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RITA STROHL (1865-1941)

Grande Sonate dramatique pour violoncelle et piano «Titus et Bérénice» /
Great Dramatic Sonata for Cello and Piano “Titus et Bérénice”

. Allegro moderato. Molto movimento (Incertitude de Titus / Titus’s Uncertainty)
II. Vivace (Appartements de Bérénice / Berenice's Apartments)

[l Lento, tristamente (Bérénice sait tout / Berenice Knows All)

IV. Allegro molto movimento (Le terrible moment approche / The Dreadful Moment Approaches)

FERNAND DE LA TOMBELLE (1854-1928)

Andante espressivo pour violoncelle et piano / Andante espressivo for Cello and Piano

Variations en forme de chaconne [ Variations in the form of a chaconne

Premier enregistrement mondial / World Premiere Recording

GABRIEL FAURE (1845-1924)

Sonate pour violoncelle et piano n° 2 en sol mineur, op. 117/
Cello and Piano Sonata No. 2 in G minor, Op. 117

. Allegro

Il. Andante

I11. Allegro vivo

Paul Marleyn violoncelle / cello
Stéphane Lemelin piano

Paul Marleyn joue sur un violoncelle de Giovanni Grancino, 1770 Milan.
Paul Marleyn plays a Giovanni Grancino cello, 1770 Milan.
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L’histoire de la musique frangaise a la charniére des xix® et xx° si¢cles est souvent racontée a travers
quelques figures devenues emblématiques. Pourtant, au-dela des noms de Debussy et de Ravel s’étend
un paysage musical d’une richesse exceptionnelle, peuplé de compositeurs dont les ccuvres demeurent
encore insuffisamment connues. Le présent enregistrement propose une plongée dans cet univers
foisonnant en réunissant des pages de Rita Strohl (1865-1941), Fernand de la Tombelle (1854-1928)
et Gabriel Fauré (1845-1924). Malgré des parcours et des esthétiques trés différents, ces trois créateurs
partagent un méme souci de I’expressivité, une remarquable maitrise formelle et une volonté constante
de renouveler le langage musical frangais.

L’ceuvre qui ouvre ce programme est la Grande Sonate dramatique pour violoncelle et piano « Titus
et Bérénice» de Rita Strohl. Longtemps négligée, cette compositrice majeure connait aujourd’hui une
redécouverte méritée. Son catalogue, particuliérement vaste, témoigne d’une imagination exceptionnelle
nourrie aussi bien par le drame wagnérien que par les courants symbolistes de son époque.

Sa Grande Sonate dramatique «Titus et Bérénice» occupe une place singuliere dans le répertoire
pour violoncelle. Inspirée de la tragédie de Racine, elle transforme le récit théatral en véritable drame
instrumental. Chaque mouvement correspond a une étape précise de 1’action et explore les états
psychologiques des personnages.

Le premier mouvement, Incertitude de Titus, expose le conflit fondamental de la tragédie. Devenu
empereur de Rome, Titus doit renoncer a son amour pour Bérénice au nom de la raison d’Etat. Strohl
traduit ce déchirement intérieur par une succession de climats contrastés ou alternent élans passionnés,
hésitations et moments de méditation.

Le deuxiéme mouvement, Appartements de Bérénice, introduit une atmosphére plus animée. Derriére
I’élégance apparente du décor se devinent cependant les tensions qui traversent les personnages. L’écriture
pianistique y déploie une richesse quasi orchestrale tandis que le violoncelle passe constamment de la
confidence a la déclamation.

Le troisieme mouvement, Bérénice sait tout, constitue le centre émotionnel de 1’ccuvre. Marqué
Lento, tristamente, il décrit le moment ou 1’héroine comprend que la séparation est inévitable.
La musique atteint ici une intensité poignante. Les longues lignes du violoncelle prennent la dimension
d’une plainte tragique soutenue par des harmonies chargées de douleur contenue.

Enfin, Le terrible moment approche conduit le drame vers son dénouement. L’urgence et la tension
dominent le discours dés les premiéres mesures. Certains motifs semblent réapparaitre sous une forme
transformée, renforgant la cohérence narrative de I’ensemble. La sonate s’achéve dans une puissante
affirmation dramatique qui révéle toute 1’ambition de la compositrice.

Les Variations en forme de chaconne de Fernand de la Tombelle sont présentées ici dans leur premier
enregistrement mondial. Compositeur, organiste, pédagogue, écrivain et méme photographe, de la
Tombelle occupa une place importante dans la vie artistique frangaise de son temps. Eléve d’Alexandre
Guilmant et de Théodore Dubois, il recut une formation solidement ancrée dans la tradition académique
tout en développant une personnalité musicale originale.

Les Variations en forme de chaconne témoignent d’une remarquable maitrise de la forme et de I’art
de la variation. Le titre renvoie a une tradition ancienne remontant a 1’époque baroque, dans laquelle



une progression harmonique ou une basse récurrente sert de fondement a une série de transformations
successives. De la Tombelle s’empare de ce modele historique avec une liberté créatrice qui évite tout
académisme. Le principe répétitif assure 1'unité de ’ensemble tandis que chaque variation apporte un
éclairage nouveau sur le matériau initial.

Au fil de ’ceuvre, le compositeur déploie une palette expressive particulierement riche. Certaines
sections privilégient I’introspection et la méditation, tandis que d’autres font preuve d’une énergie
presque virtuose. Le violoncelle et le piano entretiennent un dialogue constamment renouvelé, passant
de la complicité la plus intime a une confrontation dramatique. Cette capacité a conjuguer rigueur
architecturale et spontanéité expressive constitue 1’une des qualités les plus remarquables de la partition.
On y retrouve également les caractéristiques essentielles de 1’esthétique francaise de 1’époque:
transparence des textures, raffinement harmonique et élégance du discours.

Le méme talent mélodique se manifeste dans 1I’Andante espressivo pour violoncelle et piano.
A 1a différence des ambitions monumentales de la Chaconne, cette page adopte un ton plus intime et
plus directement lyrique. Le violoncelle y déploie une vaste ligne chantante dont la noblesse rappelle
I’influence durable de I’art vocal sur la musique instrumentale frangaise.

Cette ceuvre illustre parfaitement la tradition de la piéce de caractére qui occupait une place importante
dans la vie musicale de la fin du xix¢ siécle. Derriére son apparente simplicité se cache toutefois une
écriture raffinée. Les inflexions harmoniques enrichissent constamment le discours mélodique tandis que
le piano joue un role essentiel dans la construction de ’atmosphére. L’ensemble révéle un compositeur
capable d’exprimer une émotion profonde sans jamais renoncer a la mesure ni a 1’élégance.

Avec Gabriel Fauré, ce parcours a travers la musique frangaise de la Belle Epoque trouve son
aboutissement. Composée entre 1921 et 1922, la Sonate pour violoncelle et piano n° 2 en sol mineur, op. 117,
appartient a la derniére période créatrice du musicien et compte parmi les sommets de sa musique de
chambre. A cette époque, Fauré avait élaboré un langage d’une concentration exceptionnelle, ot chaque
note semble répondre 4 une nécessité intérieure.

Le premier mouvement, Allegro, révele immédiatement les caractéristiques de ce style tardif. Les idées
musicales ne sont pas présentées selon une opposition traditionnelle, mais naissent les unes des autres
dans un flux continu. Cette impression de fluidité masque pourtant une intense activité rythmique et
une tension expressive permanente. Le dialogue entre les deux instruments atteint un degré d’équilibre
remarquable, témoignant de la conception profondément chambriste du compositeur.

L’ Andante central constitue I’'un des moments les plus émouvants de 1’ceuvre. Fauré y atteint une forme
d’épure expressive qui renonce a tout effet extérieur. Les longues phrases mélodiques semblent flotter
au-dessus d’harmonies mouvantes dont les couleurs subtiles créent une atmosphére a la fois sereine et
mystérieuse. L’émotion nait ici de la retenue méme du discours.

L’Allegro vivo apporte un contraste saisissant par son énergie et son dynamisme. Animé par une
pulsation vigoureuse et une écriture contrapuntique d’une grande finesse, il témoigne de I’extraordinaire
vitalité créatrice du compositeur dans les dernicres années de sa vie. L’ceuvre s’achéve dans un élan
affirmatif qui fait de cette sonate 1'un des chefs-d’ceuvre incontestés du répertoire francais.

Réunies dans un méme programme, ces ceuvres illustrent la diversité extraordinaire de la création
frangaise a une époque de profond renouvellement artistique. Elles rappellent que I’histoire de la
musique demeure un territoire en constante redécouverte. A travers les voix de Strohl, de la Tombelle
et Fauré, ’auditeur découvre un univers ou se rencontrent tradition et innovation, élégance et passion,
maitrise formelle et liberté imaginative. Ce disque constitue ainsi non seulement un hommage a trois
personnalités remarquables, mais aussi une invitation a élargir notre regard sur I’un des chapitres les
plus fascinants de la musique frangaise.

© Paul Marleyn, 2026



The history of French music at the turn of the twentieth century is often told through a relatively small
circle of celebrated names. Yet beyond the familiar figures of Debussy and Ravel lies a remarkably rich
musical landscape populated by composers whose works have remained unjustly neglected. The present
recording invites listeners into that wider world, bringing together music by Rita Strohl (1865-1941),
Fernand de la Tombelle (1854-1928) and Gabriel Fauré (1845-1924). Although each composer spoke
with their own individual voice, their works reveal common traits: expressive lyricism, a search for
new approaches to structure, and a distinctive blend of French elegance with profound emotional depth.

The programme opens with Rita Strohl’s Great Dramatic Sonata for Cello and Piano “Titus et
Bérénice.” Long overlooked by history, Strohl is increasingly recognized as one of the most original
French composers of her generation. A prolific creator whose catalogue includes orchestral, chamber,
vocal, and dramatic works, she developed a highly personal style that absorbed influences ranging from
Wagnerian music drama to French symbolism.

Her Great Dramatic Sonata “Titus et Bérénice” occupies a unique position within the cello repertoire.
Inspired by Jean Racine’s celebrated tragedy, the sonata transforms literary drama into instrumental
narrative. Rather than adhering strictly to classical sonata conventions, Strohl creates a sequence of
musical tableaux that follow the emotional trajectory of the play.

The first movement, Titus’s Uncertainty, introduces the central conflict. Newly elevated to the Roman
imperial throne, Titus must choose between personal love and political duty. The music reflects this
psychological struggle through contrasting themes and constantly shifting emotional currents. Moments
of tenderness are interrupted by passages of agitation and urgency, vividly portraying the protagonist’s

inner turmoil.

In the second movement, Berenice’s Apartments, the atmosphere changes dramatically. The music
acquires a lighter, operatic and more animated character, suggesting both the elegance of the royal
setting and the emotional complexity concealed beneath its surface. Strohl’s gift for colour and texture
is particularly evident here. The piano writing often assumes an orchestral richness, while the cello
alternates between lyrical introspection and passionate declamation.

The third movement, Berenice Knows All, forms the emotional heart of the sonata. Marked Lento,
tristamente, it depicts the moment when Berenice realizes the inevitability of her fate. Strohl responds
with music of remarkable expressive intensity. Long, lamenting phrases unfold over harmonies charged
with tension and melancholy. The movement’s emotional directness recalls the great operatic scenes of
the nineteenth century, yet its language remains unmistakably personal.

The final movement, The Dreadful Moment Approaches, propels the drama toward its conclusion.
Urgency and momentum dominate from the outset. Themes from earlier movements seem to reappear
in transformed guise, reinforcing the work’s narrative unity. The music grows increasingly impassioned
until it reaches a powerful culmination. In its fusion of literary inspiration, symphonic ambition, and
chamber-music intimacy, the sonata stands as one of the most remarkable achievements of French
instrumental music from the Belle Epoque.

Fernand de la Tombelle’s Variations in the form of a chaconne are presented here in their world premiere
recording. A composer, organist, pedagogue, writer, and photographer, de la Tombelle occupied a
respected position within French musical life during his lifetime. A student of Alexandre Guilmant
and Théodore Dubois, he inherited the rigorous traditions of French composition while maintaining a
remarkably independent artistic personality. Today, however, his music still remains little known.



The Variations in the form of a chaconne demonstrate de la Tombelle’s mastery of large-scale structure
and variation technique. Traditionally, a chaconne unfolds as a series of variations built over a recurring
harmonic pattern or bass progression. De la Tombelle approaches this baroque model as a living source
of inspiration. The recurring thematic foundation provides unity, while the successive variations explore
an impressive range of textures, colours, and emotional states.

What is particularly striking is the composer’s ability to balance craftsmanship with expressivity. The
cello and piano engage in a constantly evolving dialogue, alternating collaboration and prominence.
Moments of introspection give way to passages of brilliance and dramatic momentum, creating an
arc that sustains interest throughout the work’s expansive design. Although firmly rooted in classical
principles, the music speaks with a distinctly French accent, characterised by clarity of texture, refined
harmonic language, and a strong sense of proportion.

De la Tombelle’s gift for melody is equally apparent in the Andante espressivo for Cello and Piano.
Whereas the Chaconne reveals the composer’s architectural abilities, the Andante espressivo offers
a more intimate lyricism. The cello unfolds a broad cantabile line whose expressive warmth recalls
the vocal traditions that exerted such a powerful influence on French instrumental music during the
nineteenth century.

The work exemplifies the salon-inspired elegance that formed an important component of French musical
culture. Yet its apparent simplicity conceals considerable sophistication. Subtle harmonic inflections
enrich the melodic contours, while the piano part provides far more than mere accompaniment. Instead,
it participates actively in shaping the work’s emotional trajectory. The result is music of sincerity and
refinement, demonstrating that de la Tombelle’s expressive powers were no less impressive in miniature
forms than in larger structures.

With Gabriel Fauré, this exploration of the French Belle Epoque reaches its culmination. Written
between 1921 and 1922, during the last years of his life, the Cello and Piano Sonata No. 2 in G minor,
Op. 117, belongs to Fauré’s extraordinary late period. By this time, he had developed a musical language

of remarkable concentration and originality. The sensuous lyricism of his earlier works had evolved
into something more deeply felt, filled with subtle harmonic relationships and an admirable sense of
structural economy.

The opening Allegro immediately reveals the distinctive character of late Fauré. Rather than presenting
sharply contrasted themes in conventional sonata style, the movement unfolds through continuous
transformation. Musical ideas seem to emerge organically from one another, creating an impression
of seamless flow. Beneath this flow lies considerable rhythmic vitality and expressive tension.
The dialogue between cello and piano is exceptionally balanced, reflecting Fauré’s mature understanding
of chamber music as a partnership between equals.

The central Andante offers one of the most moving pages in the composer’s chamber output.
Its restrained lyricism avoids sentimentality, achieving emotional power through simplicity. Long
melodic lines unfold over harmonies that seem constantly to shift their perspective, creating an
atmosphere at once serene and mysterious. The movement exemplifies Fauré’s unique ability to express
profound feeling through the most economical means.

The Allegro vivo brings renewed energy and momentum. Animated by rhythmic drive and contrapuntal
ingenuity, the movement combines structural expertise with an unmistakable sense of joy. Even in his
final years, Fauré retained a youthful freshness of invention. The sonata concludes with affirmation,
providing a fitting culmination to one of the great achievements of French chamber music.

Taken together, the works on this recording reveal the diversity of French musical creation during a
period of profound artistic transformation. Through the voices of Strohl, de la Tombelle and Fauré,
listeners encounter a world where elegance coexists with passion, structural mastery with imagination,
and tradition with innovation. More than a historical document, this programme offers a vivid testament
to the enduring vitality of a repertoire that attracts ever-growing appreciation.

© Paul Marleyn, 2026
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Le violoncelliste Paul Marleyn se produit réguliérement en Amérique du Nord, en Europe et en Asie.
Participant fréquemment a des festivals d’été tels que Prussia Cove, Busan, Festival of the Sound,
ChamberFest, Casalmaggiore, Leicester et Domaine Forget, il collabore avec des artistes de renom comme
Boris Berman, Miriam Fried, James Somerville, Paul Neubauer, Marc-André Hamelin, Steven Dann
et Joshua Bell, ainsi qu’avec des membres des quatuors de Tokyo, Vermeer, Nouvelle-Zélande, New
Orford, St. Lawrence et Hagen. Il s’est produit en soliste avec 1’Orchestre philharmonique de Londres,
I’Orchestre philharmonique de Belgrade, I’Orchestre de chambre européen, 1’Orchestre symphonique
de Winnipeg, I’Orchestre symphonique de Vancouver, 1’Orchestre symphonique de Nouvelle-Ecosse,
I’Orchestre symphonique de Kitchener-Waterloo, 1’Orchestre symphonique de Thunder Bay et
I’Orchestre de chambre du Manitoba. Directeur artistique du Festival de musique de chambre Agassiz
de Winnipeg depuis 2000, du Festival international de violoncelle du Canada depuis 2011 et du Festival
de musique de chambre du comté de Prince Edward depuis 2025, Paul a été violoncelliste du Trio avec
piano Borante (Royaume-Uni) de 1990 a 1997 et du Trio avec piano Hochelaga (Canada) de 2006 a
2012. 11 a enregistré plusieurs disques compacts pour les labels United Records, CALA, ATMA, Signum
Classics, CBC et RCA Victor. De 1993 a 1997, il a été violoncelle solo de 1’Orchestre philharmonique
royal de Liverpool. Il a également enseigné le violoncelle a I’Université du Manitoba et, depuis 2004,
a I’Université d’Ottawa, ou il encadre un ensemble de jeunes violoncellistes primé. Paul joue sur un
violoncelle Giovanni Grancino de 1770 surnommé « Il Cappuccino», et sur un violoncelle de 1988 du
fabricant américain Luther David Wiebe, qui a remporté la médaille d’argent au Congrés mondial du
violoncelle de 1988 aux Etats-Unis.

Cellist Paul Marleyn tours regularly in North America, Europe and Asia. As a frequent participant in
summer festivals including the Prussia Cove, Busan, Festival of the Sound, ChamberFest, Casalmaggiore,
Leicester and Domaine Forget international festivals, he collaborates with artists such as Boris Berman,
Miriam Fried, James Somerville, Paul Neubauer, Marc-André Hamelin, Steven Dann, Joshua Bell, and
with members of the Tokyo, Vermeer, New Zealand, New Orford, St. Lawrence and Hagen quartets. He
has appeared as soloist with the London Philharmonia, Belgrade Philharmonic, European Chamber,
Winnipeg Symphony, Vancouver Symphony, Symphony Nova Scotia, Kitchener-Waterloo Symphony,
Thunder Bay Symphony and Manitoba Chamber orchestras. The Artistic Director of Winnipeg s Agassiz
Chamber Music Festival since 2000, and the International Cello Festival of Canada since 2011, Prince
Edward County Chamber Music Festival since 2025, Paul was the cellist in the UK s Borante Piano Trio
from 1990-1997, and in Canada’s Hochelaga Piano Trio from 2006-2012. He has made several compact
disc recordings on the United Records, CALA, ATMA, Signum Classics, CBC and RCA Victor labels.
From 1993-7, Paul was principal cellist of the Royal Liverpool Philharmonic Orchestra, and has served
as professor of cello at the University of Manitoba, and since 2004 at the University of Ottawa, where he
now mentors an award-winning studio of young cellists. Paul plays on a 1770 Giovanni Grancino cello
known as “Il Cappuccino”, and a 1988 cello by the American Luther David Wiebe, which won the Silver
Medal in the 1988 World Cello Congress in the USA.
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Un des pianistes canadiens les plus en vue, Stéphane Lemelin méne une carriére active comme soliste
et chambriste depuis plus de cinquante ans a travers le Canada, les Etats-Unis, I’Europe et 1’Asie, et
son jeu a été loué pour sa sensibilité, son raffinement et son intégrité musicale. Son répertoire est vaste
et montre un golt marqué pour le répertoire allemand classique et romantique et une forte affinité
pour la musique frangaise, comme en témoignent les quelques vingt-cinq titres de sa discographie,
qui comprend des enregistrements consacrés a Fauré, Saint-Saéns, Debussy, Poulenc et Roussel, ainsi
qu’a des compositeurs frangais moins connus tels que Samazeuilh, Ropartz, Pierné, Migot, Dupont,
Dubois, Rhené-Baton, Rosenthal, Alder, Lekeu, parmi d’autres. Stéphane Lemelin a étudié avec Yvonne
Hubert, Karl-Ulrich Schnabel, Leon Fleisher, Boris Berman et Claude Frank. Il est professeur a I’Ecole
de musique Schulich de I’Universit¢é McGill et a auparavant enseigné aux universités d’Ottawa et
d’Alberta. 11 a été directeur de 1’Ecole de musique de 1’Université d’Ottawa de 2006 a 2012, et du
Département d’interprétation de I’Ecole de musique Schulich de 2014 a 2025. Pédagogue réputé, il
est régulierement invité a donner des cours de maitre a travers le monde et a enseigner dans le cadre
d’académies d’été telles qu’Orford Musique et du Morningside Music Bridge.

One of Canadas leading pianists, Stéphane Lemelin has led an active career as soloist and chamber
music across North America, Europe and Asia for over five decades, and his playing has been praised
for its sensitivity, refinement and musical integrity. His repertory is vast, with a predilection for the
German Classical and Romantic literature and a particular affinity for French music, as evidenced by
his more than twenty-five recordings, which include works by Fauré, Saint-Saéns, Debussy, Poulenc
and Roussel, as well as lesser-known French composers such as Samazeuilh, Ropartz, Pierné, Migot,
Dupont, Dubois, Rhené-Bdton, Rosenthal, Alder, Lekeu and others. Stéphane Lemelin’s teachers
included Yvonne Hubert, Karl-Ulrich Schnabel, Leon Fleisher, Boris Berman, and Claude Frank.
Currently a professor at the Schulich School of Music of McGill University, he previously served on the
faculties of the University of Ottawa and the University of Alberta. He has occupied leadership roles as
Director of the University Ottawa School of Music from 2006 to 2012, and as Chair of the Department
of Performance at the Schulich School of Music from 2014 to 2025. A recognized pedagogue, he has
been invited to give master classes around the world and at summer academies such as Orford Music

and the Morningside Music Bridge.
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