. For many years, Isabelle lived in London, England, where she was a member of the English
Chamber Orchestra. Isabelle is originally from Moncton, New Brunswick.

Pianist Julien LeBlanc is in high demand throughout Canada as a collaborative pianist, vocal coach and chamber
musician. He is acclaimed for his sensitivity and exceptional communications skills. Originally from Cocagne (NB)
he currently resides in Montreal. His numerous activities on the Canadian musical scene include co-artistic
direction of L'Eté Musical, a summer concert series at the Historical Church in Barachois (NB) and adjudicating at
numerous music festivals and piano competitions.
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TRIO ARKAEDE

Le Trio Arkaéde, fondé en 2006, réunit trois amis et artistes exceptionnels dont les personnalités s’unissent en
une magnifique symbiose musicale. Karin Aurell, Isabelle Fournier et Julien LeBlanc ménent des carriéres actives
en tant que solistes et musiciens de chambre. Le trio livre avec passion des programmes éclectiques qui
soulignent la valeur d’un répertoire méconnu. Peu d’ceuvres pour flite, violon et piano ayant été composées
apres la période baroque, cet enregistrement regroupe des ceuvres rares tirées du répertoire francais du début
du XXe siécle ainsi que deux sonates importantes de Debussy et de Poulenc. En plus des trios pour flate, violon
et piano, on retrouve également sur cet enregistrement deux ceuvres qui marient la sonorité riche de I'alto avec
la brillance de la flite et du piano.

La flatiste suédoise Karin Aurell a mené une carriére orchestrale trés active avant de déménager au Canada en
2001, afin de réaliser son réve et se consacrer pleinement a la musique de chambre. En plus d’étre la
cofondatrice de I'ensemble a vent Ventus Machina, elle se produit en Amérique du Nord avec I'ensemble de
musique contemporaine Motion Ensemble. Karin enseigne également la flite a I'Université de Moncton et a la
Mount Allison University.

La violoniste et altiste Isabelle Fournier occupe le poste de second violon solo au sein du Symphony Nova Scotia
3 Halifax. Elle poursuit une carriére de soliste et de chambriste, ce qui I'a amenée a se prodU|re au Canada, aux
Etats-Unis, au Japon, a Taiwan et en Europe. Pendant plusieurs années, Isabelle a vécu a Londres, en Angleterre
ot elle a été membre du English Chamber Orchestra. Isabelle est native de Moncton, au Nouveau-Brunswick.

Julien LeBlanc est trés en demande au Canada en tant que pianiste, répétiteur, chef de chant, et musicien de
chambre. |l est reconnu pour sa grande sensibilité et ses dons de communicateur. Originaire de Cocagne
(Nouveau-Brunswick), il est présentement établi a Montréal. M. LeBlanc est trés présent sur la scéne musicale
canadienne, en tant qu’interpréte certes, mais aussi en étant souvent invité comme juge dans de nombreux
festivals et concours de piano. Il assure également codirection artistique de L'Eté Musical, une série de concerts
qui a lieu a I'Eglise Historique de Barachois (Nouveau-Brunswick).
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At the turn of the 20th century, Paris was a hotbed of musical change. Rather than fostering the emergence of a
distinctly French sound, however, the city’s most creative spirits sought to purge the influence of Germanic
artistic ideals. Following an embarrassing defeat in the Franco-German War, the French vowed to distance
themselves from Germany’s lofty Wagnerian shadow and to promote homegrown talents with unprecedented
fervor. And so the colorful wash of naiveté associated with early-twentieth-century French music was more the
result of dismantling a German stronghold than building a French one. In musicologist Richard Taruskin’s words,
“[the French] aimed at the deflation of rhetoric—an especially pointed gesture in the face of German expressive
maximalism—and placed a renewed premium on immediate physical sensation.”

The official doctrine—ars gallica—was given through the Société Nationale de Musique, which was founded by
Camille Saint-Saéns in 1871 and kept afloat by such luminaries as Gabriel Fauré, César Franck, and Jules
Massenet. Each of these men played a central role in nurturing those who would shape France’s musical future.
The focus on exporting a national art was so strong, in fact, that traditions thought to hinder this goal were
sometimes overlooked. It was under this spell of national pride that Franck opened the Conservatoire’s doors to
an exceptionally gifted female composer: Mélanie Bonis (1858-1937).

Despite a promising start, conventional gender roles forced Bonis to the sidelines of Parisian musical life. And
though she continued to compose regularly, producing over 300 works under the masculine pseudonym “Mel
Bonis,” her music eventually fell into obscurity.

The Suite en Trio, Op. 59, dates from 1903 and is scored for flute, violin, and piano. In keeping with the doctrine
of ars gallica, which sought an identifiably French music, the work is relatively compact in comparison to the vast
forms of Bruckner and Mahler. The opening Sérénade concerns itself more with the presentation of ideas than
with their development—a compositional approach championed by Eric Satie that became emblematic of the
new French style. With its unstable opening sonority, the ensuing Pastorale betrays an early impressionist
sound—one that leaves us feeling suspended from the very start, as though lost in a réverie that echoes
Debussy’s Prélude a I'aprés-midi d’un faune. In contrast to the opening movements, the closing Scherzo exudes a
relentless energy. Its more melodic sections are based on the Pastorale’s main tune, which itself borrows from the
Sérénade’s contrasting theme.

Much like Bonis, Reynaldo Hahn (1874-1947) might have been marginalized in a more traditional environment
due to his Venezuelan heritage. These roots expressed themselves through an early interest in the music of his
native homeland, but Hahn's early training under Massenet at the Conservatoire ensured his inclusion amongst
the French. In this light, it is perhaps surprising that the Romanesque in C major (1910) is patently non-French in
that it draws inspiration from an Italian folk dance. By invoking music of the commoners, however, the work
elevates simplicity to the realm of high art, thus aligning itself with a feature common to the French aesthetic.
Characterized by modal harmonies, a piano that acts like a harp, and an economy of musical materials, Hahn’s
Romanesque epitomizes the trivial—the antithesis of pretension—in music. Straightforward throughout, the
piece closes with a clever exchange of instrumental timbres.

Triviality as a counterargument to pretension held sway as a desirable aesthetic throughout the early-twentieth
century. This was just as true for the themes that inspired composers as it was for the music itself. Nature scenes
including mythological creatures were a common source of inspiration and often emphasized the jesting
character of their subjects. Flautist Philippe Gaubert’s (1879-1941) Medailles Antiques divides into two tableaux,
the first of which depicts nymphs at a fountain. The bubbling spring that bursts forth in the music’s opening
gesture eventually cedes to a more sombre passage, only to return in full force before giving way to the second
tableau—a dance of unbridled joy cloaked in the lush sound of tertian harmonies (e.g., sevenths, ninths).



A similar harmonic palette pervades Claude Debussy’s (1862—-1918) Violin Sonata in G minor—the composer’s last
work. In addition to tertian harmonies, the music exhibits a mixture of plain triadic and whole-tone sonorities,
both of which hearken back to Debussy’s early style. In a more forward-looking vein, the sonata’s sparse texture
foreshadows a defining aspect of the neo-classical movement, which would take hold shortly after the composer’s
death. Perhaps most salient with respect to stylistic concerns is how far the music ventures from a firmly
grounded tonality—a feature especially noticeable in the last two movements.

Although written nearly 40 years later, Francis Poulenc’s (1899-1963) Sonate pour FlGte et Piano shares much in
common with Debussy’s sonata. As Poulenc himself once said, “the form that | chose for this work is quite close
to that of Debussy’s sonatas; that is to say, very free." Unlike many composers of his time, including Debussy
before him, Poulenc never felt obliged to challenge traditional tonality. Instead of uprooting the entire system, he
relied on beautifully timed shifts in harmonic color to personalize his harmonic language. This subtle shading is
most effective in the Allegro malinconico, though it accounts for several tender moments in both the Cantilena
and Presto giocoso.

Maurice Duruflé (1902-86) shared Poulenc’s penchant for tonal harmony, though his harmonic language is
somewhat less conservative and more modally driven. From the very start, his Prélude, Récitatif et Variations,
Op. 3, conjures a sound-world of times long past. Allusions to music of the 14th century provide a suitable context
for the snippets of medieval chant that surface from time to time.

CAIACERD

Au tournant du XXe siécle, Paris était un foyer de changement musical. Plutét que de favoriser la naissance d'une
musique singulierement francaise, les plus grands esprits créateurs de la ville s'adressérent a se débarrasser de
l'influence des idéals artistiques germaniques. Démoralisés par une défaite honteuse dans la guerre
franco-allemande, les Francais jurérent de s'éloigner de I'ombre wagnérienne d'Allemagne et de promouvoir leurs
propres talents avec une ferveur sans précédent. Alors, le lavis expressif de naiveté associé avec la musique
frangaise de la premiére partie du XXe siécle était plutét le résultat d'avoir démoli un bastion allemand que d'avoir
créé une forme francaise. Selon musicologue Richard Taruskin, « [les Francais] visent a la déflation de la
rhétorique — un geste particulierement marquant devant le maximalisme expressif allemand — et ils donnent
une importance renouvelée sur la sensation physique immédiate. »

La doctrine officielle d’ars gallica fut annoncée par la Société Nationale de Musique, une organisation fondée par
Camille Saint-Saens en 1871 et cultivée par des sommités musicales comme Gabriel Fauré, César Franck, et Jules
Massenet. Chacun de ces hommes joua un réle important dans la formation de ceux qui fagonneraient I'avenir
musical de la France. L'accent mis sur |'exportation d'un art national était tellement résolu, que les traditions
considérées comme obstacle a cet objectif étaient parfois ignorées. C'était sous ce drapeau de fierté nationale
que Franck fait admettre au Conservatoire, pour la premiére fois, une compositrice remarquablement douée,
Mélanie Bonis (1858-1937).

Malgré un début encourageant, Bonis fut reléguée au second plan de la vie musicale parisienne a cause des roles
sociaux traditionnels liés au sexe. Bien qu'elle continue a composer réguliérement, produisant plus de 300 ceuvres
sous le pseudonyme masculin « Mel Bonis, » sa musique plongea finalement dans I'obscurité.

La Suite en trio, op.59, pour violon, fl(ite, et piano est datée de 1903. L'ceuvre est relativement concise par
comparaison aux formes immenses de Bruckner et Mahler; ce qui est en accord avec la doctrine d’ars gallica, qui
cherche a une musique nettement francaise. La suite ouvre avec un Sérénade qui s'intéresse a la présentation des



idées plutét que leur développement — une démarche compositionnelle de laquelle Eric Satie s'était fait le
champion, et qui est devenue typique du nouveau style frangais. La Pastorale suivant commence par une sonorité
instable qui révéle un caractére impressionniste précurseur. Ceci crée une sensation suspendue dés le début,
comme on est perdu dans une réverie qui rappelle le Prélude a l'aprés-midi d'un faune de Debussy.
Contrairement aux deux mouvements qui le précédent, le dernier Scherzo déborde d'une énergie inépuisable. Ses
parties plus mélodiques sont basées sur |'air principal de la Pastorale qui lui s'emprunt au théme opposant de
la Sérénade.

Tout comme Bonis, Reynaldo Hahn (1874-1947) aurait été laissé de cété dans un environnement plus traditionnel,
a cause de son patrimoine vénézuélien. Ces origines s'exprimérent par un intérét a la musique de sa patrie
lorsqu'il était jeune, mais sa formation initiale au Conservatoire avec Massenet assura son inclusion parmi
|'établissement musical frangais. Sous cet éclairage, c'est peut-étre surprenant que son Romanesque en Do
majeur (1910) ne soient carrément pas frangais, car il puise l'inspiration dans une danse folklorique italienne.
Toutefois, en faisant usage de la musique populaire, I'ccuvre éléve la simplicité au rang du domaine de grand art,
ce qui est une qualité courante de |'esthétique francaise. Caractérisé par les harmonies modales, un piano qui
tient la place d'une harpe, et une économie des matiéres musicales, le Romanesque de Hahn personnifie le
banal — I'antithése de la prétention — en musique. Partout simple et franche, I'ceuvre conclut avec un échange
de timbres instrumentaux astucieux.

La banalité comme contre-argument a la prétention exerca une influence sur |'esthétique recherchée au début du
XXe siécle. C'était vrai non seulement pour les thémes qui inspiraient les compositeurs, mais aussi pour la
musique elle-méme. Inspirée des scénes de nature avec les créatures mythologiques, la musique soulignait
souvent le caractére de plaisanterie de ces sujets. Les Médailles Antiques de flatiste Philippe Gaubert (1879-1941)
se divisent en deux tableaux, le premier évoquant les naiades a une fontaine. Le gazouillement du ruisseau qui
s'écoule vivement dans le geste d'ouverture tombe finalement dans un passage plus sombre. La piéce reprend son
caractére du début avant de se diriger vers le deuxiéme tableau : une danse de joie éclatante masquée dans les
riches harmonies de tierce (ex. les septiemes et les neuviémes).

Une palette harmonique comparable parait dans la Sonate en sol mineur pour violon et piano de Claude Debussy
(1862-1918) — sa derniére ceuvre. Outre les harmonies de tierce, la musique déploie un mélange de sonorités
triadiques et de tons entiers. Ces deux éléments se rapprochent du style de Debussy au début de sa carriére.
D'une fagon tournée vers |'avenir, la texture légére de la sonate présage un trait représentatif du mouvement
néoclassique, qui se répandrait au lendemain de la mort du compositeur. La considération la plus pertinente,
quant au style, est peut-étre la distance parcourue par la musique a I'égard d'une tonalité bien ancrée. Celle-ci
s'est surtout remarquée dans les deux derniers mouvements.

Quoiqu'elle soit écrite 40 ans plus tard, La Sonate pour Flate et Piano de Francis Poulenc (1899-1963) a beaucoup
en commun avec et la sonate de Debussy. Comme déclara Poulenc lui-méme, « la forme que je choisis pour cette
ceuvre est trés proche a celle des sonates de Debussy; c'est a dire trés libre. » A la différence de plusieurs de ses
compositeurs contemporains, y compris Debussy avant lui, Poulenc ne se croit jamais obligé de contester la
tonalité traditionnelle. Au lieu de déraciner le systéme entier, il comptait sur les changements en couleur
harmoniques tombant a point nommé pour personnaliser son langage harmonique. Cette nuance subtile est plus
sensible dans I'Allegro malinconico, pourtant elle produit plusieurs instants de tendresses dans le Cantilena et le
Presto giocoso.

Maurice Duruflé (1902-86) partage le penchant pour une harmonie tonale de Poulenc, cependant son langage
harmonique est quelque peu moins conventionnel et plus dicté par le mode. Son Prélude, Récitatif et Variations,
op. 3 évoque un monde sonore du temps jadis dés le début. Les allusions a la musique du XIVe siécle créent un
contexte propice aux fragments de chant médiéval qui font surface de temps en temps.
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