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Exposition  RENOIR DESSINATEUR 

au Musée d’Orsay 

(du 08-09-2025 au 08-12-2026) 

(un rappel en photos personnelles de la totalité -sauf oubli- des œuvres présentées) 

 

Communiqué de presse 
 

Coorganisée avec la Morgan Library & Museum, cette première grande exposition dédiée aux œuvres 
sur papier de Renoir met en lumière l’importance des techniques graphiques dans l’évolution de son art. 
Elle dévoile les liens intimes entre ses peintures et ses dessins, particulièrement à partir des années 
1880, quand Renoir s’éloigne de l’impressionnisme mais continue de se réinventer. 
 
Si les peintures de Renoir figurent toujours au nombre des icônes de l’impressionnisme, ses œuvres sur 
papier (dessins, aquarelles, pastels…) n’ont pas fait l’objet, jusqu’à ce jour, de la même attention. 
L’artiste, reconnu avant tout comme un très grand peintre et coloriste, a longtemps souffert d’une 
réputation de médiocre dessinateur. « Un peintre qui n’a jamais su dessiner mais qui dessine bien, c’est 
Renoir », écrivait Gauguin dans une formule ambigüe. 
 
Et pourtant, les techniques graphiques ont joué un rôle important dans le développement de l’art de 
Renoir, de ses premiers exercices d’étudiants dans les années 1850-1860 à ses dernières recherches 
des années 1910. Au milieu de sa carrière, dans les années 1880, l’artiste met au cœur de son œuvre un 
travail sur la ligne, inspiré de Raphaël et d’Ingres. Contrairement à une idée reçue, les dessins de Renoir 
sont nombreux (plus de 800 sont connus aujourd’hui). 
 
Pour certaines œuvres, comme Les Baigneuses. Essai de peinture décorative ou encore Maternité, 
Renoir multiplie les études pour arriver à la forme parfaite. Berthe Morisot s’émerveille devant ces études 
dans l’atelier de Renoir en 1886 : « [Renoir] est un dessinateur de première force ; toutes ses études 
préparatoires pour un tableau seraient curieuses à montrer au public qui s’imagine généralement que les 
impressionnistes travaillent avec la plus grande désinvolture. » Berthe Morisot 
 
L’exposition, qui présente plus d’une centaine d’œuvres venues du monde entier dont des feuilles très 
rarement exposées auparavant, est pensée comme une plongée dans l’intimité du processus créatif de 
l’artiste, au plus près de ses recherches sur la lumière, la forme et la couleur. 
 
Elle est aussi l’occasion d’admirer l’aisance insoupçonnée et la grande liberté avec laquelle l’artiste 
aborde des techniques très variées : dessins à la mine graphite, au crayon Conté, à la pierre noire, au 
fusain, à la plume et à l’encre, pastels, aquarelles et gouaches, etc. La sanguine occupe une place 
particulière dans cet ensemble, devenant le matériau de prédilection de l’artiste à partir des années 
1880. Renoir est séduit par la souplesse du trait qu’elle permet, par sa couleur rouge, qui évoque la 
chair, et par son lien avec les maîtres du xviiie siècle (Watteau, Boucher, Fragonard), qu’il admire. 
 
Au début du xxe siècle, ses œuvres suscitent l’admiration des artistes, parmi lesquels Bonnard (« 
Bonnard parle avec une modestie sans feinte […] du dessin de Renoir où il se croit incapable d’atteindre 
», écrit Thadée Natanson) ou Picasso, qui fut le propriétaire d’une des sanguines les plus spectaculaires 
de Renoir (Étude pour La Coiffure, 1900-1901), présentée en conclusion de l’exposition. 



2 

 

 
Commissariat : 

Paul Perrin, conservateur en chef et directeur de la conservation et des collections, musée d’Orsay 
 
 

 
L’exposition présente 120 œuvres dont 55 dessins (plume et encre, crayon et 
pierre noir, mine graphite, fusain, sanguine et craie blanche), 17 pastels, 16 aquarelles, 12 estampes, 9 peintures, 1 
sculpture, 10 livres et revues 

 

INTRODUCTION 
 
En janvier 1886, après une visite à l’atelier de Renoir où elle découvre de nombreux dessins, son amie la 
peintre Berthe Morisot note : « C’est un dessinateur de première force. Toutes ces études préparatoires 
pour un tableau seraient curieuses à montrer au public qui s’imagine généralement que les 
impressionnistes travaillent avec la plus grande rapidité. » 
 
Si Auguste Renoir (1841-1919) est depuis longtemps célébré comme l’un des grands peintres du xixe 
siècle et comme un maître de la couleur, ses dessins et, plus largement, ses œuvres sur papier restent 
méconnus. Pourtant, de ses années de formation jusqu’à ses derniers jours, il n’a cessé de dessiner. « Il 
n’a jamais laissé passer un seul jour sans griffonner quelque chose, serait-ce une pomme sur un carnet de 
notes », raconte son fils Jean. 
 
Cette exposition – la première depuis 1921 consacrée aux dessins de Renoir – dévoile son processus de 
travail en réunissant des exemples majeurs, souvent inédits, de tous les médiums employés par l’artiste : 
plume et encre, crayon noir, graphite, fusain, sanguine et craie, pastels, aquarelle, mais aussi eau-forte et 
lithographie. Elle offre une immersion dans l’intimité de sa création, au plus près de ses recherches sur la 
lumière, la forme et la couleur. 
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DES DÉBUTS À L’AVENTURE IMPRESSIONNISTE DESSINS DES ANNÉES 1860-1880 
 
Très peu de feuilles de Renoir antérieures à 1880 sont connues. On sait pourtant qu’il reçoit sa première 
formation en dessin vers l’âge de treize ans, comme apprenti dans un atelier de peinture sur porcelaine à 
Paris, puis dans une école municipale gratuite. Il obtient l’autorisation de copier au Louvre en 1860, puis 
intègre l’École (impériale) des Beaux-Arts, dont l’enseignement est fondé sur le dessin. 
 
Vers 1859, il se lance en peinture. Jusqu’à la fin des années 1870, Renoir dessine très peu. Sa méthode « 
impressionniste », cherchant à saisir rapidement, sur le motif, les effets lumineux et colorés de son sujet, 
l’amène à peindre directement sur la toile sans dessins préparatoires. Il faut attendre la fin des années 
1870 pour trouver un groupe cohérent de feuilles, de techniques très variées (plume et encre, crayon noir, 
mine graphite), évoquant des scènes de la vie contemporaine. Nombre de ces dessins sont en fait 
exécutés en vue d’illustration de livres ou de revues. 
 
Au début des années 1880, la méthode de Renoir évolue. Avec le groupe des 
Danses (1882-1883), l’artiste prépare pour la première fois de grands tableaux 
avec un important ensemble d’études dessinées. 
 
FOCUS : « CROQUER » LA VIE MODERNE RENOIR ET L’ILLUSTRATION 
 
C’est dans la vie contemporaine que les dessins et peintures de Renoir prennent leur inspiration. Scènes 
de la vie bourgeoise ou de la vie ouvrière, travail ou loisirs, sont ses sujets principaux. Ces dessins aux 
techniques variées, plumeou pinceau, crayon ou lavis, sont surtout destinés à l’illustration d’ouvrages ou 
de journaux, en particulier l’hebdomadaire élégant La Vie Moderne lancé par Georges Charpentier, « 
l’éditeur des Naturalistes » et aussi l’un des premiers amateurs de Renoir. En sept ans, l’artiste réalise 
quinze dessins pour la revue. Ils sont reproduits grâce à un procédé photomécanique innovant plutôt que 
par la xylographie (gravure sur bois), la méthode la plus utilisée pour l’illustration de presse. 
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À l’été ou l’automne 1882, Renoir entreprend 
trois grandes toiles sur le thème du 

couple moderne dansant qu’il achève en 1883 
(à voir dans l’exposition « Renoir 

et l’amour »). Ces œuvres sont révélatrices de 
son souhait d’aller vers des compositions plus 

simples et des formes plus solides aux 
contours mieux définis. 

Pour la première fois l’artiste prépare un 
tableau, Danse à la campagne, par un 

nombre significatif d’études dessinées, dont 
plusieurs sont présentées ici. Elles 

lui permettent d’expérimenter différentes 
options de costumes, de poses et 

d’expressions des figures. 
À partir du tableau abouti, Renoir réalise 
quelques mois plus tard un grand dessin 

virtuose à la plume et à l’encre comme modèle 
pour une illustration de La 

Vie Moderne (janvier 1884). 
 

 

 
 

Danse à bougivel    1883 
Huile sur toile 

Boston Museum of fine Arts 
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DESSINER EN COULEURS RENOIR PASTELLISTE 
 
Tous les impressionnistes (à l’exception, peut-être, de Cezanne), ont pratiqué de manière plus ou 
moins assidue le pastel, medium très populaire au xviiie siècle qui connaît un grand renouveau à 
partir du milieu du xixe siècle. Renoir en produit dès le début des années 1870, mais c’est au 
tournant des années 1870-1880 que ses contemporains le reconnaissent comme un maître en la 
matière, au même titre que Manet et Degas. 
 
Renoir utilise cette technique pour des figures de fantaisie et des scènes de la vie contemporaine, 
principalement dans l’art du portrait. Le pastel a plusieurs avantages : facile à transporter hors de 
l’atelier, il permet de travailler rapidement, particulièrement lorsque les modèles sont des enfants, 
et représente une alternative plus économique que les portraits à l’huile. 
 
Grâce à ces bâtonnets de pigments purs, Renoir peut ainsi expérimenter une forme de dessin en 
couleurs et de jouer sur des effets de contrastes de tons ou d’irisations nouveaux, qui nourrissent 
aussi son travail de peintre. Les pastels sont parmi les seules œuvres d’art graphique de Renoir 
exposées de son vivant. 
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UNE RÉVOLUTION GRAPHIQUE AUTOUR DE BAIGNEUSES. ESSAI DE PEINTURE 
DÉCORATIVE 
 
« Vers 1883, il s’était fait comme une cassure dans mon œuvre. J’étais allé jusqu’au bout de l’« 
impressionnisme », et j’arrivais à cette constatation que je ne savais ni peindre ni dessiner », se souvient 
Renoir à la fin de sa vie. 
Paradoxalement, après le triomphe du Déjeuner des canotiers (Washington D.C., The Phillips Collection, 
présenté dans l’exposition « Renoir et l’amour » en 1882, l’artiste, désormais âgé de quarante ans, entre 
dans une phase de doutes et de recherches intenses. 
 
Renoir ressent le besoin de s’éloigner des sujets modernes, de revenir à la tradition, à une certaine solidité 
des formes et à la maîtrise du trait, et donc au dessin. 
Raphaël et Ingres sont ses modèles et le nu féminin, qui n’avait joué jusqu’alors dans son œuvre qu’un rôle 
secondaire, est désormais qualifié de « forme indispensable de l’art » par le peintre, qui en fait le vecteur 
privilégié de ses expérimentations graphiques. À l’opposé de sa technique impressionniste de peintre 
de plein air, Renoir prépare désormais longuement ses compositions en atelier par de grands dessins. 
 
L’artiste continue de recevoir quelques commandes de portraits, mais son nouveau style déroute la plupart 
de ses amateurs, marchands et amis, sauf Berthe Morisot, qui s’émerveille devant ses études préparatoires 
pour les Baigneuses : « c’est un dessinateur de première force. » 
 
 
FOCUS : BAIGNEUSES, ESSAI DE PEINTURE DÉCORATIVE (1883-1887) 
 
Au milieu des années 1880, Renoir se lance dans une nouvelle grande composition, une scène de 
baignade féminine dans la nature, inspiré par un relief du xviie siècle, le « Bain des nymphes » du sculpteur 
Girardon, à Versailles. Il veut désormais produire une œuvre « décorative », qu’il veut belle par son sens de 
l’unité, sa richesse colorée et son jeu de lignes et de formes qui procurent le sentiment d’un mouvement 
continu circulant d’une figure à l’autre. Le tableau est aussi une critique des effets négatifs de la modernité 
urbaine et industrielle (maladie, solitude, anxiété), contre lesquels Renoir élève comme antidote un monde 
heureux, féminin et « naturel » (les deux notions étant, selon les stéréotypes de l’époque, intimement liées) 
. 
Baigneuse. Essai de peinture décorative est la pièce maîtresse de Renoir à l’« Exposition internationale » 
organisée par Georges Petit dans sa luxueuse galerie en 1887. Tout le monde reconnaît l’effort de Renoir 
pour se renouveler, mais l’aspect étrangement sec et linéaire de la peinture, sa gamme de tons blanchis 
et acides et le sentiment de collage des figures sur le fond, rebutent. 
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SUR LE MOTIF RENOIR AQUARELLISTE 
 
Avec une coquetterie certaine, Renoir prétend, dans une lettre à Berard, qu’il a été « forcé à l’aquarelle qui 
me sera extrêmement utile, étant maintenant familiarisé avec cette peinture de jeune pensionnaire » 
(Martigues, mars 1888). Malgré son essor au xixe siècle, l’aquarelle reste encore associée en France à une 
pratique amateur et féminine. À l’évidence, Renoir s’est intéressé à cette technique bien auparavant (dès 
les années 1860), mais c’est surtout à partir de 1880 et 1890, alors qu’il se met à voyager, qu’il fait plus 
régulièrement usage de ce médium léger et particulièrement adapté au travail sur le motif. Soutenue ou 
non par un dessin sous-jacent, soulignée parfois d’un trait de plume décidé, l’aquarelle permet à Renoir des 
notations colorées intenses et immédiates, mais aussi un travail sur la transparence des couleurs 
appliquées sur un fond blanc qui lui sert aussi pour ses peintures à l’huile. 
 
Matériel de travail, conservé à l’atelier pour servir à l’élaboration de ses tableaux, ces aquarelles, jamais 
datées, ne sont connues du vivant de l’artiste que d’un petit groupe de proches amateurs, auxquels 
certaines sont dédicacées. On en compte aujourd’hui une centaine. 
 
« J’ai ici de jolies choses à faire jusqu’à la fin de septembre, mais je fais des dessins et aquarelles pour ne 
pas être à court de renseignements cet hiver ».  Auguste Renoir, lettre à Durand-Ruel, août 1886  
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D’UNE TECHNIQUE À L’AUTRE FIGURES ET PORTRAITS DES ANNÉES 1890-1910 
 
 Travaux préparatoires à des peintures à l’huile ou œuvres indépendantes, les dessins et pastels de 
Renoir, à partir de la fin des années 1880, suivent le développement de son art. Après l’insuccès des 
Baigneuses en 1887, il abandonne sa manière trop linéaire pour reprendre « l’ancienne peinture douce et 
légère. […] Ce n’est rien de nouveau, c’est une suite aux tableaux du xviiie siècle » (lettre à Durand-Ruel, 
novembre 1888). 
 
L’artiste redonne de la souplesse et du « flou » à sa touche, mais garde un goût prononcé pour les 
techniques graphiques qui nourrissent son travail de peintre jusqu’à la fin de sa vie. Renoir use aussi bien 
des propriétés du crayon noir, de la sanguine, du pastel, et fait circuler ses motifs d’un médium à l’autre, 
jusqu’à l’estampe. 
 
Bien que l’artiste ait beaucoup pratiqué le paysage et la nature morte, son œuvre reste dominée par les 
figures. De nouveaux sujets évoquant la vie à la campagne à Essoyes, le village de sa femme, côtoient des 
sujets familiers, femmes à leur toilette et jeunes filles faisant de la musique. Les portraits de commande 
sont moins nombreux mais Renoir trouve des modèles dans son entourage familial, particulièrement son 
fils Jean et sa nourrice Gabrielle Renard 
 
 
FOCUS : RENOIR ET L’ESTAMPE 
 
Contrairement à d’autres impressionnistes, comme Degas, Pissarro ou Mary Cassatt, Renoir n’utilise pas 
l’estampe comme moyen d’expression en soi.Toutefois, à l’occasion d’un projet d’illustration pour Stéphane 
Mallarmé, il exécute une première eau-forte en 1888, suivie d’autres essais, à la pointe-sèche ou au vernis 
mou. Sollicité par des éditeurs, notamment Vollard, à une époque où, autour de 1900, l’estampe originale 
connaît un grand essor, Renoir aborde la lithographie en s’appuyant sur le savoir-faire de praticiens 
exceptionnels comme l’imprimeur Auguste Clot. Il réinterprète notamment certains de ses anciens portraits 
(Cezanne, Wagner) tandis que de nouveaux dessins donnent lieu à des portraits lithographiés (Vollard, 
Louis Valtat). 
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« IRRADIATION DE LA FORME DANS L’ESPACE » NUS TARDIFS 
 
Le nu féminin devient le sujet central du travail de Renoir après 1900. L’artiste, à la recherche de la forme 
parfaite, ronde, pleine et surtout lumineuse, revient constamment au motif de la baigneuse ou de la femme 
à sa toilette en d’infinies variations selon les gestes, les techniques et les formats. Ces dessins, établissant 
un véritable dialogue entre les arts, préparent aussi bien désormais des peintures que des sculptures (Le 
Jugement de Pâris). 
 
C’est à ce motif du nu que Renoir consacre ses plus grands dessins. Il exécute de monumentales 
sanguines alors qu’âgé de plus de soixante ans et toujours plus affaibli et handicapé par une polyarthrite 
rhumatoïde, il fait montre d’une puissance du trait et de couleur inédite dans l’histoire du médium. Amplifiés 
et monumentalisés, ces nus sont d’authentiques protestations de la vie contre la mort. Exposés pour la 
première fois par Vollard en 1912, ces dessins tardifs où lumière, couleur et trait ne font plus qu’un, 
séduisent, par leur ambition et leur classicisme moderne, une nouvelle génération d’artistes, parmi lesquels 
Bonnard, Matisse et Picasso. 
 
« Il y a encore dix ans, bien des gens, peintres, critiques, amateurs, auraient ricané à l’idée d’une 
exposition de dessins de Renoir. […] Aujourd’hui, tout le monde […] sait que Renoir est un maître 
dessinateur. » Louis Vauxcelles, « Les Arts. Dessins de Renoir », Gil Blas, 7 juillet 1912 
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TECHNIQUES GRAPHIQUES 
 
PASTEL 
Le pastel est un pigment finement réduit en poudre avec une charge minérale et parfois un liant, la gomme 
arabique. La pâte formée est moulée ou roulée en bâtonnets mis à sécher. Cette technique colorée sèche 
permet une très grande diversité de teintes, un trait poudreux et un effet velouté. D’une grande opacité et 
matité, le pastel s’estompe facilement, peut être retravaillé et bénéficier de superpositions de couleurs. 
Longtemps utilisé en quelques touches, il connait son apogée au xviiie siècle où il acquiert un statut 
rivalisant avec la peinture, notamment dans le domaine du portrait. Tombé ensuite en désamour, les 
artistes s’en emparent à nouveau à partir du milieu du xixe siècle. L’éclat des couleurs, les effets de  
vibration colorés ou de contrastes, la possibilité de lier dessin et couleur, séduisent particulièrement Manet, 
Degas et les impressionnistes 
 
 
ENCRE ET PLUME 
Les encres noires au carbone étaient déjà utilisées en Égypte et en Chine 4 000 à 3 000 ans avant notre 
ère. La plume métallique, redécouverte au xviiie siècle, s’imposa dans les années 1830 après la mise au 
point en Angleterre de la « plume artificielle » recouverte d’acier. Elle remplaça dès lors la plume d’oiseau 
utilisée jusque-là. Encres noires au carbone, métallogalliques ou brunes, chacune offre des qualités 
graphiques différentes. L’encre sépia, issue de l’encre de seiche, prend un essor particulier au xixe siècle. 
Du temps de Renoir, les artistes n’ont plus à fabriquer eux-mêmes ces encres dans leur atelier, elles sont 
produites industriellement. Les dessins à l’encre et à la plume associent souvent techniques sèche et 
humide : un dessin peut être ébauché à la pierre noire 
pour ensuite être repris au trait à la plume, voire traité en lavis d’encre, une encre très diluée posée au 
pinceau. 
 
 
AQUARELLE 
L’aquarelle est une peinture à l’eau mais le support papier ou carton place cette technique dans le champ 
des arts graphiques. Des pigments de couleurs extraits de minéraux ou de végétaux broyés et agglomérés 
grâce à de la gomme arabique, sont ensuite appliquées au pinceau plus ou moins mouillé sur le support. 
La transparence des couleurs est un des atouts de cette technique, comme la vivacité des pigments qui ne 
s’altèrent pas. Les zones de lumière sont obtenues par le papier laissé vierge par endroit (en réserve) ou 
par des rehauts de gouache blanche. Réalisée au premier jet, sans reprise ou repentir, l’aquarelle 
demande une grande maîtrise. A la fin du xviiie siècle l’aquarelle devient très prisée par les artistes 
britanniques, puis connaît un très important développement au xixe siècle avec l’essor de la peinture en 
plein air et les boîtes-palette portatives. Jongkind et Boudin ont su s’en emparer et en répandre l’usage 
auprès de la génération de Renoir. 
 
 
SANGUINE ET CRAIE BLANCHE / TECHNIQUE DES TROIS CRAYONS 
 
La sanguine est une pierre argileuse naturelle taillée le plus souvent en bâtonnet et insérée dans un porte-
crayons. Selon la concentration en oxyde de fer la teinte peut varier du rouge orangé au brun violacé. Le 
terme « sanguine », adopté au xixe siècle, vient de la teinte couleur de sang. Le pigment est assez 
couvrant et la consistance permet de bien adhérer au support. Plus ou moins compacte ou poudreuse, sa 
texture et son velouté se prêtent particulièrement au rendu des chairs. L’usage de la sanguine prend de 
l’ampleur en Italie à la Renaissance. En France, la technique connaît son heure de gloire au xviiie siècle. 
Pour signaler les zones éclairées et apporter des touches de lumière, la craie blanche, autre pierre 
naturelle tendre, y est souvent associée utilisée en rehauts. La sanguine prend ses lettres de noblesse 
dans la technique dite des « trois crayons » (sanguine, pierre noire et craie blanche), très prisée au siècle 
des Lumières. 
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PIERRE NOIRE / CRAYON NOIR 
 
La pierre noire ou pierre d’Italie est une roche naturelle taillée en bâtonnets (« crayons »). L’usage en 
devient répandu à partir de la fin du xve siècle en Italie. 
Elle permet une trace mate, dont l’intensité du trait peut se moduler selon la pression exercée et adhère 
bien mieux au support que le fusain. La pierre noire reconstituée (le matériau naturel étant broyé, lavé, puis 
aggloméré à l’aide d’un liant et moulée en bâtonnet) est créée dès le xvie siècle et c’est ce qui est utilisé au 
xixe siècle. Parallèlement, deux types de crayons noirs (avec ou sans bois) sont produits industriellement et 
ont un aspect proche de la pierre noire reconstituée : le « crayon de pierre noire » (structure semblable à 
celle du carbone de la pierre noire), et le « crayon Conté » (mélange de noir de combustion et d’argile), 
breveté par Nicolas-Jacques Conté en 1795. 
 
 
ESTOMPE 
 
L’estompe est un instrument composé de peau, de moelle de sureau ou de papier roulé légèrement 
pelucheux. En écrasant les fragments de matière d’un dessin au fusain, au pastel, à la sanguine, à la pierre 
noire ou même au graphite et en étalant le matériau, le travail d’estompage permet d’atténuer les contours 
et d’obtenir des fondus dans le modelé ou des nuances d’intensité du ton, de manière plus subtile qu’avec 
le doigt qui peut laisser des traces. Historiquement, l’artiste pouvait fabriquer ses estompes ou « tortillons » 
de papier lui-même, mais au xixe siècle, les estompes sont alors fabriquées industriellement et 
commercialisées par les marchands de couleurs. 
 
 
FUSAIN 
Le fusain naturel est issu de la carbonisation de petits bâtonnets d’arbres ou d’arbustes. Ce matériau, l’un 
des plus anciens utilisés pour le geste graphique, remporte un vif succès au xixe siècle car les traits 
irréguliers et l’aspect poudreux de la technique se prêtent mieux à un geste ample et libre qu’à un dessin 
précis et minutieux. La fragilité de la technique qui n’adhère que faiblement au support est sa principale 
faiblesse. Le fusain artificiel est donc créé et commercialisé sous forme de crayon (bâtonnet moulé ou 
crayon de bois) : le charbon de bois est broyé et additionné d’un liant puis comprimé en une mine qui 
permet un tracé un peu plus régulier et un noir plus profond encore que le fusain naturel. 
 
 
GRAPHITE 
 
Le graphite, du carbone naturel cristallisé, est un minerai tendre, friable et gras, de couleur grise. Il peut 
être taillé en bâtonnet et inséré dans un porte-crayons. 
Il adhère très bien au papier et est effaçable. Le tracé, d’une brillance métallique, permet précision et 
finesse du dessin rivalisant avec les pointes de métal utilisées par les artistes de la Renaissance (d’où 
l’appellation « mine de plomb » répandue pour désigner ce matériau). Il apparaît vers la fin du xvie siècle 
mais coûte extrêmement cher. Des tentatives pour en créer des substituts ne donnent pas grande 
satisfaction jusqu’à l’invention de Nicolas-Jacques Conté, qui dépose en 1795 le brevet du crayon graphite 
: un mélange de poudre de graphite et d’argile pure moulée en bâtonnets cuits dans un four. A partir de la 
fin du xixe siècle, les crayons sont autant commercialisés « sans bois » (bâtonnets carrés ou ronds) qu’« 
avec bois » (la forme actuelle de l’outil graphique fait d’une mine enserrée dans une baguette en bois). 
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